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10 AÑOS MAV
Rocío de la Villa
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Celebramos 10 años de la asociación 
interprofesional MAV, Mujeres en las Artes 
Visuales, que hoy cuenta con más de 500 socias 
y que, desde el principio, se reconoció como 
un proyecto necesario en el sistema del arte en 
España.

Antes de MAV no había ninguna artista Premio 
Velázquez : hoy son cinco. Tampoco los Premios 
Nacionales de Artes Plásticas se “trenzaban” 
–hasta entonces, solo un 13% eran artistas 
mujeres”–, una política que cambió 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 formó un Observatorio de Género 
con la inclusión de MAV y otras asociaciones y 
dotación económica.

Más allá de su función como interlocutora con 
la administración del Estado, la acción 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 contemporáneo– ha calado en el tejido del 
sistema del arte.

Antes de MAV, no se contabilizaba la presencia 
de las artistas. MAV evidenció que en el periodo 
comprendido entre 2000 y 2009 (Informe MAV 5) 
los 20 museos y centros de arte contemporáneo 
principales en nuestro país solo habían 
presentado un 9’4% de exposiciones individuales 
de artistas mujeres: en los últimos cuatro años 
ese porcentaje es del 30%. Tampoco antes de 
MAV, ninguna artista mujer había expuesto en 
el Museo del Prado: tras Clara Peeters, hoy 

podemos contemplar la exposición de Sofonisba 
Anguissola y Lavinia Fontana, acompañadas por 
una coda de María Gimeno, y se anuncia ya una 
exposición de artistas mujeres del siglo XIX y la 
inclusión 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 diagnóstico con el que mejorar 
como instituciones democráticas.

También su influencia se ha reflejado en el 
mercado artístico. Antes de MAV, no existían ferias 
de arte como Just Mad, Hybrid o Drawing Room 
con una participación paritaria de artistas mujeres 
en los dos últimos años, aunque ARCOmadrid siga 
ostentando el flaco mérito de su discriminación 
sexista.

Antes de MAV, no existía ninguna publicación sobre 
arte especializada en la perspectiva de género 
como el volumen colectivo Mujeres en el sistema 
del arte en España y la revista m-arteyculturavisual, 
que en siete años ha alcanzado 700.00 visitantes, 
mientras asistíamos 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 
había alguna mujer española dedicada al arte: 
gracias a Marisa González y las editatonas con 
su grupo Cuarto propio hoy superan el centenar 
de artistas, investigadoras, críticas, comisarias, 
conservadoras, galeristas y gestoras en esta 
enciclopedia universal. Y continuará…

MAV ha tenido un papel pionero para otras 
agrupaciones y asociaciones, como Artemisia en 
Canarias, Colectiva en Málaga, Plataforma A en 
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País Vasco, ACVG Arte contra violencia de género 
en Valencia, Empoderarte, Generando Arte, 
Offmothers, HerstoryMuseum, No sin Fotógrafas, 
GyF Género y Figura, AAC Asociación de Autoras 
de Cómic... Y proyectos reivindicativos de las 
artistas en la historia del arte como ¿Quién coño 
es? de María Bastarós, Queridas viejas de María 
Gimeno y Tal día como hoy de Diana Larrea, de 
gran repercusión también a través de las redes 
sociales. Todas estamos en la misma lucha.

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

¡Feliz cumpleaños MAV!
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MÁS QUE VIRTUOSAS, 
PROFESIONALES. 
SOFONISBA ANGUISSOLA 
Y LAVINIA FONTANA EN EL 
MUSEO DEL PRADO*
María Laura Rosa 
CONICET/Universidad de Buenos Aires

Autorretrato tocando la espineta de Lavinia Fontana / Autorretrato ante el caballete de Sofonisba Anguissola

exposiciones
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La historia y teoría feministas del arte están cerca de cumplir cincuenta años 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 irán sumando latinoamericanas y de otros puntos del 
planeta–, salen al rescate de las obras guardadas en los depósitos 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 reubicación de las artistas dentro de las narrativas de la 
disciplina. En la actualidad contamos con publicaciones, tesis, monografías, estudios 
comparativos, estudios de casos y libros de divulgación, entre otros, que exponen las 
inequidades del sistema del arte.

Sin embargo, las instituciones artísticas aún muestran ciertas reticencias a realizar 
exposiciones monográficas que den cuenta de las mujeres como profesionales del 
arte, más allá del tópico de la musa y la modelo. El Museo del Prado dedica su primera 
exposición a una artista mujer en 2016, cuando exhibe El arte de Clara Peeters, 
organizada en colaboración 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 institución realiza su primera 
exposición en donde pone en diálogo a dos artistas que fueron fundamentales, tanto 
para la corte española de los Austrias –Anguissola–, como para la inserción de la 
profesional del arte en la Italia del Renacimiento –Fontana–. Leticia Ruiz Gómez, 
Jefa del Departamento de Pintura Española del Renacimiento en dicha institución, 
es comisaria de la muestra y quien ha encabezado una gran labor de investigación, 
localización, restauración y conservación de las piezas de estas artistas.

La exposición destaca en todo su recorrido la defensa de su profesión de la que 
hicieron gala estas mujeres. Tanto Sofonisba Anguissola como Lavinia Fontana no son 
consideradas artistas genio –construcción que se reafirma en su tiempo histórico– 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 genealogía femenina en el campo artístico. La 
exposición pone en evidencia que ni Anguissola ni Fontana son seres únicos en su 
tiempo, por el contrario, se nombran a varias contemporáneas y se exhibe, incluso, el 
trabajo de otra gran pionera: Catharina van Hemessen quien propone una tipología de 

exposiciones
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autorretrato que marca a Anguissola y, a través de ella, a Fontana. Con esta decisión 
curatorial se evita caer en el tópico de las grandes figuras excepcionales, tantas veces 
objetado por las historiadoras del arte feministas.

La figura paterna de ambas artistas resulta clave para la formación que reciben. 
Amilcare Anguissola decide formar a sus hijas siguiendo lo que propone Baltasar 
Castiglione en su obra El cortesano. A su vez, él envía un dibujo de Sofonisba para 
que sea evaluado por Miguel Ángel y, orgulloso de la opinión, este lo transforma en 
carta de presentación 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 compañía de Isabel de Valois e institutriz de las infantas Isabel Clara 
Eugenia y Catalina Micaela, a quienes cuidó y enseñó con tanto amor que la visitan 
tras su regreso a Italia. Desde luego que no es la única artista mujer de su tiempo pero 
sí es una de las que más 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, Próspero Fontana le enseña 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 contemporáneas deben cumplir y subvirtiendo el 
mandato de la dedicación 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 investigación, iniciada en 2014 según me ha comentado Leticia Ruiz, debemos 
destacar que cada una de las sesenta y cinco obras exhibidas tiene una pequeña 
cédula que explica la pieza, lo cual demuestra una maravillosa labor pedagógica y la 
preocupación de su comisaria para que el público 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 están orgullosas de sus saberes y 
desempeños 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 exposición se organiza a través de ocho apartados: Damas y pintoras, La creación 
del mito “Sofonisba Anguissola”, Retratar la auctoritas: los entornos humanistas de 
Cremona y Bolonia, Sofonisba Anguissola en la corte de Felipe II, Lavinia Fontana: 
retratista de Bolonia, Pintura religiosa, Lavinia Fontana y la pintura mitológica 
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y Memoria. Solo leyendo estos títulos se puede ver la decisión de la comisaria de 
evidenciar que las artistas son muy reconocidas en su tiempo, construyen mito y 
autoridad profesional, asimismo fundando una genealogía femenina en el campo del 
arte. Sin embargo, son olvidadas durante el siglo XVIII y el XIX, este último de profunda 
misoginia promovida por la moral victoriana, lo que impacta en el borrado sistemático 
de la presencia femenina en diferentes campos de la cultura.

Habitando ausencias de María Gimeno

Por último, tenemos una deliciosa sorpresa ya que la exposición concluye con un guiño 
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 contemporánea Habitando ausencias de la artista María 
Gimeno. Allí reflexiona sobre la narrativa canónica de la disciplina con la que nos 
hemos formado (¿formateado?) en nuestra carrera y con la que formamos al público 
interesado, el clásico manual de los manuales, la Historia del Arte de Ernst Gombrich. 
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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 artísticas. Este es el caso de Mónica 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 María Gimeno se 
inscribe en ese juego ya que hace lugar –literal y simbólicamente hablando– a Sofonisba 
y Lavinia dentro de la disciplina. Busca reescribir esas historias contadas a medias y 
elabora líneas 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 decisión curatorial sino política la que toma Leticia 
Ruiz al invitar a una artista contemporánea a cerrar la exposición de dos históricas, con 
una pieza en la que emplea varios lenguajes visuales –performance, instalación, arte 
textil–, tan característico de nuestra época. Espero que esto lleve a la reflexión sobre 
cuán mal ha envejecido la historia del arte y cuán necesaria es la crítica a sus mismos 
discursos machistas y excluyentes. Si bien se está aún 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 años 90 en que yo 
cursé la carrera en la Universidad Complutense. Por entonces, ninguna artista colgaba 
de la colección permanente del Museo del Prado, lugar en el que constantemente 
estudiábamos. De esa manera se naturaliza la falacia histórica 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 más justicia histórica y eso se logra 
con exposiciones que reflejan investigaciones, con montajes que busquen de antemano 
la toma de conciencia del público, que no caigan en la trampa del tópico “la obra habla 
por sí misma”, que no pierdan de vista que las exposiciones ocupan un lugar fundamental 
en la educación de los diversos públicos. Sin educación no hay concienciación y eso 
queda claro en esta muestra con que el Prado celebra su Bicentenario.

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

el Estado Español, quien luchó en vano por concretar una exposición 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.

exposiciones
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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 antigüedad (se 
trata de artistas de los siglos XVI y XVII) es mayor. Pintaban cuando pocas mujeres 
lo hacían 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 condición de “artistas mujeres”, pasaron a ser olvidadas durante mucho tiempo. 
Su excepcionalidad jugó primero a su favor y finalmente en contra, como fue siempre 
el caso con la producción artística 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. Así ha sido la reacción al arte de la mujeres, bajo 
cualquiera de sus formas, a lo largo de la historia (casi se puede decir que hasta los 
años cincuenta del siglo XX).

Así 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 sótanos de museos grandes y pequeños 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 
razón, 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 España y de un reinado tan importante y 
crucial como el de Felipe II, y, por lo tanto, el Museo del Prado es su casa. Esta 
pintora italiana pasó catorce años en la corte española como dama de compañía 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 integración en la corte que la compañía 
de una dama joven, italiana como su madre la Medicis, suavizaría sus primeros años 
y el cultivo de las artes la acercaría a su esposo. Gracias a ello tenemos sus retratos 
de la corte española que son un documento excepcional, ya que su perspectiva sobre 
los miembros de la familia Real, fue distinta e innovadora, más íntima y personal de 
lo que había sido la relación de los reyes españoles con los pintores, hasta llegar a 

exposiciones
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Velázquez. Sofonisba fue fundamentalmente retratista, por ser esta la más lucrativa 
de las posibilidades para un pintor y puesto que tuvo que especializarse pronto siendo 
su educación plástica reducida y a cargo de artistas menores. A pesar de lo cual, logró 
adquirir no solo un dominio técnico notable (que se perfeccionó durante su estancia en 
la corte) sino un entendimiento del arte de la pintura fuera de lo común. Su presencia 
en el Prado es por tanto excepcional en muchos sentidos.

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

Además, 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 adquisición 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 restauración y de análisis 
radiológicos de las obras de la artista, hechos a raíz de la presente exposición Historia 
de dos pintoras: Sofonisba Anguissola y Lavinia Fontana. Desgraciadamente, en lo 
referente a aspectos teóricos e intelectuales de la figura de Anguissola, esta no es 
una muestra de auténtico interés.

Entiendo que se trata de una afirmación grave y la hago simplemente desde la 
perspectiva de una historiadora del arte y no del público en general, para el que 
siempre es positiva la difusión de obras de arte de mano femenina. Como este ha de 
ser un texto breve, no voy a comentar nada sobre la exposición de Lavinia Fontana, 
excepto que al ser posterior a Sofonisba no aporta nada, ni iconográficamente, ni 
históricamente, a la comprensión de nuestra pintora: la relación entre ambas pintoras 
no se aclara, ni existe (excepto en la vigencia del modelo de autorretrato que he 
desarrollado en varios trabajos míos), ni tampoco sirven para iluminar ningún punto 
teórico en concreto, sino que se sitúan de espaldas la una a la otra. 

En realidad, pareciera que Lavinia Fontana, está allí simplemente para encubrir un 
vacío: el vacío de las nuevas obras, de las nuevas investigaciones, de las nuevas 
perspectivas sobre Sofonisba que están ausentes en esta exposición. Por lo demás, 
la conservadora y comisaria de la exposición, Leticia Ruiz, recoge simplemente lo ya 
sabido y catalogado de ambas pintoras.
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Isabel de Valois sosteniendo un retrato de Felipe II, 1561-1565. Museo del Prado

exposiciones
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Por tanto, tenemos el curioso caso de que la exposición actual del Prado sobre 
Sofonisba recoge mayoritariamente las obras que le atribuyó Maria Kusche en su 
famoso catálogo de 2003 y algunas otras identificadas por Mary Garrard. Pero no 
hay una nueva lectura de sus obras y muy pocos añadidos a su corpus y estos poco 
significativos, como si en estos casi veinte años 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 hipótesis más interesantes planteadas por 
Kusche y los temas candentes y aún no resueltos, como la autoría del famoso retrato 
de La dama del Armiño, que Kusche y otros muchos historiadores consideran obra de 
Sofonisba, no aparecen ni siquiera mencionados por la conservadora. ¿Por qué hacer 
una aportación histórica cuando es tan fácil dejar las cosas tal y como están? Porque 
se trata del Museo del Prado, y eso requiere una exigencia intelectual del primer orden 
en sus exposiciones, quizás…

Felipe II, 1565. Museo del Prado
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Por lo demás, y aún peor, la conservadora toma libremente ideas, descubrimientos 
iconográficos y demás datos procedentes de historiadores españoles, sin citarles ni 
a ellos, ni a sus libros. Aunque sí se citan, de ese modo provinciano que uno querría 
eliminar del ámbito intelectual español 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 
españoles?

Así que sí, hay algunas cosas nuevas, pequeños detalles, todos tomados de otros 
historiadores y sin citar: la serie de los autorretratos femeninos que se incluye en la 
exposición, por ejemplo. Igualmente, existen algunos descubrimientos iconográficos 
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 exposición pendiente sobre Sofonisba Anguissola queda por hacer y no dudo que 
se hará. Pero no es aquella que diluye su obra, invisibilizándola, “metiéndola en el 
saco” junto a otras artistas mujeres de épocas posteriores. La relación de género no 
debe de ocultar, sino al contrario, la prevalencia de las consideraciones históricas. 
Solo así se puede analizar, explicar y entender, la lucha de poder que en la sociedad 
patriarcal tenía lugar en torno a cualquier éxito femenino en el ámbito público. 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, estilístico 
e iconográfico de su época. Estas generalizaciones son dañinas. Y presuponen la 
existencia de un “eterno femenino” que es una ficción. Al igual que el hecho de que la 
conservadora sea una mujer, no quiere decir que tenga conocimientos, aún básicos, 
de teoría del arte feminista.

Por lo tanto, sigue siendo necesaria una exposición de Sofonisba que amplíe la 
dimensión de sus obras reconocidas y de su genio, y que, por lo tanto, la relacione 
con su tiempo, con la pintura que la precedió y con la pintura de la corte que se estaba 
haciendo en ese momento, especialmente, claro, la de Alonso Sánchez Coello, con 
el que se confundió su producción durante mucho tiempo. Sobre todo, tal y como 
estableció Maria Kusche de forma magistral hace veinte años, estudiar y analizar la 
innovación 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 atención 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.

exposiciones
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DE LO ESPIRITUAL Y LO SAGRADO. 
RÉQUIEM 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 fotografías personales que hacen el recorrido dinámico y curioso, ya que 
estos objetos personales no se hubiesen podido contemplar si no lo hubiese permitido 
la familia.

La exposición, que lleva por título 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 más catártico y lo sagrado, como algo inalcanzable. En 
Isabel Baquedano la belleza es academicista evolucionada, nos aporta mucho más. 

Lo sagrado para ella viene dado por su religiosidad latente en muchos de sus temas 
de sus obras como la iconografía de la Madonna, la Crucifixión, la Piedad, la Máter 
Dolorosa o la Última Cena con María Magdalena como protagonista. Su espiritualidad 
podemos contemplarla tanto en obra religiosa (Anunciaciones) como en otras con 
temáticas diferente, bien sean retratos u objetos. 
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Baquedano dota a las cosas de un aura cromática resumida en sus contrastes 
lumínicos. Si eliminásemos las figuras u objetos de sus cuadros, o los redujésemos a 
masas de color, nos acercaríamos a la teoría 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, traspasó a sus alumnos de Artes y Oficios en Pamplona y su huella perdura 
en sus alumnas Elena Goñi y Amaya Aranguren. También encontramos ciertos caminos 
paralelos en la pintura y dentro del proceso creativo de su primo Juanjo Aquerreta.

En la exposición podemos encontrar, por un lado, la evolución en el tiempo de su estilo 
en su obra, haciéndose así mucho más pedagógica y, por otro lado, la historia artística 
a través de los objetos.

exposiciones
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El primer objeto que no hay que olvidar es el catálogo de la exposición que tiene el 
lujo de contar para sus textos con la Catedrática en Historia del Arte de la UPV-EHU, 
Adelina Moya. 

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

Entre otros objetos se encuentra una de las copias del Manifiesto del grupo Danok, 
cuya reunión tuvo lugar en Vitoria, pero a la que Isabel Baquedano no acudió. Le 
harían llegar los papeles y ella intentó mover alguna exposición en Pamplona, que no 
llegó a consumarse. También en la vitrina, una medalla concedida por el Ayuntamiento 
de Pamplona en 1960 en el certamen de la institución. Nunca las había visto, una 
curiosidad.
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En cuanto a periodos en su obra, podríamos resolver en cuatro etapas que coinciden 
con las décadas. La primera, que comienza en los años cincuenta, es su etapa 
de aprendizaje hasta entrados los años sesenta, donde ya tiene muchas cosas 
que contar en su obra sobre políticas sociales y las lacras del momento. No quiere 
enseñarnos 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 
partícipes en las dos dimensiones. Construye otra manera de retratar, otro concepto 
del retrato que enseña a la espectadora otra información que a la pintora le parece 
más interesante.

Este realismo social lo contemplaremos hasta entrados los años setenta, donde 
reducirá su paleta al color verde, que llenará 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 televisión, cuestión que 
ahora sería 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 así –solo la tecnología como una cámara fotográfica puede enfocar varios puntos–, 
la pintora decidió utilizar el desenfoque en sus obras y dignificarlo porque hasta el 
momento se había considerado no válido 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 años ochenta los comienza con unos grandes lienzos con motivos de lámparas 
de araña con base pictórica verde, pero con más gama de color en su paleta que dará 
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 comenzará con otra línea de estudio con fondos basados en la teoría de 
la abstracción geométrica y con un objeto común, el muñeco de madera, con el que 
tratará la línea curva. Reminiscencia a De Chirico y al surrealismo de 1988 a 2004. 
En 2003 comenzará con sus personajes circenses, obras de pequeño formato que 
recuerdan al proceso creativo de Picasso en la manera de tratar el dibujo y el color, 
pero con una composición en escenarios que recuerdan el Renacimiento italiano. 

exposiciones
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Capítulo aparte merece su obra religiosa, en la que se zambulle a partir del año 1995 
hasta su muerte, trabajando temas tanto del Antiguo como del Nuevo Testamento. 
Quizás por motivos de salud, quizás por la edad avanzada o necesidad existencial, se 
pregunta sobre estos temas. Quizás, simplemente, por sus creencias. El papel de la 
mujer y la representación en sus obras es reseñable. Pinta a la Virgen María (2008-
2010) en sus diferentes edades y a María Magdalena (2015-2016).

Isabel Baquedano nació en Mendavia (1929), se formó en Madrid en la Academia de 
San Fernando y regresó a Pamplona, donde impartió clases en la Escuela de Artes y 
Oficios. Vivió a caballo entre Pamplona y Madrid donde falleció (2018). 

Expuso individualmente en Madrid en galerías en los años en los que a las mujeres 
no se les permitían muchas licencias artísticas ni sociales. Posee obra en el Museo de 
Navarra, Museo de Bellas Artes de Bilbao y los fondos del Museo del Prado.

Su última intervención pública artística la hizo para el vídeo mostrado en el Museo de 
Navarra en la exposición Reflexión / Inflexión (2016). La pintora hablará sobre su obra 
y su proceso creativo, su faceta como mujer en el arte y su visión temporal del arte en 
Navarra.
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Sus últimas obras sobre los apóstoles y María Magdalena como uno de ellos muestran 
ya el cansancio de un camino recorrido y la necesidad vital de seguir creando aún en 
las dificultades. Sobre papel fotocopiado pinta con colores puros sobre un sencillo 
dibujo sin ningún pudor. Se permite la valentía de la que no tiene nada que perder, 
colores llamativos, fucsia, amarillo, azul eléctrico, verde…

En la composición creada en el muro para el museo podemos encontrar ese algo que 
no tienen las otras, la parte de la vida que no necesita contención, 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.

exposiciones
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CLITORIA DE TXARO FONTALBA

Asun Requena Zaratiegui

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

Txaro Fontalba es una mujer feminista que trabaja el género e investiga cuerpo y 
órganos como contendedores políticos. Su exposición 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 instalación colocada en el suelo sobre contrachapado a 
diferentes alturas dotándola de un potente carácter escultórico. Su maestría sobre las 
tres dimensiones se proyecta sobre la obra rompiendo la barrera entre la pintura y el 
dibujo, así como la línea de la altura de los ojos, colocando su propuesta más abajo o 
más arriba del canon establecido.

exposiciones
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Clitoria parte de una frase de Barbara Ehrenreich que dice así: “Con toda la charla 
sobre cómo estimularla, pensarías que la economía es un clítoris gigante”. Contrapone 
la economía clitoriana frente a la economía del útero, la economía del placer frente a 
la economía de la reproducción.

En esta exposición concentra la máxima obra sobre papel que ha llegado a crear en 
su largo recorrido. Se trata de impresiones de monedas de países donde se practica la 
ablación femenina. Quiere mostrar esa devaluación de la mujer. Sobre la forma circular 
caracterizada por los símbolos 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 
anecdótico. No hay referencia a la herida, la artista no lo ha propuesto así.

“Me interesa un discurso y pensamiento del cuerpo femenino como un lugar 
trasnacional, donde se da la relación entre peligro o daño y placer”, afirma Txaro 
Fontalba.

exposiciones



28

exposiciones



29

exposiciones

En Clitoria decide hacer elementos expansivos no acotados que puedan crecer en 
obras de próxima creación sin límite de espacio. Le interesa el recuerdo de los mosaicos 
árabes, aunque la influencia no sea directamente obvia. Reivindica lo decorativo, lo 
lúdico y, por supuesto, la escritura y el gesto. La distancia entre la realidad de la 
impresión 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

El MUN de Pamplona acoge en sus salas la obra de la fotógrafa Jane Clifford sobre la 
catalogación del Tesoro del Delfín encargada a su estudio en 1863. El encargo lo realizó 
para el South Kensington Museum (actual Victoria and Albert Museum) desde Inglaterra 
John Charles Robinson con el fin de utilizar la fotografía como vehículo educativo, el 
cual en un primer momento pensó en encargar dibujos.

La imagen de arquitecturas como Santiago de Compostela o pinturas del Museo del 
Prado hizo que con el nacimiento de la fotografía en 1839 se abriese un mundo de 
posibilidades pedagógicas, y Robinson, que ya contaba con las fotografías de la parte 
francesa del tesoro del Delfín, quiso que la fotógrafa hiciese lo mismo con las del Museo 
del Prado.

exposiciones
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Tras la muerte del marido de Jane, ella continúa 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 imágenes serán parte del Primer compendio de la escultura en España, 
cuyo último tomo se dedicará al Tesoro del Delfín.

Las 58 fotografías que se muestran en el MUN destacan por la belleza del detalle, la 
composición de la misma, el acierto en el revelado con el claroscuro, siendo conscientes 
que la fotografía se encontraba en aquel momento en sus comienzos, y que el papel 
fotográfico se asemejaba más al papel sencillo que al fotográfico actual. El de 1863 es un 
papel muy fino, con muy poco gramaje y brillo, muy fácil de arrugar. Sin embargo, llama 
la atención 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 información.
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Entre las curiosidades de las piezas está su número de registro doble sobre la fotografía 
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 número sobre la parte más clara de 
la pieza.

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

Sin duda las fotografías 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, además de las que exponen en la actualidad.

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

Más información:
https://www.museodelprado.es/coleccion/artista/clifford-jane/38fed95c-c9c2-487d-a9f9-
767c44b5246b
https://museo.unav.edu



34

exposiciones

MORISOT: EL PINCEL DEL IMPRESIONISMO

Cristina Riveiro

Berthe Morisot (Bourges, 1841 - París, 1895) fue una de las primeras mujeres 
vinculadas al movimiento impresionista. Fue educada en una familia de la alta 
burguesía de Francia que le inculcó un profundo interés por las artes y la música, pero 
fue su alta capacidad creativa la que le llevó a interesarse por el mundo de la pintura. 
Tal es así, que fue aliada de otros pintores impresionistas como Renoir o Degas, y 
admirada por intelectuales como Mallarmé. A la edad de 20 años, 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 así como la forma de plasmar la realidad que 
tenía Camille tendrá mucha influencia sobre ellas. Les enseñará también la técnica de 
pintura au plein-air, que será usada por Berthe en varias de sus primeras obras. 

Morisot recibió sus primeras clases de la mano de los pintores Geoffroy-Alphonse 
Chocarne y Joseph-Benoît Guichard. Este último la introduce en el Salón de París, 
donde en 1864 tendrá lugar su primera exhibición. Además, 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

exposiciones



36

exposiciones

En 1872 logra vender más de veinte de sus pinturas al promotor parisino Paul Durand-
Ruel y esto marcará un importante hito en su carrera profesional. Dos años más tarde, 
en 1874, se celebra la primera exhibición de impresionistas en la que expuso una de 
sus obras más famosas “La Cuna”. Otras de sus obras destacadas son “El espejo 
psiqué”, “Eugène Manet en la isla de Wight”, “Pastora desnuda tumbada” o “En la orilla 
del lago”.

En ese mismo año, Berthe Morisot conoció a Édouard Manet, con quien tuvo una 
estrecha relación artística e incluso posó para algunas de sus obras. Y a través de él, 
entabla relación con su hermano Eugène, con el que se casará y tendrá una hija, Julie, 
que fue una de sus modelos recurrentes.

Pero a pesar de toda su gran obra, Berthe Morisot ocupó un segundo plano para 
los historiadores del arte por sus temáticas sobre la vida cotidiana de las mujeres, 
ya que a ella le gustaba mostrar lo que veía en su día a día pero desde un prisma 
diferente. Morisot pintó más de un centenar de cuadros, fundamentalmente en óleo 
y acuarela, y centró su obra en la luz y en el color, como el resto de sus compañeros 
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 fundación del impresionismo 
como movimiento.

En una ocasión el Museo de Orsay –que por primera vez desde su apertura en 
1986 le ha dedicado una muestra monográfica 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– subrayó a propósito de su obra que Berthe Morisot buscaba plasmar 
la vida burguesa, los paisajes y los retiros campestres así como el trabajo doméstico 
femenino, de tal manera que siempre había una línea confusa entre lo privado y lo 
público, y entre los límites entre el interior y el exterior.

Este otoño de 2019 es el Museo de Bellas Artes de Houston el que se ha teñido del 
color impresionista con dos exposiciones: “De Monet a Picasso: una colección 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. Así lo expresaba la comisaria de la exposición, Helga 
Aurisch, quien destacaba que se debería haber reconocido a esta artista como un 
gran icono de su tiempo.
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Berthe Morisot, El escondite, 1873

En la exposición se pueden ver más 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 baño”, en donde la artista plasma el mundo femenino del París del momento.

Berthe Morisot murió en 1895, cuando tenía 54 años, por un problema pulmonar. Un 
año más tarde, sus amigos pintores Renoir, Degas, Monet y Mallarmé le organizaron 
una exposición como homenaje a su gran talento. Fue enterrada en el panteón familiar 
del cementerio de Passy en París, junto a su marido Eugène y su colega artístico y 
también cuñado Édouard Manet.

exposiciones
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EN CARTEL: EXPOSICIONES EN ESPAÑA 2020

Redacción

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

Musas Insumisas. Delfhine Seyrig y los colectivos de vídeo feminista en Francia 
en los 70 y 80, Museo Reina Sofía, 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 vídeo-
realizadora junto con otras militantes feministas de su entorno. La evolución que 
Seyrig desarrolla en su propia práctica como actriz está directamente vinculada con la 
intensa relación que traba con las directoras de los proyectos cinematográficos en los 
que se involucra durante los años 70 y 80 como Chantal Akerman, Marguerite Duras, 
Agnès Varda o Ulrike Ottinger. 
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Paralelamente, Seyrig desarrolló una vertiente activista. Así, durante la década de los 
70 crea el colectivo Les Insoumuses (Las Insumisas) junto a Carole Roussopoulos, 
Ioana Wieder y Nadja Ringart, interesadas en las nuevas posibilidades estéticas y 
políticas del vídeo.

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

Retrospectiva de la pintora, Premio Aragón Goya 2015, con obras realizadas entre 
2014 y 2019. En total, la muestra reúne un conjunto de 15 lienzos, así como las 
series “Proceso de una resurrección” y “Crónica de laberintos”, dos creaciones de 
dibujo y pintura sobre papel de pequeño formato que, frente a la obra sobre lienzo, 
ofrecen una visión más intimista de la autora. Paralelamente a la celebración de 
la exposición, los visitantes podrán contemplar en la sala 04 el mural “Le jeu de 
vivre” que Teresa Ramón (Huesca, 1945) realizó para el patio del Museo de Huesca, 
donde se expuso en 2018. “Le Jeu de Vivre” se concibe con una línea temporal en 
la que Ramón ha volcado su experiencia vital y profesional. Comisaria: Semíramis 
González.

exposiciones
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Donació Aurèlia Muñoz, MNAC, Barcelona. Hasta el 1 de abril de 2020.

A partir de una técnica derivada del macramé, Aurèlia Muñoz (1926-2011) llevó el arte 
textil a una concepción escultórica que afecta al espacio y ofrece una experiencia 
sensorial. La familia del artista hizo donación al museo de siete obras textiles y una 
colección de dibujos que permiten apreciar la calidad de su trabajo en los años del 
nacimiento del lenguaje del arte textil contemporáneo, nos permiten apreciar la 
diversidad y la originalidad de sus técnicas y la intensidad de su poética. A lo largo 
de su dilatada carrera, Aurèlia Muñoz recibió el reconocimiento de la crítica. Fue 
especialmente celebrada en el campo de las artes del tapiz y el arte textil, que tuvieron 
un gran desarrollo en los años sesenta y setenta del siglo pasado. Estas obras se 
exhibirán temporalmente en el contexto del proyecto de conformación y despliegue de 
la colección 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 exposición monográfica dedicada al peinado que se celebra 
en nuestro país. Junto a la importancia que cobró el vestido durante el siglo XIX, los 
peinados y arreglos de cabello tanto femeninos como masculinos evolucionaron al 
son de la modas. Además, se tratarán 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.

exposiciones
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Elena Mendizabal, ARTIUM, Vitoria. Hasta el 3 de mayo de 2020.

La exposición de Elena Mendizabal en Artium recupera sus obras más significativas de 
los años 80 y principios de los 90 para establecer una tensión con otras pertenecientes 
a su producción más reciente. En la primera época, la artista participó, con otros 
creadores de su generación, de un momento de efervescencia y de ruptura con 
la herencia de la escultura vasca, de cambio social y político y de apertura a las 
corrientes artísticas internacionales. La utilización de materiales distintos a la piedra 
y el hierro –poliéster, plomo, parafina, madera–, la policromía de muchas piezas y 
la búsqueda de un lenguaje formal diferente –y en cierto modo irreverente con la 
tradición– caracterizan la escultura de Mendizabal de esos años. 

En sus obras más recientes se encuentran también las mismas características, entre 
ellas la adopción de materiales tan poco habituales como el cartón, la plastilina o el 
barro. El salto en el tiempo que propone la exposición permite comprobar la tensión 
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 Sebastián, 1960) estudió en la Escuela Superior de 
Bellas Artes de Bilbao, la actual Facultad de Bellas Artes de la UPV/EHU. Se doctoró 
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 años 80 y su obra está presente en diversas colecciones privadas y 
públicas, entre ellas la de Artium.

Àngels 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 práctica de la artista, estableciendo vínculos discursivos e intuitivos entre 
una selección de obras que abarca desde finales de los años sesenta del siglo XX hasta 
la actualidad. Tomando como punto de partida la novela autobiográfica El enamorado 
de la Osa Mayor del escritor polaco Sergiusz Piasecki, “Bajo la Osa Mayor” propone 
una lectura desde el presente del trabajo de Àngels Ribé para profundizar en una de 
sus principales líneas de investigación: la conexión emocional con la naturaleza.

exposiciones
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Con una puesta en escena que remite y dialoga con más de cincuenta años de 
dedicación al arte, la exposición permite establecer una conexión con el pensamiento 
de Ángels Ribé y pensar las relaciones que establecemos con los entornos y hábitats 
que nos definen. En definitiva, y como señala Piasecki, “todos somos cuerpos que 
caminamos en la oscuridad”. Y de eso trata “Bajo la Osa Mayor”, de la épica íntima de 
seguir adelante.

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

Instalación site-specific “Teatro sin fin” de la artista Leonor Serrano Rivas, que altera 
el espacio físico y la percepción mediante un laberinto de superficies reflectantes, 
pantallas elásticas y sonido.

En este campo de juego, las imágenes reflejadas de los visitantes se despliegan en un 
espacio de arquitecturas blandas, ligeras y táctiles. Casi a cielo abierto, entre sábanas 
tendidas en la oscuridad, las sensaciones puntúan 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 Sebastián. 
Hasta el 1 de diciembre de 2020.

Para crear esta intervención 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 arquitectónicos. Algunos de ellos son muy característicos 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 hexágonos que conforman el techo 
acristalado, o una forma extraída de los tubos de ventilación de la cocina de las 
oficinas. De esta manera, Doiz combina formas de espacios habitados por el público 
y de espacios solo transitados por las y los trabajadores.

exposiciones
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EXPOSICIONES EN LONDRES 2020

Redacción

A comienzos de 2020, todavía podrán 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 inaugurarán durante 2020.

Hot Moment, Auto Italia, 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 años 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 exposición con cuadros inspirados en los bosques selváticos de Guatemala ofrece 
una experiencia inmersiva.

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

Pinturas históricas y contemporáneas que representan a mujeres embarazadas.

exposiciones
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Masculinities, Barbican Centre, Londres. Del 20 de febrero al 17 de mayo de 2020.

A través de fotografías y films, la exposición 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.
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Artemisia, National Gallery, Londres. Del 4 de abril al 26 de julio de 2020.

Recorrido completo del trabajo de Artemisia Gentileschi, desde su formación con su 
padre en Roma, su independencia en Florencia –donde llegó a ser la primera mujer 
en ingresar en la Accademia delle Arti del Disegno–, y sus últimos 25 años con su 
taller en Nápoles, desde donde hizo un breve viaje a Londres. En total, 35 obras 
procedentes de colecciones públicas y privadas, incluyendo las más conocidas y 
algunas recientemente añadidas a su autoría. En julio de 2018, la National Gallery 
adquiere el “Autorretrato como Santa Catalina de Alejandría” de Artemisia Gentileschi, 
la primera pintura que ingresa de esta artista en una colección que posee solo 20 
obras de artistas mujeres, entre un total de 2.300 que confirman la colección de este 
museo.

exposiciones
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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 años sesenta y setenta cimentaron 
la reputación de la artista polaca. La exposición recoge otras esculturas a gran escala, 
como Juegos de guerra y esculturas que utilizan troncos de árboles.

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

La exposición explora sus orígenes y las múltiples versiones de Alicia en el país de las 
maravillas en los últimos 175 años, con un montaje muy teatral.

exposiciones
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Maria Bartuszová, 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 exposición comienza en la década de los sesenta, cuando Bartuszové comienza a 
crear sus moldes abstractos. En los años ochenta los expondrá al exterior, en contacto 
con la naturaleza.
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LAS MEJORES EXPOSICIONES EN PARÍS 2020

Redacción

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

Excepcional por su tamaño, esta exposición reúne 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 París. La exposición se extiende en dos niveles, 
en más de 1000 m2, particularmente en el corazón de los salones históricos 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 
práctica de Kiki Smith, que explora muchos medios: bronce, yeso, vidrio, porcelana, 
tapiz, papel o cera.

exposiciones
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Ursula Schulz-Dornburg, Maison Européenne de la Photographie, París. Hasta el 2 
de febrero de 2020.

Retrospectiva de la fotógrafa con 250 obras realizadas entre 1980 y 2012. Una 
práctica atravesada por tres temas principales: las demarcaciones y las fronteras, la 
arquitectura y el entorno, así como el impacto humano en el paisaje.



55

Charlotte Perriand, Fondation Luis Vuitton, París. Hasta el 24 de febrero de 2020.

Recomendada a los aficionados al diseño y a la escultura, esta es una exposición 
presentada por la Fundación 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 habló de ella en relación con Le Corbusier, fue ella quien 
revolucionó la ordenación del espacio, con la cocina abierta y los espacios de loft… 
en 1930, nada menos. Estuvo muy influida por las tradiciones arquitectónicas locales, 
como las habitaciones a base de madera de Japón y Vietnam, con las cuales estuvo 
asociada durante toda su trayectoria. Doscientas de sus obras de arte encuentran su 
inspiración en las costumbres del país del Sol Naciente y de Brasil.

exposiciones
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Barbara Hepworth, Museo Rodin, París. Hasta el 22 de marzo de 2020.

Barbara Hepworth revolucionó la escultura británica del siglo XX y fue reconocida 
por artistas como Mondrian y Picasso. Transformó la materia en prosa de poesía 
orgánica, incorporando las formas y jugando con los volúmenes. Su gran inspiración 
fue la naturaleza, pero su obra estuvo muy marcada por el contexto de la II Guerra 
Mundial, que fue precisamente lo que la llevó a romper con todo aquello que remitía al 
patetismo y a la oscuridad. Quien disfrute de la quietud apreciará la obra de Hepworth. 
Esa es su firma.
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Claudia Andujar, La lucha yanonami, Fondation Cartier, París. Del 30 de enero al 
10 de mayo de 2020.

Gran retrospectiva de la fotógrafa que ha dedicado cinco décadas a proteger la 
comunidad Yanonami, grupo indígena de Brasil. La muestra reúne doscientas 
fotografías, dibujos de la comunidad yanonami y una instalación audiovisual.

exposiciones



58

exposiciones

Cindy Sherman, Fondation Louis Vuitton, París. Del 1 de abril al 24 de agosto de 
2020.

Helena Rubinstein. La Collection de Madame, Musée du Quai Branly, París. Hasta 
el 28 de junio de 2020.
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Helena Rubinstein (1872-1965) pasó a la historia gracias a un imperio cosmético que 
comenzó desde cero. Durante toda su vida, la mujer de negocios compró muchas 
obras de arte y creó una colección que incluye 400 obras. 

A través de unas sesenta obras, la exposición destaca su pasión por las artes 
extraoccidentales, principalmente por el arte africano, y su fascinación por su 
intensidad expresiva y su carácter. Estas artes, que descubrió en la década de 1910 
gracias al escultor Jacob Epstein, y en las cuales siguió interesándose luego de sus 
encuentros con los coleccionistas de vanguardia parisinos, se destacaban en sus 
residencias de París, Nueva York y Londres. Asimismo, y a fin de sensibilizar a sus 
clientas, las exponía 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, París. Del 24 de abril al 16 de 
agosto de 2020.

Retrospectiva de la fotógrafa, conocida desde los años de setenta por su trabajo en la 
moda, pero con una trayectoría propia en fotografía y vídeo.

exposiciones
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Alice Neel, Un regard engagé, Centre Pompidou, París. Del 10 de junio al 24 de 
agosto de 2020.

En Alice Neel (1900-1984), una de las artistas norteamericanas más importantes, 
destaca el compromiso político y social de esta pintora ignorada durante su vida, 
más de tres años después de la retrospectiva de la Fundación Van Gogh en Arles. 
Estructurada en dos partes temáticas, la lucha de clases y la lucha de los sexos, la 
exposición tiene alrededor de setenta pinturas y dibujos, así como muchos documentos, 
desde las primeras obras de finales de la década de 1920 hasta las últimas 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, París. 
Del 30 de septiembre de 2020 al 24 de enero de 2021.

La exposición recrea el periodo de los salones artísticos desde 1780 hasta 1830, 
durante el cual las mujeres pintoras pudieron llegar al frente de la escena artística. 
Descubrimos cómo la Revolución Francesa cambió el mundo de la creación artística a 
través de 80 obras de Élisabeth 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 exposición aprendemos más sobre las condiciones de 
capacitación 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, detrás de las luces de los salones 
artísticos.

exposiciones
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APOSTAR POR LA MADUREZ
Marián López Fdz. Cao
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La Galería José de la Mano expone la obra de 
Noemí Martínez (Buenos Aires, 1934).

Según reza el catálogo: “Martínez cursó estudios 
en su ciudad natal en las Escuelas Nacionales 
de Bellas Artes Manuel Belgrano y Prilidiano 
Pueyrredón, muy pronto habría de trasladarse con 
su familia desde Argentina a España en la década 
de 1950. Instalada ya en Madrid se matricula 
en algunas asignaturas de la Escuela de San 
Fernando, donde entraría en contacto con artistas 
de la talla de Lucio Muñoz o Manuel Mampaso, 
con quien finalmente acabaría contrayendo 
matrimonio. A mediados de los años 50, esta 
escultora argentina también acudiría a las clases 
de Ángel Ferrant (1890-1961), que se convertiría 
en un auténtico referente artístico y docente a 
lo largo de toda su carrera profesional y donde 
conocería a otros escultores ya de su generación 
como José Luis Sánchez. Durante estos años bajo 
las enseñanzas de Ferrant comenzaría a modelar 
en barro y escayola, para pasar a interpretar más 
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 
orgánicas estuvieron presentes en la célebre 
antológica Mujeres en el Arte Español. 1900-1984 
del Centro Cultural Conde Duque de Madrid, la 
obra de Noemí Martínez había permanecido, 
sin embargo, como en el caso de otras muchas 
mujeres, silenciada hasta ahora en la estricta 
intimidad de su taller”.

Encuentro a Noemí Martínez en la galería. Noemí 
fue compañera de trabajo en el departamento 
de Educación Artística en la Facultad de 
Educación durante casi veinte años. Con ella y 
en ella descubrí la pasión por enseñar, indagar 

en los materiales y aplicar el arte y los procesos 
creadores a las personas que más lo necesitan. 
Con ella comenzamos los primeros Seminarios 
sobre Arte y Mujeres en 1996 e iniciamos el máster 
de Arteterapia en la Universidad Complutense en 
2000.

Es para mi un placer reencontrarla como una 
creadora plena, que realizó el año anterior otra 
exposición individual con sus últimas obras en el 
Centro de Arte Moderno, en su faceta de artista, 
aspecto que nunca abandonó, pero que llevó 
como una segunda piel durante muchos años.

¿De qué época datan las piezas que expones?

Son de los años sesenta, aunque hay una anterior, 
la única que tengo, que guardo de la época de 
estudiante, cuando era estudiante con Ángel 
Ferrant.

¿Podemos ir comentando las obras, desde la 
más antigua a la más moderna?

Le tengo especial cariño a esta pieza porque, 
cuando vine de Buenos Aires, yo acudía como 
alumna libre a varios cursos de San Fernando y 
en la parte de escultura, todo en España era muy 
anticuado. Yo conocí a Mampaso por esa época 
y él me abrió el camino hacia el estudio libre que 
Ferrant tenía precisamente cerca de aquí. Ángel 
Ferrant, fue además 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 
trabajábamos. Para mí era una delicia el estudio 
porque además de tener fotos y obras en las 
paredes, tenía muchas frases de gente célebre y a 
mi, como me gusta leer, siempre me ha encantado 
y yo he procurado siempre seguir así, recogiendo 
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ideas y frases de creadores y pensadores. Era una 
clase completamente libre y yo tengo esta obra de 
1954, a la cual tengo mucho cariño. El siempre 
decía que no hacía falta dibujar, que se dibuja 
con el barro, que hiciéramos muchos pequeños 
ejercicios y luego que el que más nos gustase 
lo pasáramos a un tamaño mayor. Lo hacíamos 
primero en barro y luego hacíamos el vaciado en 
escayola.

Yo me casé muy temprano, tuve los tres primeros 
hijos muy rápido y no tenía 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 gustó el 
arte abstracto, yo venía 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, dándome claves, y en aquel tiempo 
el equilibrio era un elemento que para mí era 
importante, además de dibujar en el espacio, 
influenciado por los escultores ingleses. Trabajé a 
partir de este armazón, que iba modelando con telas 
más 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 venían muchos amigos artistas a casa 
y me decían que era una pena que trabajara con 
materiales pobres, para ellos eran pobres. Ahora 
sí se puede, pero en aquella época estaba mal 
visto. Me animaron a que trabajara en bronce, por 
ello comencé a trabajar encima del armazón en 
vez de con escayola, con la cera.

¿Notaste mucha diferencia?

Pues sí, porque siempre me ha gustado mucho 
el barro, también la escayola. La cera tiene una 
parte dura, hay que calentarla para ir dándole 
forma. Las llevaba a Capa que era entonces la 
mejor fundición. 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 así. 
Creo que es interesante que alguna aparezca más 
pulida y el resto no. La última de aquí es de 1969. 
Posteriormente he trabajado en esculturas mucho 
más grandes con malla metálica y con papel. Pude 
hacer unas muy grandes porque tenía 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 última exposición 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 más voluminosas y 
después he tenido que adaptarme a espacios muy 
pequeños.
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¿Y ahora te encuentras en plenitud creadora?

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

Noemí Martínez, Silencio orgánico (1954-1969), 
Galería José de la Mano, Madrid. Del 12 de 
septiembre al 16 de noviembre de 2019.

¿Tu crees que las mujeres tenemos que 
adaptar nuestra obra, más 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 pequeñas, de 
objetos encontrados.

Y ahora, después de tantos años, cuando ves 
este período, ¿qué balance haces?

Estoy muy contenta de la oportunidad que me ha 
dado José de la Mano en exponer en su galería 
porque me ha dado la oportunidad de ver mi obra 
tan bien. Yo había hecho exposiciones colectivas 
pero no en este espacio, con esta luz y para mi es 
una alegría. 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.

entrevistas
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ARTISTAS ESPAÑOLAS EN EL 
INFORME MAV #19 
Rocío de la Villa

teoría
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Acaba de publicarse el Informe MAV 19 sobre exposiciones individuales en veinte 
museos y centros relevantes en España durante los últimos cinco años (2014-2019). 
Aunque todavía 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 
económica en el Informe MAV 12 (2010-2013) subió ligeramente al 23%. En este 
último Informe, el porcentaje alcanza el 31% de las 718 exposiciones individuales. 
De manera que podríamos concluir que si en diez años ha subido diez puntos, al final 
de la próxima década hacia 2030 sería posible alcanzar por la mínima la deseada 
paridad.

El optimismo, sin embargo, se rebaja cuando comprobamos que en el último 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 debería suponer la 
dimisión o cese de sus cargos de dirección. Ocho espacios están todavía entre el 
30% y el 38%: MNCARS, MACBA, Artium y Koldo Mitxelena con 31%; MARCO y Es 
Baluard con 32%; CAB 33% y MUSAC 38%.

Todavía peor, los otros ocho restantes oscilan entre 28% y 7%: IVAM (28%), Museo 
Patio Herreriano y Laboral (27%), CAC Málaga (21%), MEIAC (20%), Tecla Sala 
(19%), Fundaciò Antoni Tàpies (17%) y Museo Esteban Vicente (7%). De manera que 
si nos atuviéramos a un esquema teórico de crecimiento progresivo y homogéneo 
en el territorio español, sin contar con posibles retrocesos, la paridad real llegaría a 
mediados de este siglo XXI. Sin embargo, afortunadamente, estos porcentajes serían 
fácil y rápidamente reversibles simplemente con un cambio inmediato de rumbo 
igualitario en la política artística de sus órganos de decisión.

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

Si tenemos en cuenta que las artistas españolas 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 españolas tardarían tres décadas 
en alcanzar la igualdad en este ámbito de exposiciones individuales en centros y 
museos relevantes en nuestro país.

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

De veinte museos y centros, por su política artística de exposiciones de artistas 
españolas, seis son completamente inaceptables: MACBA y Fundació Tàpies no han 
presentado ni una sola exposición de artista española en los últimos cinco años. Con 
una sola exposición de artista española se encuentran MEIAC (1 de 20 exposiciones) y 
Museo Esteban Vicente (1 de 14 exposiciones). Además, CAC Málaga 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 cómo instituciones 
artísticas tan alejadas en todo, como CAC Málaga -reprobado por ADACE junto al 
resto de asociaciones de la Mesa Sectorial de Arte Contemporáneo- y MNCARS, 
nuestro principal museo de arte contemporáneo, se dan la mano en esta marginación 
de las artistas españolas.

Otros seis museos y centros que tienen mucho que mejorar son: en primer lugar, 
sorprendentemente, CAAC Sevilla el mejor valorado en cuanto a la relación de 
exposiciones individuales de artistas hombres y mujeres, bajo esta otra perspectiva 
tendría que haber duplicado las 4 exposiciones de artistas españolas realizadas en este 
quinquenio para mantener un nivel equitativo en el conjunto de sus 31 exposiciones 
individuales (12’9%) realizadas en los últimos cinco años. Es decir, en CAAC Sevilla 
se exponen muchas más artistas extranjeras que españolas. 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 último, nuestra valoración en cierta medida mejora respecto a algunos centros, 
en comparación con el inicial cómputo de exposiciones individuales de artistas 
hombres/mujeres, al revisar en este subgrupo de exposiciones individuales de 
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artistas españolas al que recordemos que debería asignarse el 25%. Con un reparto 
más 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 más próximos a la realidad sociológica 
del porcentaje 60-70% de artistas españolas formadas en las últimas décadas, están 
DA2 (19 de 49: 38’7%) y La Panera (10 de 25: 40%). Pero quizás lo más importante a 
subrayar, en conjunto, sea que estos ocho museos y centros ya han demostrado que 
una política de exposiciones paritaria y equitativa es posible y deseable y legal para 
todos nuestros museos, centros y salas dependientes de la administración del Estado.

Porque las instituciones artísticas influyen en la cohesión social no deben repetir los 
patrones excluyentes aún resistentes en la sociedad. Además, de su política de género 
en exposiciones (y adquisiciones) depende la posibilidad de revertir la situación actual 
de marginación y la depreciación del valor simbólico y material del trabajo de nuestras 
artistas.

Informes citados en el artículo:
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 REVOLUCIÓN

Marián López Fdz. Cao

Los carabineros de Chile cantaban enardecidos, mientras marchaban al paso militar 
en el espacio público “duerme tranquila, niña inocente, sin preocuparte del bandolero, 
que por tu sueño dulce y sonriente vela tu amante carabinero”. Pero las niñas, las 
adolescentes, las mujeres adultas y las ancianas del mundo les respondieron, también 
en el espacio público, 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 desaparición. Es la violación”. Espacio público frente a espacio público, 
cuerpos vulnerados frente a cuerpos adiestrados.

No han sido suficientes los miles de textos académicos que desde hace décadas 
analizan la violencia física, psicológica, simbólica y cultural ejercida hacia las mujeres. 
No han sido suficientemente efectivos los artículos, libros, tratados, conferencias, 
discursos que, desde el pensamiento discursivo y analítico 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 expresión que, desde el comienzo de los tiempos ha sido un componente 
de humanidad y comunión en los pueblos, de restauración 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 armonía de las formas la armonía de las 
conciencias, ha conseguido lo que la palabra escrita no ha logrado.

La creación nos convoca y conmueve. “De norte a sur, de este a oeste”. La palabra 
rimada, la música al unísono convoca más que el artículo académico, que la palabra en 
el Congreso. El cuerpo junto a otro cuerpo, que ya no se siente sólo ante la humillación 
y el desprecio, el compás, que nos remite al batir de nuestros corazones, al ritmo 
primordial, la sensación corporal de ser uno sin perder la individualidad –la fuerza del 
arte– está convenciendo y conmoviendo más que cualquier discurso.

Los resultados de PISA, una herramienta para formar a dóciles y efectivos 
trabajadores, ha vuelto a aconsejar menos educación y más instrucción. Más cuentas 
y menos cuentos. Desde hace años sus resultados han hecho disminuir en los 
currículos educativos las humanidades, la capacidad crítica, la capacidad de imaginar 
un mundo mejor, el enfrentamiento al conflicto de forma constructiva y creativa. 
Ha hecho reducir la filosofía y las artes a la nada pero no ha entendido tampoco la 
ciencia como filosofía de la naturaleza.

Sin embargo como decía Hessel, en su maravillo texto “Indignaos”, creamos y 
resistimos. Resistimos y creamos. Creamos y resistimos. Vale más una canción 
que todas las censuras sobre la educación de la ciudadanía en igualdad, sobre la 
educación en las artes, sobre la educación en el pensamiento crítico, sobre la 
educación en el cuestionamiento constante, en la incertidumbre, en la ética de 
nuestros comportamientos. Qué maravillosa ciudadanía tendríamos si tratáramos 
mejor a nuestro profesorado, si apostáramos por la educación, de una vez por todas. 
Una educación por el arte, que posibilitara el conocimiento a través de la emoción. 
Que nos hiciera creadores de nuestro proyecto vital.

Quizá otra letra, quizá otro tono… da igual. Sentirnos convocadas contra la injusticia 
de tantos y tantos años, 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 dolía en nuestro 
pecho. En el espacio público, donde ese espacio ha sido el mismo de la atrocidad.

Por eso es lo contrario a un desfile militar: homogéneo, uniformado, jerárquico, vertical. 
Ordenado, ordenando a su vez qué es y qué no es, prescribiendo y proscribiendo. 
Recuerdo cómo, leyendo el estupendo libro de Klaus Theweleit sobre la construcción de 
la masculinidad en el Tercer Reich, Männerphantasien, las autobiografías de oficiales 
de la Freikorps alemana coincidían en el asco que les provocaba la contemplación 
de las manifestaciones de los y las trabajadoras por la disgregación, fragmentación y 
desorden que les producía. Las manifestaciones les resultaban “femeninas”, frente al 
orden y jerarquía de lo que debe ser lo “masculino”, encarnado en el desfile.

Esto es creación colectiva: mucho más parecida al arte, señores militares, por eso les 
pone tan nerviosos. Esto es comunión, diversidad, emoción y conciencia. Esto es la 
gente, señores, organizada, sin lideres y fortalecida por saberse unida y con la cabeza 
bien alta, después de haber sido violentada y humillada. Como señalaba Augusto 
Boal en su teatro del oprimido, estamos oprimidas, pero ya no somos víctimas. Como 
señalaba Hannah Arendt, somos parias, pero parias conscientes. Sabemos que otro 
mundo es posible, aunque todavía 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 antropóloga y Catedrática de 
Antropología de la UPV/ EHU Lourdes Méndez, y Xabier Arakistain, comisaria de 
arte.

El curso ha contado con una amplia programación internacional de ponentes llegadas 
de diversos países de Europa y con un público de todas partes de la geografía 
española y europea. Tal ha sido el éxito de esta duodécima edición 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 habló sobre la obra de María Zambrano 
y cómo es aquello de pensar el arte para escribir luego sobre él. Esta charla y la de 
la artista Elena Mendizábal en conversación con la directora Beatriz Herráez, que 
expone en la actualidad sus abstracciones en Artium, fueron las únicas muestras 
de artistas del territorio; las demás se centraron en artistas europeas, sobre todo en 
performances y fotoperformances de los años 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 dejó indiferente a nadie, puesto que en 
su argumentaciones sobre sororidad y arte feminista, abogó por el poder político de 
la sororidad y nos cuestionó sobre o mejor nos mostró artistas que cuestionaban este 
papel de acompañamiento 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 citó a la escritora y activista Audre Lorde, quien aboga por el respeto y la 
diferencia entre mujeres.

La artista italiana residente en Berlín Monica Bonvicini mostró su obra en la que 
analiza la arquitectura moderna, los roles de género y la política feminista. A través 
de su relación 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 exposición en el Museo Reina Sofía Musas Insumisas, 
nos habló del feminismo en Italia y la segunda ola o segunda etapa del feminismo de 
los años 60 a los 80, destacando la importancia de Rivolta Femminile, que mostró 
la necesidad de una nueva política para las mujeres frente a la de los hombres, y el 
cuestionamiento de la igualdad como concepto de alienación, y subyugante. Para ello 
presentó 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, Iole de Freitas, Verita Monselles, 
Suzanne Santoro y Marcella Campagnano.

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

Sin duda la charla que destacó sobre las demás 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 artística de resistencia feminista 
reparadora, qué traumas se reconocen en el duelo público y cuáles no se reconocen. 
Krasny habló 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. Conclusión, la performance 
posee un poder curativo frente al duelo para quien la hace y quien la ve, además 
de tener carácter memorial y testimonial que hace del receptor, del que la observa, 
testigo, y por tanto, guardián de la memoria, de la mirada ética. Se habló asimismo de 
la violencia epistémica, la ignorancia de esta violencia y la asimilación como violencia 
de ignorar a quién está en duelo. En fin, una conferencia que dio para mucho y en 
cuyo libro está trabajando.

La artista croata, nacida en la antigua Yugoslavia, Sanja Iveković contó su doble vida 
como artista feminista. Fue pionera del arte feminista en los años 70 y a través de su 
recorrido vital mostró el nacimiento de ese movimiento y de su trabajo, que traspasó 
los Balcanes. Mostró la doble cara del socialismo ante la igualdad pero sin entrar en 
cuestiones políticas, sino en una visión de vivencia clara y vital que comenzó 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 veían 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 límites de la política de su país, y el fino límite entre lo impuesto y la libertad, 
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entre lo permitido y lo castigado. Sus fotomontajes son también la continuación 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 motivó una nueva ley en la ciudad de Luxemburgo por la que no se 
podían realizar interpretaciones del monumento a los caídos coronado por una figura 
femenina dorada. Sin duda, una artista apasionante que terminó recomendándonos 
que estudiásemos a Eve Babitz.

El curso terminó con una invitación dentro de 365 días a la decimotercera edición en 
2020.
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RETROSPECTIVA 
CHANTAL AKERMAN
Redacción

cultura visual
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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 
biografía, la mirada a las condiciones de vida de 
las mujeres, la memoria personal e histórica de los 
traumas del siglo XX y el desarraigo que implica 
hacer un cine a contracorriente.

Su filmografía se despliega sobre todas las formas 
posibles del audiovisual, desde el documental 
experimental al cine de instalación museística, 
desde la ficción de autor al vídeo biográfico, y sin 
embargo una serie de rasgos comunes alimentan 
un corpus fílmico inagotable. El rigor formal, la 
fascinación por el transcurrir del tiempo, el deseo 
obsesivo o el sentido tragicómico 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 producción fílmica. Cine-ensayos, 
Filmar el teatro y Akerman por Akerman en el 
Museo Reina Sofía y Ficciones y biografías y 
Formas de géneros en Filmoteca Española. 

Cine-ensayos abarca el documental subjetivo y 
experimental, desde sus inicios y etapa neoyorkina 
hasta su vuelta en la última década; Filmar el 
teatro recoge el cine sobre la música, la danza, 
la performance y la escena dramática, 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 imágenes, 
comenta su trabajo, así como aproximaciones a su 
figura de la mano de otros realizadores.

cultura visual

Por su parte, Filmoteca Española presenta 
Ficciones y biografías, que trata su cine de ficción, 
con proyecciones que exploran los límites entre 
representación, experiencia y vida –Saute ma ville 
(Exploto mi ciudad, 1968), Je tu il elle (Yo tú él 
ella, 1974) o la célebre Jeanne Dielman, 23, Quai 
du Commerce, 1080, Bruxelles (Jeanne Dielman, 
Quai du Commerce nº 23, 1080 Bruselas, 1976)–, 
y otras películas que indagan en el territorio de 
la ficción 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 último, Formas de géneros, que 
analiza las transformaciones de los géneros del 
melodrama, el musical y la comedia romántica 
que Akerman ensaya en la década de 1980 a la 
manera de ejercicios sobre la ilusión y la seducción 
del propio medio cinematográfico.

El ciclo cuenta asimismo con presentaciones 
de cineastas, teóricas e historiadoras, algunas 
compañeras de viaje de Akerman –por ejemplo, 
su directora de fotografía Babette Mangolte o 
su montadora Claire Atherton–, y en otros casos 
jóvenes voces, como las cineastas Diana Toucedo 
o la teórica Ivone Margulies.

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

Comisariado: Chema González.
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No Home Movie

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

Sesión 1
Lunes 4 de noviembre, 2019 - 19:00 h.
No Home Movie (No es una película doméstica). 
Bélgica y Francia, 2015, color, VO en francés 
con subtítulos en español, archivo digital, 115’. 
Con la presentación grabada de Claire Atherton, 
montadora de varias películas de Akerman.

Sesión 2
Miércoles 6 de noviembre, 2019 - 19:00 h.
La chambre (La habitación). Bélgica, 1972, color, 
muda, archivo digital, 11’
Hotel Monterey (Hotel Monterrey). Bélgica, 1972, 
color, muda, archivo digital, 63’
Con la presentación grabada de Babette Mangolte, 
directora de fotografía de varias películas de 
Akerman.

Sesión 3
Jueves 7 de noviembre, 2019 - 19:00 h.
News from Home (Noticias de casa). Bélgica y 
Francia, 1976, color, VO en francés con subtítulos 
en español, archivo digital, 89’

Tombée de nuit sur Shanghaï (Anochecer en 
Shanghái), episodio de O Estado do Mundo (El 
estado del mundo). Portugal, 2017, color, VO sin 
diálogos, archivo digital, 15’

Sesión 4
Lunes 11 de noviembre, 2019 - 18:00 h.
Dis-moi (Dime). Francia, 1982, color, VO en 
francés con subtítulos en español, archivo digital, 
45’

Sesión 5
Jueves 21 de noviembre, 2019 - 19:00 h.
D’Est (Del Este). Francia y Bélgica, 1993, color, 
VO sin diálogos, archivo digital, 110’
Con la presentación de Ana Useros, investigadora, 
programadora de cine y organizadora de la 
retrospectiva dedicada a Chantal Akerman en 
Filmoteca Española en 2005.

Sesión 6
Lunes 25 de noviembre, 2019 - 19:00 h.
Sud (Sur). Francia y Bélgica, 1999, color, VO en 
inglés con subtítulos en español, digibeta, 70’

Sesión 7
Martes 26 de noviembre, 2019 - 19:00 h.
De l’autre côté (Del otro lado). Bélgica, 2002, color, 
VO en inglés, francés y español con subtítulos en 
español, digibeta, 102’

Sesión 8
Miércoles 27 de noviembre, 2019 - 19:00 h.
Là-bas (Allá). Bélgica y Francia, 2006, color, VO 
en inglés y francés con subtítulos en español, 
digibeta, 78’
Con la presentación de Diana Toucedo, cineasta, 
montadora y profesora.
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Je tu il elle

Programa 2. Ficciones y biografías
Filmoteca Española, Cine Doré, Sala 1 y Sala 2

Sesión 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 subtítulos en español, DCP 
restaurado, 13’
Je tu il elle (Yo tú él ella). Bélgica y Francia, 1974, 
b/n, VO en francés con subtítulos en español, DCP 
restaurado, 90’
Con la presentación de Margarita Ledo, cineasta, 
escritora y profesora.

Sesión 2
Jueves 7 de noviembre, 2019 - 18:00 h. / Sala 2
L’Enfant aimé ou Je joue à être une femme mariée 
(El niño amado o Yo juego a ser una mujer casada). 
Bélgica, 1971, b/n, VO en francés con subtítulos 
en español, 16 mm, 35’
Le 15/8 (El 15/8). Bélgica, 1973, b/n, VO en francés 
con subtítulos en español, DCP, 42’

cultura visual

Sesión 3
Viernes 8 de noviembre, 2019 - 17:30 h. / Sala 1
Jeanne Dielman, 23, Quai du Commerce, 1080, 
Bruxelles (Jeanne Dielman, Quai du Commerce nº 
23, 1080 Bruselas). Bélgica y Francia, 1975, color, 
VO en francés con subtítulos en español, DCP 
restaurado, 200’
Con la presentación grabada de Ivone Margulies, 
historiadora del cine, autora del libro Nothing 
Happens: Chantal Akerman’s Hyperrealist 
Everyday (1996).

Sesión 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 subtítulos en español, DCP 
restaurado, 127’
Con la presentación grabada de Ivone Margulies, 
historiadora del cine, autora del libro Nothing 
Happens: Chantal Akerman’s Hyperrealist 
Everyday (1996).

Sesión 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 República Federal de Alemania, 1986, 
color, VO en francés con subtítulos en español, 
archivo digital, 14’
L’Homme à la valise (El hombre con la maleta). 
Francia, 1983, color, VO en francés con subtítulos 
en español, DCP, 61’
Le Jour où… (El día que…). Suiza, 1997, color, VO 
en francés con subtítulos en español, 35 mm, 7’
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Sesión 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 après (París visto 
por… 20 años después). Francia, 1984, color, VO 
en francés con subtítulos en español, 35 mm, 100’

Sesión 7
Martes 19 de noviembre, 2019 - 20:30 h. / Sala 2
Nuit et jour (Noche y día). Francia, Bélgica y 
Suiza, 1991, color, VO en francés con subtítulos 
en español, DVD, 90’

Sesión 8
Miércoles 20 de noviembre, 2019 - 18:00 h. / Sala 2
Portrait d’une jeune fille de la fin des années 60 à 
Bruxelles (Retrato de una joven de finales de los 
años 60 en Bruselas). Francia, 1993, color, VO en 
francés con subtítulos en español, DCP, 60’
Con la presentación de Miriam Martín, escritora y 
programadora de cine.

Sesión 9
Jueves 21 de noviembre, 2019 - 21:00 h. / Sala 2
Un divan à New York (Romance en Nueva York). 
Francia, Bélgica y Alemania, 1996, color, VO en 
francés e inglés con subtítulos en español, 35 mm, 
105’

Sesión 10
Viernes 22 de noviembre, 2019 -20:00 h. / Sala 2
Pour Febe Elisabeth Velasquez, El Salvador (Para 
Febe Elisabeth Velásquez, El Salvador), episodio 
de Contre l’oubli (Contra el olvido). Francia, 
Bélgica y Suiza, 1991, color, VO en francés con 
subtítulos en español, beta SP, 3’

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

Sesión 11
Sábado 23 de noviembre, 2019 - 20:00 h. / Sala 2
Demain on déménage (Mañana nos mudamos). 
Francia y Bélgica, 2004, color, VO en francés con 
subtítulos en español, 35 mm, 110’

Sesión 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 subtítulos 
en español, DCP, 127’

Un jour Pina a demandé…

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

Sesión 1
Miércoles 13 de noviembre, 2019 - 19:30 h.
Un jour Pina a demandé… (Un día Pina pidió…). 
Francia y Bélgica, 1983, color, VO en francés con 
subtítulos en español, archivo digital, 57’
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Sesión 2
Viernes 15 de noviembre, 2019 - 19:00 h.
Letters Home (Cartas a casa). Francia, 1986, 
color, VO en francés con subtítulos en español, 
archivo digital, 104’

Sesión 3
Lunes 18 de noviembre, 2019 - 18:00 h.
Les trois dernières sonates de Franz Schubert 
(Las tres últimas sonatas de Franz Schubert). 
Francia, 1989, color, VO en inglés con subtítulos 
en español, archivo digital, 49’
Trois strophes sur le nom de Sacher (Tres estrofas 
sobre el nombre de Sacher). Francia, 1989, color, 
VO sin diálogos, beta SP, 12’

Sesión 4
Miércoles 20 de noviembre, 2019 - 20:00 h.
Le Déménagement (La mudanza). Francia, 1993, 
color, VO en francés con subtítulos en inglés y en 
español, archivo digital, 42’

Sesión 5
Sábado 30 de noviembre, 2019 - 19:00 h.
Avec Sonia Wieder-Atherton (Con Sonia Wieder-
Atherton). Francia, 2002, color, VO en francés con 
subtítulos en español, betacam, 52’
À l’Est avec Sonia Wieder-Atherton (Al Este con 
Sonia Wieder-Atherton). Francia, 2009, color, VO 
en francés con subtítulos en español, betacam, 52’

cultura visual

Programa 4. Akerman por Akerman
Museo Reina Sofía. Edificio Sabatini, Auditorio

Sesión 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 subtítulos en español, archivo digital, 4’
Gustavo Beck y Leonardo Ferreira. Chantal 
Akerman, de cá (Chantal Akerman, de aquí). 
Brasil, 2010, color, VO en inglés y portugués con 
subtítulos en español, archivo digital, 60’

Sesión 2
Jueves 14 de noviembre, 2019 - 19:00 h.
Autour d’un marteau (Acerca de un martillo). 
Francia, 1986, color, VO en francés con subtítulos 
en español, archivo digital, 4’
Lettre d’une cinéaste: Chantal Akerman (Carta de 
una cineasta: Chantal Akerman). Francia, 1984, 
color, VO en francés con subtítulos en español, 
archivo digital, 8’
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Family Business (Negocio familiar). Reino Unido, 
1984, color, VO en inglés y francés con subtítulos 
en español, archivo digital, 18’
Chantal Akerman par Chantal Akerman (Chantal 
Akerman por Chantal Akerman). Francia, 1996, 
color, VO en francés con subtítulos en español, 
archivo digital, 63’

Sesión 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 
subtítulos en español, archivo digital, 78’

Sesión 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 
subtítulos en español, archivo digital, 77’

Toute une nuit

Programa 5. Formas de géneros
Filmoteca Española, Cine Doré, Sala 1 y Sala 2

Sesión 1
Martes 12 de noviembre, 2019 - 20:00 h. / Sala 1
Rue Mallet-Stevens (Calle Mallet-Stevens). 
Bélgica, 1986, color, VO en francés con subtítulos 
en español, archivo digital, 7’
Toute une nuit (Toda una noche). Bélgica y 
Francia, 1982, color, VO en francés con subtítulos 
en español, 35 mm, 90’

Sesión 2
Miércoles 13 de noviembre, 2019 - 21:30 h. / Sala 1
Les Années 80 (Los años 80). Francia y Bélgica, 
1983, color, VO en francés con subtítulos en 
español, DCP restaurado, 79’

Sesión 3
Sábado 16 de noviembre, 2019 - 19:30 h. / Sala 1
Golden Eighties (Los dorados ochenta). Francia, 
Bélgica y Suiza, 1986, color, VO en francés con 
subtítulos en español, DCP restaurado, 96’

Sesión 4
Domingo 17 de noviembre, 2019 - 20:00 h. / Sala 2
Histoires d’Amérique: Food, Family and Philosophy 
(Historias de América: comida, familia y filosofía). 
Francia y Bélgica, 1988, color, VO en francés con 
subtítulos en español, DCP, 92’
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FORO MAV 2019
Redacción

eventos
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El III Foro MAV 2019, organizado por la Asociación Mujeres en las Artes Visuales, 
tendrá lugar en noviembre, el día 8, en Vitoria-Gasteiz, coorganizado con Plataforma 
A, y en Madrid los días 15 y 16.

Esta convocatoria del Foro coincide con el 10 aniversario de la creación de la 
Asociación MAV, que se constituyó el 9 de mayo de 2009 a partir de una reunión de 
numerosas activistas y luchadoras por la Igualdad. 

El Foro de este año está dedicado a la reflexión y evaluación 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 pública, dentro del territorio español y a nivel local y nacional, 
favoreciendo la profesionalización del sector artístico en un marco de buenas prácticas 
en cuanto a lecturas de género.

Esta edición del FM19 cuenta con la colaboración 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 transmisión de 
experiencias y conocimientos a la ciudadanía; históricamente esta labor se ha llevado 
a cabo de manera parcial; en numerosas ocasiones no se ha tenido en cuenta al 
50% de la población que está conformada por mujeres, de diferentes razas, ámbitos 
territoriales y procedencia social. Para paliar esta deficiencia, la gran mayoría de 
instituciones museísticas han llevado a cabo una profunda revisión de sus políticas 
y han establecido diferentes estrategias para que las mujeres estén presentes tanto 
en las colecciones, como en la programación y en la estructura de dirección de la 
institución.

A pesar de esta importante labor llevado a cabo, los datos siguen arrojando falta 
de visibilidad y desigualdades, es por ello que MAV activó desde su fundación un 
Observatorio propio, que lleva 10 años en funcionamiento, y uno más 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 
públicas de arte, en los jurados, patronatos y comités de selección, en los trabajos de 
comisariado y en exposiciones individuales y colectivas, así como en el mercado del arte 
entre otros aspectos. Por ello nuestro propósito es concienciar sobre la responsabilidad 
social y democrática de las instituciones públicas, que deben ser un modelo de buenas 
prácticas al que tomar como referente también desde la gestión 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 dirección y gestión. Así mismo, 
daremos visibilidad a proyectos, Museos y Centros de Arte que aplican en sus políticas 
criterios de igualdad, respeto a la diversidad y transparencia en la adquisición, 
exposición y difusión del arte, con especial atención al ámbito contemporáneo.

Durante el FM19 MAV presentará la Guía Museos e Igualdad de Género, un manual 
para conseguir una correcta aplicación de la Ley de Igualdad y una concienciación 
sobre la necesidad de cambiar el relato y la transmisión del patrimonio desde los 
museos a la ciudadanía, de una manera más inclusiva y democrática. 

La Guía Museos e Igualdad de Género sustenta la base metodológica de una 
herramienta de autodiagnóstico, 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 autodiagnóstico cualitativo y cuantitativo de evaluación, arrojará 
sus primeros resultados gracias a la colaboración con algunos de los museos y 
centros de artes más relevantes que actúan como pilotos. 

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

Con la celebración del FM19, la asociación MAV en una estrecha y continua 
colaboración con otras asociaciones, colectivos e instituciones, quiere conseguir que 
el sector museístico y la ciudadanía se sientan involucradas y partícipes para cambiar 
el relato hegemónico, interviniendo en los debates del Foro y en las visitas y acciones 
específicas que se organicen durante el mismo en Madrid y Vitoria-Gasteiz.

 

eventos
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PROGRAMA FORO MAV 2019

#OperaciónMuseosMAV

8 de noviembre de 2019

10:00 h. Apertura de la Jornada Plataforma A

10:30 h. Beatriz Herráez, directora del Centro Museo Vasco de Arte Contemporáneo 
Artium.

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

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

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

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

13:00-14:00 h. Mesa de debate. Conclusiones de la mañana.

14:00-16:30 h. Descanso / Comida.

16:30 h. Lourdes Méndez, antropóloga del arte y codirectora del curso Perspectivas 
feministas en las producciones artísticas y las teorías del arte.
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17:00 h. Ane Rodríguez, directora Cultural de Tabakalera Centro Internacional de 
Cultura Contemporánea 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. Sesión plenaria: Herramienta de 
autodiagnóstico a cargo de MAV y conclusiones finales

 

15 de noviembre de 2019

111:00-11:15 h. Apertura.

11:15-12:00 h. Presentación de Proyectos de Buenas Prácticas: María María Acha-
Kutscher, HerstoryMuseum / Andrea Martín, Las que Habitan.

12:00-12:20 h. Pausa / Café.

12:20-14:00 h. Presentación de Proyectos de Buenas Prácticas: Carme Bergés, 
directora Museu Comarcal de Cervera / Cristina Bernis, Museo Virtual de Ecología 
Humana / Colectivo No sin fotógrafas / Luis Pastor # Una rosa para el Prado / Círculo 
de Mujeres Mecenas del Museo de ́Orsay.

16:00-16:30 h. Inauguración.

eventos
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16:30-17:30 h. Experiencias compartidas sobre Museos y Género: Laura Costa, Red 
de Museos Diputación de Barcelona / Sara Buraya, Voces Situadas, Museo Reina 
Sofía / Marta Ruiz del Árbol, Comisaria Museo Thyssen / María 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 Álvarez 
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 Arqueológico Nacional.

19:00-19:30 h. Descanso.

19:30-20:30 h. Presentación del Manual MAV Museos e Igualdad de Género y debate. 
Grupo de investigación: Marián López-Fdz. Cao y Alma Porta.

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

16 de noviembre de 2019

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

Foro MAV 2019

Organiza:

Grupo de trabajo Foro MAV 2019: Txaro Arrazola, Vanessa Cejudo, Lola Díaz 
González-Blanco, Tonia Fernández Trujillo, María José Magaña Clemente. Colectivo 
Plataforma A.

Grupo Investigación Guía Museos e Igualdad de Género: Marián López-Fdz. Cao y 
Alma Porta.

Coordinación: María Ramos.

Asistencia técnica: Elvira Rilova.
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Junta Directiva MAV:

Presidenta: María José Magaña Clemente. 
Vicepresidenta: Lola Díaz González-Blanco. 
Secretaria General: Tonia Fernández Trujillo. 
Tesorera: María Ortega. 
Vocales: María Jesús Abad, Txaro Arrazola-Oñate, Joana Baygual, Vanesa Cejudo, 
Charo Corrales, Encarna Lago, Begoña Martínez Deltell, Gloria Oyarzabal y Pilar V. 
de Foronda.

eventos
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ACCIÓN!MAD19

Redacción

Acción!MAD comienza en 2003 cuando no existía ningún festival dedicado 
específicamente al Arte de Acción y Performance en Madrid. Surge de la necesidad de 
llenar este hueco en la programación cultural de la ciudad y se establece como una cita 
anual que ofrece al público una visión amplia y profunda de un género independiente, 
autónomo y gobernado por sus propias reglas espacio-temporales.

“A lo largo de estas quince ediciones hemos procurado abarcar un espectro geográfico 
vasto, mostrar distintas generaciones de artistas y diferentes sensibilidades, 
prestando especial atención al trabajo de las mujeres cuya aportación al Arte de 
Acción y la Performance ha sido, y es, extraordinariamente importante, original y 
fecundo”, explica su directora técnica y artística Nieves Correa. Por Acción!MAD han 
pasado artistas relevantes como Esther Ferrer (Premio Nacional de Artes Plásticas 
de España en 2008) o Concha Jerez (Medalla de Oro al Mérito en las Bellas Artes 
en 2011).
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Además de la exhibición de acciones y performances, Acción!MAD organiza talleres, 
mesas redondas, presentaciones teóricas, charlas, conferencias, propuestas para 
el espacio público, etc. Y desde el año 2008 cuenta con la sección Espacio Frágil, 
dedicada a los jóvenes artistas que comienzan a trabajar en esta disciplina y con la 
que colaboran facultades y escuelas de Bellas Artes de toda España.

Este año, el país invitado es Alemania y está comisariado por Marita Bullmann 
(Essen, 1982).

Nuestra selección 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., sábados y domingos de 12 a 20 h.
Aula 1
Videoinstalación “De la nube a la pared. 136 minivideoperformances. Tres años online” 
de Isabel León.

Jueves 31 de octubre  de 2019
19 h. Sala de Madera
Presentación: País Invitado Alemania, por Marita Bullmann.
19:30 h. Nave 10
Acciones y performances: Johanna Wagner (Alemania), Nerea Pérez (Valencia) y 
Elena Perelló (Valencia).

Viernes 1 de noviembre de 2019
19 h. Sala de Madera
Presentación de libro “De la nube al papel. 136 minivideoperformances. Tres años 
online”, por Isabel León.
19:30 h. Nave 10 
Acciones y performances: Lady Gaby (Alemania) y Bartolomé Ferrando y Cova 
Villegas (Valencia).

Sábado 2 y domingo 3 de noviembre de 2019
11:30 a 13 h. Talleres de Arte de Acción para público familiar impartidos por Lucía 
Peiró.
Inscripción gratuita en: info@accionmad.org. Máximo 10 niños por taller.

eventos
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19 h. Sala de Madera
Presentación de libro “3 A & 10 minutos (+ 1 sugerencia) Arte de Acción 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. Salón de Actos Sala El Águila de la Comunidad de Madrid. Calle 
Ramírez de Prado, 3 - Metro Delicias L3
Seminario “Performanceras: acciones, cuerpo, género y prácticas feministas”, 
impartido por Margarita de Aizpuru.
Inscripción gratuita en: info@accionmad.org. Plazas limitadas.

Jueves 14 de noviembre de 2019
19 h. Sala El Águila de la Comunidad de Madrid. Calle Ramírez de Prado, 3 - Metro 
Delicias L3
Inauguración: Videoperformances “La Mare Magna” y “Entorn d’ una Taula” de Fina 
Miralles y conversación 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. Salón de Actos Sala El Águila de la Comunidad de Madrid. Calle Ramírez de 
Prado, 3 - Metro Delicias L3
Conferencia: “Fina Miralles, Acciones y Performances”, por Marta Pol i Rigau.

Sábado 16 de noviembre de 2019
19 h. Sala de Exposiciones
Acciones y performances “Mujer, Arte de Acción 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 Contemporáneo. Calle Doctor Fourquet, 5 - Metro 
Lavapies L3
P.E.P.A. - Pequeño Evento de Performance Art 
Acciones y performances: Rocío Boliver (México).
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FIG 2019

Redacción

Consolidada como una de las citas más destacadas del panorama artístico europeo, 
el Festival Internacional de Grabado y Arte sobre Papel, FIG Bilbao, celebra su octava 
edición 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. Además, amplía su espacio en 1.000 
metros cuadrados. 

La obra gráfica original, el dibujo y la fotografía son los protagonistas de una feria con 
más de medio centenar de galerías, que cuenta además con un amplio calendario de 
actividades paralelas dedicadas a la obra sobre papel, sus discursos y sus vías de 
comercialización. Las mujeres también protagonizan esta feria.

En esta octava edición Argentina es el país invitado, representado por miembros 
de la Universidad del Museo Social Argentino (UMSA) y el Programa Internacional 
de Residencias Artísticas en Artes Visuales (Proyecto ACE), que participarán en el 
programa “Cubos de las Tentaciones” junto a alumnos y alumnas de la facultad de 
Bellas Artes de la Universidad del País Vasco (UPV/EHU). Esta iniciativa ofrece un 
espacio expositivo compuesto por cubos de 2×2 metros donde los profesionales 
realizarán sus intervenciones artísticas. El premio es una residencia en la Fundación 
CIEC de Betanzos, A Coruña.

eventos
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Además, la feria acogerá un monográfico de la artista argentina Delia Fabre, Premio 
Nacional de Grabado, además de ceramista y escenógrafa. Durante la feria, la galería 
Aldama Fabre, fundada por Eugenia Griffero Fabre en mayo de 2016, celebrará por 
primera vez la subasta benéfica de varias de las piezas de Fabre en colaboración con 
Fair Saturday.

Durante la feria estará presente Marta Razek, de la Trienal Internacional de Grabado 
de Cracovia, considerada como la de mayor prestigio a nivel mundial, que en 2016 
cumplió 50 años. Asimismo, acudirá a FIG Bilbao Nuno Canelas, director de la Bienal 
Internacional de obra gráfica de Douro, única de este perfil en Portugal y cuya primera 
edición se celebró en 2001.

Todos estos centros artísticos internacionales tomarán parte, además de la curator 
y artista suiza Margarit Lehmann, en la II 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 días de feria se celebrarán distintos encuentros profesionales. 
Carmen Calvo, Premio Nacional de Artes Plásticas 2013, es la artista invitada en FIG, 
y participará en la mesa “Pilar de Zubiaurre”, en la que se debate sobre el papel de 
la mujer en el mundo artístico. En este foro también participará la comisaria y ex 
directora del Museo Es Baluard, Nekane Aramburu.

Las exhibiciones de xilografía japonesa o “mokuhanga” de la artista Fabiola Gil siempre 
suscitan un gran interés en FIG Bilbao, donde la interacción con el público es clave. Por 
eso, este año la feria ha organizado una masterclass, que girará en torno a esta técnica. 
En concreto, Gil reimprimirá las planchas de un Shin-hanga, una obra perteneciente 
a dicho movimiento artístico 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 aún hoy sigue vigente su legado.

Maite Pinto, premio El Correo

Como novedad este año, el periódico líder en Bizkaia, El Correo, ha seleccionado a 
Maite Pinto, una de las participantes en la sexta edición de Open Portfolio, que será 
protagonista de su stand durante la feria. Asimismo, el grupo empresarial Iberdrola, 
colaborador del Festival, otorgará un galardón al mejor stand de la cita artística.

Asimismo, la artista Priscilla Romero recibirá la edición de su obra adaptada al 
formato de minilibro, de la mano de Chucherías del Arte, con el que fue premiada en 
la edición 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 asesoría 
a medida gratuito para coleccionistas y aquellas personas que quieran acercarse al 
mundo del arte. Este programa se basa en la confección de rutas personalizadas por 
la feria en base a los intereses y el presupuesto de cada persona.
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CUERPA

Redacción

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 (coreógrafas, 
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 edición Aitana Cordero se sustenta en un discurso más experiencial 
que teórico 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 últimos años. La objetualidad, la deconstrucción, la comunidad, el 
tacto, la comida, la creación 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 programación.
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Además del concepto de “mostrar”, en Cuerpa prima la idea de acercar, experimentar, 
descubrir, entrenar, compartir y masterizar los universos de artistas que no están 
representadas en la escena de Madrid. El festival desea también repensar la posición 
de “ser público” e incluye propuestas donde trasciende el papel de mero espectador. 

Durante la celebración de Cuerpa, La Casa Encendida colabora con Fundación Instante 
y Casa de las Alhajas, espacios que acogen parte de la programación. Además, del 18 
al 27 de noviembre, Aitana Cordero imparte talleres en la Universidad Carlos III y en 
la Fundación Montemadrid.

 
Programa:

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

In Many Hands pone el foco en lo táctil y en lo multisensorial e invita a tocar, escuchar, 
investigar y oler a través de una serie de situaciones en las que los participantes 
experimentarán con materiales y bucearán por distintos fenómenos físicos. Una 
exploración sobre el cuerpo, lo háptico y la comunicación no hablada. El trabajo de 
Kate McIntosh se caracteriza por involucrar al público y potenciar un espacio social en 
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el que las personas puedan explorar por sí 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 fenómenos físicos. Si es con la práctica como realmente se aprende y 
se adquiere conocimiento, en In Many Hands se adquiere una “sensibilización de los 
nervios” y tiene lugar un reajuste de la atención y una potenciación de la curiosidad. 
De esta manera, la pieza tiene una parte de laboratorio, otra de expedición y otra de 
meditación. A medida que transcurre el público se toma su tiempo para conectar y 
explorar a su manera a través del olfato, la intuición y las motivaciones propias. Como 
siempre, el trabajo de Kate se guía por los usos alternativos de los objetos, la manera 
de interaccionar y activar al público 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 investigación del cuerpo llevado a cabo por Andrea 
Zavala, Jija Sohn y Lucy Wilk cuyo resultado tendrá lugar en el verano de 2020. 
Este work in progress se centrará en el formato de taller performativo con el fin de 
desdibujar las líneas entre instruir y performar. El contenido del taller está relacionado 
con el hecho de escuchar y comunicar, invitando a lógicas de juego y fantasía. 
Como herramienta principal nos cuestionamos nuestras restricciones y diferencias 
físicas para ver las capas en las que nuestros cuerpos se experimentan. A modo de 
estudio, tratamos de ir más allá de las definiciones comunes de estas experiencias, en 
colectivo. Gracias al formato taller, la mirada del público como partícipe es un gran reto 
que fomenta que esas diferencias salgan a la superficie, y así, ir tomando la escena 
como lugar para experimentar a través de nuestros cuerpos nuestra auto-percepción 
y percepción 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 público 
a dormir, a soñar y a pasar un día en La Casa Encendida. A su llegada, se inicia a 
los participantes en la práctica de soñar a través de ejercicios con imágenes para 
posteriormente elaborar un sueño en común. Dream Hostel es una actividad de larga 
duración en la que se enseña de manera colaborativa a proyectar un sueño (nocturno) 
y recordarlo. Durante esta experiencia se guía a los participantes en la práctica 
de soñar y, tras despertar, con la ayuda de la artista, se van abriendo los sueños 
y abordando sus necesidades. Con todos los sueños se configura un sueño-mapa 
común. A través de este tejido de sueños y de este soñar juntos emergen nuevas 
prácticas y nuevas visiones sobre qué es o puede ser una comunidad. Mala Kline 
es performer, coreógrafa y escritora. Su trabajo artístico y teórico gira entorno a la 
práctica del sueño. Para facilitar los sueños individuales y comunitarios así como para 
generar tejidos a través del lenguaje de nuestros sueños, utiliza la práctica Saphire, 
desarrollada por Catherine Shainberg. La pone en práctica a nivel internacional, en 
diversos entornos educativos, de investigación y producción. Tiene un máster en teatro 
y un doctorado en filosofía y es autora de The Inoperative Theatres: Contemporary 
Performing Arts. Actualmente realiza su investigación postdoctoral sobre los conceptos 
y usos alternativos del tiempo en la Facultad de Artes y Filosofía (UG) y en S:PAM, 
Centro de investigación PAM en Gent.
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Tamago (egg) de Jija Sohn. 7 de diciembre de 2019. El Instante Fundación (Palos 
de la Frontera, 20). 20 h. 

Comenzando con una estatua y finalizando con un bang, Jija Sohn lleva a la audiencia por 
una misión con muchas capas, saltando continuamente entre lo real y lo virtual, lo kitsch 
y “lo abierto”. Esta performance es una montaña rusa, una lucha y una canción de cuna 
Tamago (egg) es un delicado y aterrador solo de Jija Sohn, artista japonesa con raíces 
coreanas, en el que consigue transformar su locura en fisicalidad, permitiendo que el 
público sea capaz de verla en acción. Sohn construye su propia lógica representacional 
usando material visual y acciones repetitivas con el fin de que el público perciba su 
absurdo e irracional mundo. Tamago (egg) pretende crear un desplazamiento de los 
sentidos, un paisaje surrealista, una experiencia física 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 físico. Ella entra al ring para desafiar el mundo del arte, el miedo y el trauma. Ella 
se prepara para cada espectáculo como si fuera una pelea. Recovery gira en torno a la 
lucha como un proceso de curación 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 comenzó con el accidente de Florentina durante 
la representación de Seda en Noruega, cuando cayó desde tres metros al suelo. El 
trabajo de Recovery, inspirado en esta experiencia y en el título del séptimo álbum 
de estudio del rapero estadounidense Eminem, es el producto de un largo período 
de recuperación. Por lo tanto, cada entrega de esta performance se caracteriza por 
la curación física y el hecho de comenzar de nuevo, por la recuperación de lo que 
parecía perdido y por la recuperación de datos artísticos. El 9 de diciembre de 2019 
tendrá lugar Una lucha transformadora, taller que impartirá 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 pornografía se ha filtrado en muchas áreas de la 
sociedad, Mette Ingvartsen explora sobre cómo opera lo pornografico a través de 
una colección de materiales eróticos y afectivos.  La mayoría de estos tienen poco 
que ver con el sexo explícito, si bien muestran características de lo pornográfico: 
expresiones de crueldad, precisión clínica, violencia y dolor; pero a veces también 
carcajada, excitación y emoción. Al poner en común la acción física con descripciones 
narrativas se crea una coreografía especulativa. Ante esta performance, la experiencia 
del espectador abarca de estímulos imaginativos a intensas sensaciones viscerales.
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VIBRANT MATTER

Redacción

En la era de la biotecnología, la tecnociencia, los exoesqueletos y la inteligencia 
artificial, ¿cómo puede repensarse el ser humano y el cuerpo femenino en particular?

Vibrant Matter reúne posiciones artísticas en las que se explora la construcción de otras 
formas de subjetividad femenina y pensamiento. Para ello se basará en la interacción 
física de los cuerpos con plantas, animales, minerales y máquinas y la creación de 
otras posibles imágenes y ensamblajes de biomateriales orgánicos y elementos no-
orgánicos. En la era del poshumanismo y del pensamiento no-antropocéntrico, Vibrant 
Matter abre un diálogo entre las políticas del cuerpo femenino de la tecnocultura 
contemporánea y la crítica tradicional feminista de la representación corporal. A través 
de cuatro programas, el ciclo audiovisual ofrece una reflexión sobre esta “materia 
vibrante” en el contexto del cine experimental, el videoarte, la animación digital y la 
programación 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-orgánicos 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 metáfora del cyborg de Donna Haraway a través de la cual 
rompe con las rígidas barreras que separan al animal, al humano y la máquina. En 
su obra A Cybog Manifesto la autora propone un nuevo pensamiento político sobre 
el cuerpo, la ciencia, la tecnología y el feminismo. Otra importante aportación es la 
condición poshumana que plantea Rosi Braidotti, cuya influencia también se hace 
evidente en la producción artística contemporánea, y en la que las fronteras entre 
los agentes humanos y no-humanos se desdibujan a favor de la hibridización y la 
multiplicidad del sujeto. En este contexto de pensamiento que desplaza la posición 
hegemónica del ser humano como el centro de todo pensamiento y conocimiento 
hacia una nueva identidad expandida, flexible y multidimensional, la filosofía de Rosi 
Braidotti incorpora el cuerpo femenino como elemento esencial de esta emergente 
subjetividad nómada.

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

Comisaria: María Morata.

 
Programa:

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

“Todos somos quimeras, híbridos teorizados y fabricados de máquina y organismo; 
en otras palabras, somos cyborgs”, decía Donna Haraway. A día de hoy la síntesis 
humano-máquina es técnicamente posible y abre nuevas perspectivas para otras 
construcciones materiales, sociales y políticas. 
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La unión cámara-cuerpo, el cuerpo inscrito en procesos de trabajo alienantes, cuerpos 
en el ciberespacio, cuerpos virtuales, cuerpos tecnológicamente aumentados, la 
visualización de imágenes médico-técnicas, cuerpos y dispositivos culturales e 
intelectuales.

Sanctus, de Barbara Hammer. Estados Unidos, 1990. 19’ (proyección en 16 mm.). 
Hammer utiliza imágenes de rayos X en movimiento, mayoritariamente de mujeres, 
producidas por el Dr. James Sibley Watson en la década de 1950, convirtiéndolos en 
espectáculo mediante una manipulación 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 última generación totalmente realizados por y rodeados de la 
fascinación de la simulación virtual.

Der Sadist schlägt das eindeutig Unschuldige (El sádico golpea lo que es 
manifiestamente inocente), de Margaret Raspé. República Federal de Alemania, 
1971. 6’. Raspé filmó sus películas en la década de 1970 con el casco-cámara que 
le permitía pintar, actuar y filmar al mismo tiempo. Una prolongación técnica y medial 
del cuerpo. La película trata sobre labores domésticas: como la crema dulce que se 
convierte en mantequilla, al ser batida con una batidora eléctrica.

Ingenio (Ángeles), de Marina Núñez. España, 2010. 9’. Un dispositivo mecánico, en 
el que se colocan cabezas mutantes e inconsistentes, mantiene la cabeza de una 
mujer inmovilizada en el suelo. Quizás las cabezas son dobles de la mujer, quimeras 
imaginarias procedentes de su inconsciente, o intentos científicos reales pero fallido.

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

Rigged (Reprise), de Kate Cooper. Reino Unido, 2014. 2’. Otra variación de la obra 
de Copper, en la que la modelo muestra sus nuevos y brillantes aparatos dentales. La 
artista es crítica con las imágenes virtuales, en especial las que representan mujeres, 
en las que la relación con el deseo y la violencia es fluida.
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No Beach Just Sand, de Sabine Marte. Austria, 2017. 14’. La deconstrucción del 
cuerpo femenino a través de manipulaciones físicas, espaciales y cinematográfica se 
intercala con una reflexión sobre los cuerpos exhaustos, el trabajo y la pérdida de la 
utopía en los estados neoliberales.

Duración total: 78’. Tras la proyección habrá un coloquio con Beatriz Ortega Botas y 
María Morata.

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

Intermaterialidad: simbiosis sostenible de humano-animal-planta-objeto. Las relaciones 
ecológicas de las especies sin una interrupción entre lo biológico y lo social, como 
recoge el pensamiento “naturocultural” de Donna Haraway. El cuerpo interactúa con 
otros animales y fuerzas biológicas, evidenciando la posibilidad de un híbrido orgánico 
y un mundo múltiple. Los cuerpos de las mujeres esquimales y las focas se unen, 
medusas venenosas flotan alrededor de cuerpos desnudos, criaturas híbridas habitan 
el fondo del océano y algunos órganos humanos siguen otros caminos evolutivos.

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

Birds of Paradise, de Julia Montilla. España, 2003. 5’. Bajo la apariencia de un 
documental sobre el canto de los pájaros, las imágenes son parodias en las que 
distintas mujeres emulan el trinar de los pájaros 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 
interacción entre lo cultural y lo natural. En un lago aislado originado hace 12.000 años 
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 
relación entre una cazadora en el Círculo Polar Ártico 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 Nuñez. España, 2006. 1’40’’. La clonación del iris que 
ocupa progresivamente el espacio ocular propone una identidad múltiple, 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 
descubrió 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 restauración y anotación del libro.

Abismo, de Marina Nuñez. España, 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 aún están 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 científica es personificada por una bióloga-buzo sami que 
usa todo tipo de hidrófonos, micrófonos parabólicos y dispositivos de grabación. Un 
vínculo tecno-orgánico une el cuerpo de la acuanauta con el medio creando relaciones 
inter-especies y una forma intra-activa de creación de conocimiento entre humanos y 
no humanos.

Duración total: 52’. Tras la proyección habrá un coloquio con Tania López García y 
María 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 políticas de lo minúsculo. La fascinación y la abyección que generan 
los biomateriales: los poderes del horror que anunciaba Julia Kristeva a través de 
la confrontación del sujeto con no-objetos como los procesos de excreción, otros 
cuerpos o insectos. Imágenes del cuerpo y fenómenos naturales entre seres humanos 
y no-humanos. El cuerpo y la Madre Tierra, la metamorfosis de insectos y pájaros, 
imágenes inquietantes y caníbales en las que se consume la representación 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 táctiles, que se fusionan por similitud de forma y montaje con un 
cuerpo de película híbrido.

Planet Z, de Momoko Seto. Francia/Japón, 2011. 9’. Los fenómenos naturales son 
los protagonistas de esta historia sobre un planeta vivo, en evolución. Brotes, moho 
mucilaginoso, frutas en decomposición y moho ofrecen una belleza inaudita en sus 
procesos de cambio biológico. 

Red Moon Rising, de Vivien Dick. Irlanda, 2015. 15’. Una celebración de lo 
carnavalesco, a través del baile, el espectáculo y la palabra. La película propone una 
unión 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 noción de lujuria después de tiempos de oscuridad. La artista continúa 
en la exploración 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 pájaro se sienten atraídos por el polen de una flor.

Death defeats, creates, repeats, de Anetta Mona Chisa / Lucia Tkáčová. República 
Checa, 2012. 22’. El film se inspira en el fenómeno 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 última 
instancia, triunfar sobre ella.

Planet Σ (Sigma), de Momoko Seto. Francia/Japón, 2014. 11’. Hace 2.200 millones de 
años 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-microscópico por el mundo natural 
prehistórico sin presencia humana.

Duración total: 76’. Tras la proyección habrá un coloquio con Julia Morandeira y María 
Morata.

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

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

Ofelia (Carmen, Inés), de Marina Núñez. España, 2015. 4’. La cara de Ofelia se abre y 
se descompone, se desintegra en partículas. Parece un sueño, ya que periódicamente, 
de acuerdo con el ritmo de las olas, el agujero se cierra y la mujer se recupera de su 
integridad física. Hasta que el sueño se haga carne, lo psíquico, orgánico, locura o 
muerte, implacablemente real.

Lost Astronaut, de Alicia Framis. España/Países Bajos, 2009. 34’. El proyecto 
consistió en una performarce de varios años 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 discusión especulativa sobre la vida en la luna y el casi inexistente rol de las 
mujeres en la carrera espacial.

Placebo, de Saskia Olde Wolbers. Países Bajos, 2002. 6’. Placebo es una historia 
ficticia basada en el síndrome Pseudoligica Phantastica, por el que las experiencias 
inventadas se presentan como realidad. Imágenes de interiores vacíos del hospital, 
un goteo, pastillas efervescentes y varias estructuras moleculares, se funden en 
ambientes líquidos.

Warum es sich zu leben lohnt (Por qué vale la pena vivir) de Friedel vom Gröller, 
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 órgano abierto en el centro de la imagen, iluminado por la lámpara 
del dentista.
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Precarious Inhabitants, de Eva Papamargariti. Grecia, 2017. 13’. A través de espacios 
y escenarios renderizados en 2D / 3D, la artista explora la simbiosis y transformación 
entre humanos, máquinas AI, animales y otros cuerpos orgánicos y sintéticos. Crea 
narraciones basadas en las oscuras situaciones simultáneas que ocurren en las 
borrosas fronteras entre entornos digitales y físicos.

Duración total: 72’. Tras la proyección habrá un coloquio con Marta Sesé y María 
Morata.
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INTERSECCIÓN 2019

Redacción

El festival Intersección focaliza su programación en obras creadas por artistas en 
el cruce del arte contemporáneo y el cine de vanguardia, los cuales manejan tanto 
códigos estéticos como lenguajes y procesos de creación innovadores. 

Esta programación se completa con actividades de generación y transferencia de 
conocimiento, de encuentro y formación profesional, y de diálogo abierto con los 
diversos públicos, como talleres para adultos y niños, MasterClass de artistas, mesas 
redondas, presentaciones, conferencias, encuentros con el público, performances o 
conciertos. 

El festival tiene lugar en A Coruña y está financiado, entre otros, por la Diputación de 
A Coruña y la Fundación Luis Seoane, museo que también es su sede.

En la programación de vídeos destaca que, en sus Focos: sobre artistas y videocreación 
en Galicia, las videocreadoras son protagonistas y por mayoría. De tres Focos sobre 
artistas, dos están dedicados a Dora García 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

Verónica Vicente, Figuras decorativas, 2018. Premiere

Figuras decorativas plantea un acercamiento al cuerpo desde una orientación 
contemporánea. Verónica Vicente propone convertir el cuerpo literalmente en objeto 
decorativo. Los límites 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, Transfiguración, 2019. Premiere

Una puesta de sol observada mediante las propias limitaciones de nuestras 
capacidades cognitivas. Los efectos ópticos revelan fidelidad a la realidad y son, al 
mismo tiempo, un puente a los procesos alquímicos 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 imágenes del lugar donde 
crecí, en una huida hacia atrás como respuesta a la imposibilidad de representar una 
realidad más allá de la propia.

 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 Buñuel (1933). Sobre el audio de la versión sonorizada 
con la voz de Paco Rabal, la autora trabaja poniendo a la luz una serie de materiales 
de archivo que visibilizan otras realidades coetáneas a la película: la de las clases 
de dos profesores que trabajaron con metodologías innovadoras en dos pueblos de 
las Hurdes. Las imágenes de Llamada a la escuela son los materiales resultantes de 
esta experiencia artística cuya intención es agrandar el espacio de la imaginación y la 
posibilidad.
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Lara y Noa Castro, Correspondencia, 2019. Premiere

Las piezas audiovisuales que componen esta propuesta están planteadas a modo 
de cartas, en una especie de correspondencia entre Galicia y Rumanía. El empleo 
específico del medio audiovisual posibilita ese intercambio de información que 
trasciende a las palabras, las agranda, desplegando un espectro más amplio de 
significados. Así, nos apropiamos de los códigos de la narración epistolar, buscando 
que en las cartas la forma se sobreponga a los contenidos y a su cronología, pero que 
de alguna forma exista una reacción directa o indirecta, causada en algunos casos por 
el afán de contar, y en otros, por la necesidad de responder.

Alberte Pagán, 6 x 9, 2019. Premiere

75 viejas fotografías encontradas en el mercado de Hietalahti de Helsinki a finales 
de agosto de 2019 y compradas por 60€. 83 rostros anónimos que nos miran, a 
veces de reojo, desde hace más de un siglo. Pero los nombres de los y las fotógrafas 
sí que permanecen perfectamente impresos en los cartones. La falsedad del arte: 
fotografiamos a una mujer, una familia, para “inmortalizarla”. Lo único que se conserva 
150 años después es el nombre del estudio fotográfico. No puede haber interpretación 
de estas vidas congeladas en el papel. Solo su tamaño: 6 x 9 centímetros.
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Iria Velázquez, Ensaio, 2019. Premiere

Ensaio, forma parte del proyecto Telos, que comprende y entrelaza distintos campos 
y disciplinas (fotografía, vídeo, danza, performance). Es un proyecto de investigación 
artística, que se da en forma de laboratorio, en colaboración con artistas procedentes 
de diferentes disciplinas. Reflexiona, principalmente, sobre los elementos y conceptos 
que intervienen en el proceso de generación de una obra.

Cillas Rodríguez, Twins, 2013. Premiere 

Twins es una vídeo instalación compuesta por dos proyecciones de vídeo. Ambas 
proyecciones recogen un único plano-secuencia de un mismo recorrido y poseen la 
misma duración. Con todo, uno de los vídeos se reproduce más lentamente que el 
otro. Este trabajo interpreta la paradoja de la relatividad del espacio-tempo.
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Teresa Búa, Jeada, 2018

Jeada es una pieza de consciencia lingüística. En ella la artista se acerca a la lengua 
gallega a través del fenómeno fonético de la gheada, como si se tratase de un retrato 
de su zona geográfica. La pronunciación de dicho fenómeno se corresponde con el 
fonema /x/. La forma es automática y repetitiva. La pieza expone una lengua cóctel a 
la que denominamos “castrapo”, convirtiéndose en un retrato de la situación lingüística 
gallega, pero realmente ¿cuánto de gallego tiene?

 
FOCO DORA GARCÍA

Dora García, 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 percepción, 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 algún tipo de 
interactividad con el espectador o el espacio. 

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

Esta pieza es un trabajo analítico, de observación minuciosa, autoconsciente 
y autocrítico, que emplea la repetición y la mirada para abrir diversas líneas 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 más artístico o conceptual, hasta lo más 
cotidiano, concreto, político.

Dora García, Heartbeat, 1999

Heartbeat es una obra metafórica que, a pesar de permitir un despliegue diverso de 
interpretaciones y sensaciones, remite a la alienación 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 García, The breathing lesson, 2001

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

Dora García, The glass wall, 2002

The Glass Wall nos planta como voyeurs ante una situación perturbadora, en la que, 
como ocurría en The breathing lesson, se da una relación de dominación y sumisión, 
aunque de forma más violenta en su planteamiento, entre una joven y la voz que le da 
órdenes a través de unos auriculares, que reconocemos como una mujer mayor. La 
pieza genera una situación 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 SALOMÉ LAMAS

Salomé Lamas es una artista cuya obra no se adscribe a ningún género, sino que se 
produce en la intersección de muchos como algo personal e independiente, siempre 
impulsada por un afán 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 crítica e ingeniosa, mezclando irónicamente 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 más antiguo de Portugal se muestra como un collage compuesto de 
imágenes tremendamente pictóricas, 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 legión, 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 reflexión 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 espectáculo de la guerra.

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 Extinción, entre Moldavia y Ucrania. La forma 
en la que se nos presenta la pieza alude de manera visual a la falta de protección y 
de libertad dentro del territorio, así como a los procesos de censura e incomunicación 
que acaban forzando el silencio, de la vista y de la mente.



125

Salomé Lamas, Coup de Grace, 2017

Leonor regresa de un viaje un día en que su padre no la esperaba. Este tejerá una 
realidad alucinatoria y fantástica, en torno a su propia subjetividad y la de su hija, que 
no da crédito ante la inesperada situación.

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 meditación sobre el rediseño masivo del 
planeta por parte de la humanidad y un panfleto distópico 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 
salvación. Casi podemos escuchar los gritos roncos a través de los cuales intentan 
llamar la atención sobre su desesperada situación, reuniendo sus últimas fuerzas 
ante el vacío. Esta es su última oportunidad de sobrevivir. Extraction: The Raft of the 
Medusa, se refiere al paradigma colonial, la cosmovisión y las tecnologías que marcan 
las regiones de alta biodiversidad, para reducir la vida a su conversión en un recurso a 
través del capitalismo, con un enorme impacto ambiental y social. Es una alegoría de 
los estados de emergencia en política ambiental, clima y migración, con un propósito 
ético-político. 

Textos: Sara Donoso.
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RATAS DE BIBLIOTECA 2019
Joana Baygual
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El 19 de diciembre de 2019 se inauguró en la 
Biblioteca Pública Arús de Barcelona, la segunda 
entrega del proyecto “Ratas de Biblioteca”.

La Biblioteca Pública Arús, fundada en el año 
1895, como iniciativa del Sr. Rossend Arús Arderiu, 
es actualmente un centro de documentación 
especializado en historia social y cultural del siglo 
XIX, e inicios del XX, con un fondo muy importante 
en masonería, movimiento obrero, anarquismo y 
Sherlock Holmes.

El proyecto “Ratas de Biblioteca” es una iniciativa 
de la artista Rosa Brugat. La idea del proyecto 
parte de la presentación de la artista del proyecto 
“Firmin, la Rata Savia”, (2014) en la Westminster 
Art Library de Londres. A partir de una conversación 
con la directora artística 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 concibió este 
proyecto en el que invita a artistas a participar e 
impulsar la digitalización de fondos de bibliotecas.

El objetivo principal es visibilizar y facilitar la 
conservación de los tesoros que permanecen 
ocultos en las bibliotecas y archivos, tanto 
públicos como privados. Con este proyecto se 
pretende apoyar a las bibliotecas en su trabajo de 
digitalización, 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 digitalización 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 

proyectos

rareza, se considera muy necesario digitalizar 
para garantizar su conservación. En la primera 
parte del proyecto presentado en Cesena, Italia, 
y comisariado por el artista Anton Roca, cada 
artista eligió un documento y una biblioteca, 
y posteriormente fue la presentación de los 
resultados artísticos en la Galleria Pescheria de 
Cesena, en septiembre de 2018.

En el caso actual lxs artistas que han participado 
son: Rosa Brugat, Anton Roca, Matilde Obradors, 
Rosó Cusó, Marisa González, Aureli Ruiz, Myriam 
Lambert, Francesca Llopis y Joana Baygual.

La propuesta de Rosa Brugat, “Colador de ideas, 
Desafección Cultural”, a partir de un documento de 
1940, una carta encontrada en la biblioteca, que 
habla de la intención de las fuerzas franquistas 
de confiscar y destruir los fondos de la Biblioteca 
Arús por considerarlos muy poco aceptables, y de 
cómo no se llevó a cabo, viene a ser una metáfora 
de cómo el conocimiento es utilizado a merced 
del pensamiento hegemónico del momento, y 
solamente se aceptan, a través de este colador de 
ideas, que es la censura, las ideas que interesa 
proyectar.
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Antón Roca, con su proyecto “155”, a partir de 
un documento, Carte ethnographique de l’Europe, 
encontrado en la biblioteca, pretende mostrar 
de manera alegórica la incapacidad de algunos 
gobiernos europeos por comprender, empatizar y 
aceptar la diversidad cultural, de ciertas áreas 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 
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la biblioteca que hablan de adulteraciones de los 
alimentos que ya se realizaban en el siglo XIX, pone 
en evidencia cómo, 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 Rosó Cusó, “Tierra esquilmada”, 
basada en el libro Tierra Esquilmada, de Luis 
Urteaga, nos habla de la desforestación del 
territorio español debido a la mala planificación 
de las autoridades del momento, y cómo esa 
mala planificación va a acabar culpabilizando y 
penalizando al campesino.
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Marisa González, parte del libro “¿Por qué se 
destruye la naturaleza?” (Oleguer Sarsanedas; 
Piru Galès. Per què es destrueix la natura?) y se 
hace una serie de preguntas sobre la tecnología en 
la producción de alimentos, animales y plantas. De 
cómo la manipulación genética, los transgénicos, 
destruyen los ecosistemas y hace un símil de 
cómo las manipulaciones genéticas en los frutos 
son metáforas del cuerpo humano que tienden a 
la masificación, clonación u homogeneización del 
individuo en la sociedad actual.

En el proyecto de Aureli Ruiz, “Ácratas, Hacer 
visible lo que permanece oculto”, el artista nos 
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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 último día 
de exposición se desvelará el misterio.

 

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 documentación encontrada en la 
Biblioteca Arús sobre la Vaga de la Canadenca 
(Huelga de la Canadiense), una huelga realizada 
en 1919 por lxs trabajadorxs de la Canadiense, 
la principal compañía eléctrica de la ciudad de 
Barcelona en la época, con la que se consiguió la 
reducción de la jornada laboral a las ocho horas.
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Francesca Llopis, en “Hi faré forats si puc” (Haré 
agujeros si puedo), parte del libro “Aquí Dietari 
del Gran Teatre del Liceu 1862-1981 La mirada 
del conserje Joaquim Iborra”, donde de manera 
poética y metafórica nos habla de las heridas, de 
las huellas y de la memoria.

Por último Joana Baygual, que decidió presentar 
en la vitrina que le correspondía su colección de ex-
libris. ¡Qué mejor lugar para mostrar su colección, 
nunca expuesta antes, que una maravillosa 
biblioteca como la Biblioteca Arús! Su proyecto se 
titula “La artista como coleccionista”.
Paralelamente se han adaptado dos vitrinas 

con obras en pequeño formato de los artistas 
y recordemos la propuesta de apadrinamiento 
de una serie de libros que está abierta durante 
esta exposición, enfocada a su digitalización y 
conservación.

Ratas de Biblioteca, Biblioteca Pública Arús, 
Barcelona. Del 18 de diciembre de 2019 al 23 de 
enero de 2020.

Más información:
http://www.bpa.es
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¡CÓMO OLVIDARTE, MAMÁ! 
NATURALEZA TEJIDA, 
HECHA DE SILENCIO 

Ángela Moreno

La exposición está dedicada a la memoria de mi 
madre, que falleció en otoño de 2015. Ella era 
una mujer sencilla, de campo y originaria de la 
ribera de Navarra. Siempre tenía una sonrisa en 
la boca y algo entre las manos: a menudo las 
agujas de hacer punto y, en sus últimos años, 
aquejada de Alzhéimer, sobre todo el ganchillo. 
Siempre estaba ocupada haciendo labores, que 
eran para regalar a los demás. A ella le servían 
de entretenimiento y, además, las hacía con el fin 
de dejarnos un recuerdo suyo. ¡Cómo olvidarte, 
mamá! 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 creación 
siento como si la tuviese cerca. 

En este trabajo están 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 exposición pretendo tratar esas temáticas 
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 último, 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 compañía.

- Tejido: labores, tejido y entretejido, desarrollo y 
construcción, amor y cariño.

- Naturaleza: una poderosa, sugerente y evocadora 
naturaleza.

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

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

Esta vez, el retrato de mi madre va acompañado 
de unas hojas de magnolio tejidas con ganchillo. 
Recogí estas hojas en el jardín 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 Gipuzkoa1.
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Antes de convertirse en una residencia, este 
gran edificio perteneció a Joaquín Ciga, también 
propietario de una tienda de bordados. El señor 
Ciga donó el edificio a las monjas.

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

Se trataba de mujeres que habían 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 última residencia. Juntas dábamos paseos, 
siempre agarradas del brazo, mientras recorríamos 
una y otra vez los caminitos del jardín. Tarde tras 
tarde y estación tras estación, fui recogiendo estas 
hojas. En casa se fueron secando, planas, pero 
conservan todo su cuerpo y brillo.

proyectos

Estas hojas están rematadas con distintos dibujos 
hechos a ganchillo. Son réplicas de las labores 
que mi madre nos ha hecho en servilletas, toallas 
e incluso en sábanas para la cuna de mi hijo Julen. 
Cuando me faltó la presencia de mi madre, hacer 
crochet me sirvió para sentir su compañía.

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

Esta serie de obras pretende plantear la siguiente 
reflexión: ¿Es más o menos artístico un trabajo 
dependiendo de la herramienta que se utilice? 
¿Debería ser, por lo tanto, más artístico un dibujo 
a lápiz? ¿Qué pasa cuando utilizo un ganchillo 
para crear una pieza?

Serie negra, serie blanca y las joyas:

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

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

Dependiendo de la iluminación y del ángulo de 
observación, adquieren mayor o menor presencia2. 
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 
está formado por ramas de árboles, pintadas con 
acrílico. 

Estos árboles fueron fotografiados desde abajo, 
de tal manera que el cielo servía de fondo, creando 
imágenes planas. Las fotografías fueron tomadas 
durante viajes familiares en Roma, Hangzhou 
(China) y Roda de Berà (Tarragona).

Por último, unos 150 colgantes y pendientes 
conforman las piezas de joyería de autor, todas 
ellas únicas, hechas inspirándome en una 
variedad de motivos. Los colgantes están 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 detrás.

proyectos

Los pendientes están hechos utilizando mayor 
variedad de materiales: nácar pintado con tintas 
permanentes a la luz, papel de cozo, plumas 
de faisán, 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, incluídas las joyas, han sido 
magníficamente fotografiadas por Asier Arístregui. 
Quiero aprovechar para agradecer tu enorme 
profesionalidad, y decir que ha sido un placer para 
mí contar con tu indispensable ayuda.

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

Desde el primer momento sentí que te llegaba lo 
que yo quería transmitir y que quisiste ser parte 
de ello, aportando también una visión personal de 
gran valor.
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proyectos

Por último, 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 versión en pequeño formato de una anterior 
titulada La niña que habita en mí. 

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

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

Notas:

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

un convento en la calle San Saturnino nº 14.

2 Podrán entender esto con mayor facilidad aquellos que hayan 

leído El elogio de la sombra de Junichiro Tanizaki.

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

Fotografías: Asun Requena Zaratiegui.
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BETH MOYSÉS: AURORA 

Redacción

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

Ataviadas con túnica blanca, caminando en silencio 
durante dos horas y portando una bandera blanca, 
su recorrido simbólico partió de la circunvalación 
de las Fuentes de Cibeles y de Neptuno para pedir 
a ambos dioses fuerza y energía. 

proyectos

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 galería Juana de Aizpuru). Allí 
realizaron un círculo simbólico en homenaje a las 
mujeres feministas que lucharon en el pasado; un 
círculo que volvieron a repetir en mitad de la calle 
Montera, conocida por las prostitutas que ofrecen 
su trabajo, engañadas por las mafías, víctimas 
de la trata o de la necesidad. El último círculo 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.
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UNA KORAI NEGRA EN LA 
GRAN MANZANA
Marta Mantecón

Simone Leigh, Brick House, 2019
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Sostiene Audre Lorde que las mujeres negras han sido siempre muy visibles pero, a la 
vez, se volvían invisibles a causa de la despersonalización del racismo, especialmente 
cuando has nacido en “una sociedad de arraigados desdén y aversión hacia todo lo 
que sea negro y femenino”. Es evidente que el canon “occidental”, obstinadamente 
centrado en la promoción de un mismo tipo de sujeto construido desde una pretendida 
supremacía de género, raza, clase y especie, ha impedido que otras subjetividades 
penetraran en la esfera pública, 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 irrumpía este 
verano en el espacio público neoyorquino, proporcionando un imaginario alternativo 
desde la narración 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. 

patrimonio
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Es la primera pieza monumental producida para el nuevo espacio dedicado al arte 
contemporáneo en High Line, un parque elevado sobre unas antiguas vías de tren en 
el centro de Nueva York, donde permanecerá 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 vacío 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 anatomía 
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 metáfora corporal, o los llamados tolek de los Musgum de Camerún y Chad, 
unas viviendas en forma de cúpula fabricadas con una mezcla de tierra, hierba y 
estiércol animal.

Vivienda Batammaliba

patrimonio
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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 película Gone with the Wind (Lo que el 
viento se llevó) de Victor Flemming o la novela Uncle Tom’s Cabin (La cabaña del tío 
Tom) de Harriet Beecher Stowe.

Simone Leigh modelando Brick House. Vídeo: https://www.youtube.com/watch?v=yWPi9blm8uY

El proceso de realización de la escultura empezó con una pequeña maqueta de 
cerámica que luego modeló con dos toneladas de barro procedente de la misma 
cantera francesa que utilizaba el escultor Auguste Rodin. Después se fabricó 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 tensión dialéctica entre tradición y modernidad, entre la arquitectura sostenible y 
un futuro mediado por las nuevas tecnologías.

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

patrimonio
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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 todavía 
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 exclusión y violencia.

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

La figura reproducía los estereotipos raciales que la cultura occidental asocia a la 
negritud, incorporando una reflexión sobre la esclavitud y la violencia racial y sexual 
en Estados Unidos.

patrimonio
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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 así al 
trabajo de un buen número de creadoras afroamericanas que han abordado la identidad 
negra en el contexto americano, reivindicando una voz propia que subvierta el discurso 
canónico para generar nuevos espacios de autodesignación, 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.

Más información:
https://www.thehighline.org/art

patrimonio
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LA PINTURA DE JOSEFINA DE LA TORRE

Redacción

Nacida en Cantabria, creó en Salamanca su núcleo familiar en torno a la huella tangible 
de Miguel de Unamuno, al casarse con uno de sus hijos y establecer hasta los años 
ochenta allí su residencia. 

Josefina Pérez de la Torre (Resines, Santander 1918 - Salamanca 2005) pertenece 
a cierta generación de la Escuela de San Eloy junto a importantes mujeres artistas, 
como María Cecilia Martín, Malocha Pombo o Arsenia Revilla, y es premiada en la 
VIII Exposición Provincial de Educación y Descanso de 1948 con el tercer premio del 
certamen y el primer premio en 1949.

patrimonio



147

Esta generación de artistas salmantinas compartió un tiempo de inmensa dedicación 
a la pintura, en un devenir complejo y difícil, donde ese espacio aún tenía el derecho 
reservado para la mujer. Ello no impidió que Josefina, además, se prodigara como una 
reconocida escritora que publica poesía y cuentos que ella misma llega a definir como 
“prosas poéticas”.

Josefina de la Torre pintó bodegones con flores, paisajes y retratos, especialmente 
de niños, y maternidades. La exposición recoge trabajos de las diferentes etapas de 
su vida: una realista y academicista de 1942 a 1955 y una segunda, de su etapa 
gaditana, más impresionista. En total, se trata de una selección de 40 obras entre las 
más de 400 catalogadas de la artista, muchas de ellas en manos privadas, y a las 
que se suman otras –más de un centenar– de las que se tiene conocimiento de su 
existencia por fotografías pero que están 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.

patrimonio
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SOFONISBA ANGUISSOLA Y LAVINIA FONTANA

Redacción

Recogemos tres conferencias sobre Sofonisba Anguissola y Lavinia Fontana, más 
la explicación de la comisaria de la exposición “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 exposición en el Museo del Prado. Enlace:
https://www.youtube.com/watch?v=MW4ISUH6mGE&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 Sebastián Lozano, Director de la Fundación 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 artísticas 
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

patrimonio
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ADMIRACIÓN RADICAL. 
UN LIBRO ILUSTRADO 
FEMINISTA
Redacción

Admiring Polvo de la Gallina negra, mistresses of feminist art, 2016
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de ser artistas y practicamos una forma de estar 
en el mundo que está mucho más conectada”. 
Antes de emprender un nuevo trabajo suelen 
preguntarse qué es lo más relevante de esa 
persona, de su trabajo y de sus ideas, tratando de 
representar lo que consideran más significativo. 
Cada composición es como un collage pintado 
donde incorporan todo tipo de referencias, pues 
su investigación abarca la teoría feminista, los 
estudios culturales, la teoría queer y crip, los 
estudios de género, la antropología y historia 
del arte, involucrándose 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 formación 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.

Admiring Martha Wilson, for becoming her own 

worst fear, 2015

Radical Admiration nace de un proyecto de las 
artistas Kaj Osteroth y Lydia Hamann, que se inicia 
en Berlín en el año 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 selección de 
artistas vinculadas al feminismo o a la teoría queer 
a las que admiran o significan mucho para ellas 
en el plano personal. Su objetivo es difundir su 
trabajo entre un público más 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 enseñanza 
primaria y secundaria.

Admiring Vaginal Davis, the queen of gossip 

truth extravaganza, 2016

Kaj Osteroth y Lydia Hamann entienden que 
la práctica de la admiración radical es una 
herramienta de afirmación. 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 
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Koether, Zanele Muholi, Mmakgabo Mapula Helen 
Sebidi, Gabriele Stötzer, 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 
Höch, Katharina Wulff, Rosemarie Trockel o 
Sharon Hayes.

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

Fuente:
http://www.fleeingthearch.org/index.php/works/

El origen del proyecto tiene que ver con la falta de 
referentes de artistas mujeres durante su juventud 
en Alemania, una situación que, junto a los tópicos 
sobre lo femenino, provocaba en ellas cierto temor 
a identificarse con imágenes que pudieran ser 
consideradas demasiado “femeninas”. Cuando 
llegaron a comprender que querían 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 además 
que el trabajo conjunto se opone a la perspectiva 
individualista característica del autor occidental.

Admiring Zanele Muholi, visual literacy Avenger, 2014

La admiración para ellas posee una dimensión 
performativa, ya que implica trabajar también con 
ellas mismas y su percepción, 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 Mónica Mayer), Elaine 
Sturtevant, Martha Wilson, Yayoi Kusama, Jutta 
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MULLERES DO SILENCIO

Redacción

Tres años ha costado que se publique el catálogo 
de la exposición Mulleres do silencio, celebrada en 
el MARCO de Vigo en 2016. Como ha señalado 
su comisaria Rosario Sarmiento, la publicación 
de este catálogo es muy relevante, porque al 
igual que la exposición en su momento, en la que 
se abordaba la desigualdad existente entre los 
hombres y las mujeres artistas, y la invisibilización 
del talento femenino: “El hecho de no tener un 
catálogo acusaba todavía más esa invisibilización, 
ya que detrás de cada exposición existe un trabajo 
de investigación, y si no existe ese libro, parece 
que la muestra desaparece, no existe”.

La edición recoge desde las creaciones de las 
pioneras Maruja Mallo y Julia Minguillón hasta la 
primera promoción licenciada en la Facultad de 
Bellas Artes de Pontevedra. Asimismo, también 
se refleja otras artistas gallegas vinculadas a la 
pintura, como María Vitoria de la Fuente, Elena 
Fernández Gago, Fina Mantiñán, Beatriz Rei, 
Mercedes Ruibal, Elena Colmeiro, María Xosé 
Díaz, María Antonia Dans, Menchu Lamas, Berta 
Cáccamo, Pamen Pereira, Ángela de la Cruz, 
Almudena Fernández Fariña, Mónica Alonso, 
Rosalía Pazo, Soidade Pedalta y Tatiana Medal.

publicaciones

El catálogo, de 175 páginas, recoge una reseña 
bibliográfica, en gallego y en castellano, e imágenes 
de algunas de las obras más representativas 
de estas pintoras. A través de cuatro bloques, 
siguiendo la propuesta formulada en la exposición, 
evidenciando la importancia de su protagonismo 
en los movimientos de vanguardia anteriores a la 
Guerra Civil, la posguerra y la emigración a otros 
centros artísticos 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 jóvenes 
artistas comenzarán sus trayectorias al comienzo 
del siglo XXI.

Mulleres do silencio, Diputación de Pontevedra, 
2019.
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MARÍA ZAMBRANO. 
UN DOCUMENTAL
Redacción
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Esta exposición muestra materiales de trabajo pertenecientes a un proyecto de 
documental cinematográfico titulado El método de los claros, dirigido por José 
Manuel Mouriño. En él se estudia el particular vínculo que hermana, en la obra y en 
el pensamiento de María Zambrano (Vélez Málaga, 1904 - Madrid, 1991), su proceso 
de escritura con el lugar concreto –sumado a un contexto biográfico específico– en 
donde aquel proceso se realiza. De los lugares que acogieron la escritura de esta 
pensadora, a lo largo de los más de 40 años durante los que se prolongó su exilio, 
el proyecto presta especial atención al pequeño pueblo de La Pièce. Se halla en 
las montañas del Jura francés, próximo a la ciudad suiza de Ginebra. Allí vivió la 
escritora entre 1964 y 1978, en una pequeña casa de campo y bajo una profunda 
afinidad con el bosque que la rodeaba. Zambrano escribió en La Pièce una de sus 
obras fundamentales, el libro Claros del bosque. 

El itinerario que describe el proyecto examina, además, otros lugares de la palabra 
como Málaga, Segovia, Roma, París, Ginebra, Atenas, la Villa delle Ginestre en 
Nápoles… 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 argumentación, El método de los claros se sirve, también, 
de un excepcional conjunto de documentos originales. Guardan relación con María 
Zambrano o con el contexto histórico que acompaña a su biografía: grabaciones sonoras 
o videográficas con entrevistas a la pensadora, fotografías familiares y periodísticas, 
fragmentos de documentales cinematográficos que ilustran los desastres provocados 
por la guerra civil española, imágenes de manuscritos o cuadernos de apuntes. 

El proyecto añade, a estas exclusivas fuentes documentales, una serie de entrevistas 
a privilegiados conocedores de la obra y de la vida de María Zambrano, ya sea por 
tratarse de amigos personales de aquélla, o bien de reconocidos expertos en su 
filosofía. Entre otros, el documental cuenta con la opinión y el testimonio de Marifé 
Santiago Bolaños, Mercedes Gómez Blesa, Emma Giammattei, entre otros.

La estrecha relación de amistad y admiración mutua que, precisamente, Zambrano 
mantuvo con los poetas José Miguel Ullán y José Ángel Valente, durante su estancia 
en La Pièce, será uno de los temas sobre los que intenta arrojar luz El método de 
los claros. Sumada a estas dos figuras, el film traza también el estudio de un tercer 
diálogo mucho menos conocido que los anteriores –y en este caso de naturaleza 
epistolar– con el cineasta Víctor Erice, fruto de la conmovedora experiencia que para 
Zambrano supuso el descubrir, mientras escribía Claros del bosque en La Pièce, la 
película El espíritu de la colmena, obra maestra rodada por Erice en 1973.
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María Zambrano y el método de los claros: Cuaderno de notas para un ensayo 
en imágenes, Círculo de Bellas Artes, Madrid. Del 16 de octubre de 2019 al 19 de 
enero de 2020.
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LA ESPIGADORA: 
EXILIADAS REPUBLICANAS ESPAÑOLAS

Redacción

La diáspora de los exiliados españoles ha sido poco tratada –o si se quiere, una 
cuestión maltratada– en nuestro país. La primera exposición institucional se realizó en 
2002: Exilio, organizada por la Fundación Pablo Iglesias en colaboración con el Museo 
Reina Sofía y presentada en el Palacio de Cristal. Ha hecho falta un aniversario: 80 
años desde el final de la Guerra Civil, cuando más de medio millón de españoles 
cruzaron la frontera con Francia, para volver a abordar esta cuestión que, junto a la 
represión de la dictadura franquista, lleva tiempo reclamando la fundación de un museo 
de la memoria histórica, como ya se ha hecho para periodos traumáticos similares en 
otros países de nuestro entorno.

Germaine Chaumel, Niño con fardos en la estación de Matabiau, Toulouse, ca. 1939. 

Fondo Fotográfico Martínez Chaumel
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Mientras tanto, es satisfactorio comprobar cómo en esta nueva aproximación, mucho 
más importante, que contiene actualmente tres exposiciones en las Arquerías de 
Nuevos Ministerios más otra muestra en la Biblioteca Nacional, se ha incorporado 
al relato la perspectiva de género: incluyendo a sus protagonistas, así como nuevos 
estudios a cargo de historiadoras.

Centrándonos en la exposición principal, comisariada por Juan Manuel Bonet, 1939: 
Exilio republicano español, destaca la importancia de políticas como Clara Campoamor, 
Dolores Ibarurri, Federica Montseny junto a las literatas, María Zambrano, Ernestina 
de Champourcin, Concha Méndez, Luisa Carnés, María Enciso y Silvia Mistral, 
entre otras, mostrando sus ensayos sobre el exilio. Así como se pone en valor otras 
publicaciones que editaron las exiliadas republicanas, como las revistas Mujeres 
antifacistas españolas, editada en París, y Mujeres españolas, editada ya en México.
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Mujeres españolas, Boletín de la Unión de Mujeres, año I, nº 1, México, 1 de agosto de 1951.  

Archivo Histórico del PCE

Además, se resitúan algunas figuras como la fotógrafa Gerda Taro y la ilustradora 
Juana Francisca Rubio. Y entre el más de medio centenar de cuadros, se incluyen una 
decena de artistas plásticas: además de Maruja Mallo, las exiliadas en México Manuela 
Ballester, Elvira Gascón, Mary Martin, María 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 Gaitán Salinas; a la que 
se suman otras investigadoras como Lorna Arroyo (sobre fotografía), Idoia Murga 
(danza), Francisca Montiel Rayo (epistolarios) y Berta Muñoz y Mª Victoria Sotomayor 
(literatura infantil), entre otras.
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Ilustración de Juana Francisco Rubio en José Bardasano y Juana Francisca Rubio, Mi patria sangra… 

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

A pesar de ello, creemos que en el conjunto de esta exposición, las exiliadas 
republicanas aún quedan infrarrepresentadas. Pero sin duda, con esta exposición y 
su catálogo se ha dado un primer paso, fundamental cara a la futura fundación de ese 
Museo de Memoria Histórica tan necesario en nuestro país.
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Manuela Ballester, México, 1945. Óleo sobre papel, 29 × 37 cm.

Museo Nacional de Cerámica y Artes Suntuarias González Martí, Valencia

Mary Martín, Sin título, s.f. Xilografía, 65 × 49 cm.

Colección María Luisa Vázquez Martín, México
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Paloma Altolaguirre, El caballito griego, 1976. Aguafuerte, 19 × 23 cm.

Ateneo Español de México A.C.

María Teresa Toral, Venaditos, s.f. Grabado, 31 × 28 cm.

Ateneo Español de México A.C.
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Marta Palau, Homenaje al General Lázaro Cárdenas, 1981. Serigrafía sobre papel, 56 × 76 cm c/u.

Colección Marta Gassol Palau

Amparo Segarra, Sin título, s.f. Collage, 28,5 × 6,5 cm.

Colección Fundación Eugenio Granell, Santiago de Compostela
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La Retirada: Refugiadas españolas en Port Vendres, invierno de 1939

Pierre Gonnord
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Además, en las Arquerías 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 español, Arquerías de Nuevos Ministerios, Madrid. Hasta 
el 29 de febrero de 2020.

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

Redacción

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

Helen Cammock (1970, Stratfordshire, Inglaterra) explora historias sociales mediante 
el vídeo, la fotografía y la performance. En su trabajo es central la voz de los marginados 
en narrativas no lineales. Se presentó al premio con una instalación fílmica 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, preguntándoles también cómo les afectó a sus vidas, evidenciando que 
todavía es una historia abierta.
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Enlace al vídeo: https://www.youtube.com/watch?v=ROFzkVt_OE0

Enlace al vídeo: https://www.youtube.com/watch?v=QdEzQc9b5Uc
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El trabajo de la artista autodidacta Tai Shani (Londres, 1976) comprende performances, 
films, fotografía e instalaciones. Shani fue seleccionada por su participación en 
Glasgow International 2018, la exposición individual DC: Semiramis en The Tetley, en 
Leeds, y su aportación a Still I Rise: Feminisms, Gender, Resistance en Nottingham 
Contemporary y el De La Warr Pavilion, en Bexhill-on-Sea. 

Estas exposiciones giraron en torno a un único proyecto Dark Continent, desarrollado 
durante cuatro años. La obra tiene múltiples perfiles que exploran mujeres míticas y 
reales en una adaptación expandida del libro La ciudad de las mujeres, publicado en 
1405 por la pionera protofeminista Christine de Pizan. 

Shani utiliza la estructura de una alegórica ciudad de las mujeres para explorar la 
experiencia y la subjetividad femeninas. Adoptando la concepción medieval de la 
historia de Pizan, donde se ligan acontecimientos históricos, ficciones y mitos, crea un 
mundo fuera del tiempo y más allá de los límites patriarcales.
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MISE EN ABYME, DE CRISTINA GAMÓN

Redacción

El pasado 23 de noviembre de 2019 se inauguraba en la Galería Lucía Mendoza la 
exposición Mise en abyme, de la artista Cristina Gamón. Siendo una de las artistas 
más jóvenes en ser reconocida con el Premio Nacional BMW de Pintura, el último 
trabajo de Cristina Gamón reflexiona en torno al concepto ontológico de proyección y 
del marco-ventana.

Con Mise en abyme Cristina Gamón completa su ciclo de trabajo con la beca Formarte, 
otorgada por el Ministerio de Cultura y Deporte. Así, la exposición que alberga la 
Galería Lucía Mendoza se compone de dos trabajos de la autora: por un lado, el 
Marco de la Ilusión es una instalación pictórico-visual realizada durante su estancia en 
París; por otro lado, Mise en abyme constituye una lectura global de este último ciclo, 
realizada expresamente para el espacio de Lucía Mendoza.
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En el Marco de la Ilusión, Cristina Gamón aúna lo pictórico con la proyección 
audiovisual, un homenaje resuelto a las imbricaciones entre las distintas disciplinas 
artísticas. Conjugando la obra con su proyección, la artista logra fagocitar los límites 
de la imagen en un sincero homenaje a la escena francesa de principios del siglo XX, 
actor determinante en la universalización de la pintura.

Respecto a Mise en abyme, se trata de una “re-presentación”, en palabras de su 
autora. Un juego dialéctico que supera el umbral de la representación pictórica 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 simbólico, una 
perspectiva, en este caso, abismal”.

Tal y como nos explica Cristina Gamón, Mise en abyme invita a la espectadora 
a adentrarse de lleno en la propuesta artística, superando los límites entre la 
representación y lo real. Una confrontación del marco-ventana ya presente en el 
Marco de la Ilusión que adquiere un nuevo nivel, al reconvertir la galería en un espacio 
representacional en sí mismo.

En el abismo del marco, la propuesta de Gamón logra desterritorializar lo pictórico 
a través de una compleja escenografía donde la obra se resquebraja y se separa, 
devolviendo a la visitante a la condición 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 más mediada y mediática.

Cristina Gamón, Mise en abyme, Galería Lucía Mendoza, Madrid. Del 23 de 
noviembre de 2019 al 4 de enero de 2020.

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

Redacción

Ante la la falta de la declaración oficial este año del Ayuntamiento de Madrid (y 
otros ayuntamientos gobernados por PP, Cs y VOX) de adhesión contra la violencia 
machista sobre las mujeres, la artista Yolanda Domínguez convocó 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 sí. 
Mostraremos sus nombres el #25N a las 12 h. en la puerta del mismo Ayuntamiento 
(C/ Montalbán 1, Madrid). Para participar solo hay que presentarse allí, yo repartiré 
los carteles. Bienvenidas todas las personas que se quiera sumar. Hombres y mujeres 
VENID”. Se trataba de dar visibilidad a quienes se imponía invisibilidad y olvido, 
mostrando y recordando en voz alta sus nombres. La convocatoria tuvo una amplia 
acogida. Después del reparto y emotiva nominación a las puertas de las oficinas del 
Ayuntamiento de Madrid en la calle Montalbán, 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 árboles, como un homenaje inverso del 
árbol de los deseos de Yoko Ono.
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Fotografías: María José Magaña, presidenta de MAV, y de Marisa González, artista y exvicepresidenta de MAV.

notas



178

CONVOCATORIA #1.027 ASESINADAS #25N

Redacción

El 25 de noviembre de 2019 arranca la V edición del programa “Mujeres en Acción. 
Violencia Zero”, comisariada por Paula Cabaleiro, en Pontevedra (a las 12:00 horas) 
y Vigo (19:00 horas) con dos performances llamadas “Pan duro I y II” protagonizadas 
por Ana Gesto, María Marticorena, Ana Matey e Isabel León.

La quinta edición de “Violencia Zero” desarrollará a lo largo de los 12 meses del año 
en 25 ayuntamientos de la provincia acciones de poesía y literatura, música, grafitti, 
danza contemporánea y acción escénica.

La novedad de esta nueva edición es el impulso de la participación directa de la 
ciudadanía, 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 tendrá lugar a presentación de un “grafitti colaborativo” que se 
hará en los muros del centro penitenciario de A Lama, con la colaboración de personas 
internas y que se centrará en la desigualdad de oportunidades y lucha contra diferentes 
violencias machistas. En diciembre llegará “Ramonas on tour”, liderado por Patricia 
Moon, hasta Vilagarcía de Arousa.

Este programa de la Diputación de Pontevedra tiene por objetivo concienciar sobre 
la igualdad con conciertos, exposición y conversaciones sobre la situación de las 
mujeres en la cultura.

También se ha programado un coloquio en el que se profundizará sobre las mujeres 
en la industria cultural bajo el nombre “Nunca más sin nosotras”.

notas



179

CORRE, ATALANTA, CORRE

Redacción

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

El III Seminario de Posgrado en Investigación y Teoría de género, organizado por 
Maite Méndez Baiges, Clelia Martínez Maza y Marta González, 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 debía mantenerse siempre virgen, un 
oráculo le predijo que el día en que se casara sería convertida en animal. Por ello, 
para evitar cualquier pretendiente, anunció que su esposo sería solo aquel que lograra 
vencerla en una carrera; por el contrario, si ella triunfaba, debía matar a su oponente. 
Aun cuando Atalanta concedía ventaja a sus rivales al comienzo de la competición, 
ella siempre vencía y les daba muerte.
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Así fue hasta que apareció el hombre que logró derrotarla. Este joven, llamado 
Hipómenes consiguió obtener la mano de Atalanta gracias a un ardid: llevaba con él 
unas manzanas de oro que le había regalado Afrodita, diosa del amor, y que procedían 
del jardín de las Hespérides o del jardín que Afrodita tenía en Tamasos. Cada vez que la 
joven iba a darle alcance en la carrera, Hipómenes dejaba caer una de las manzanas, 
que Atalanta se detenía a recoger hechizada por su mágica belleza. Mientras ella se 
distraía con cada manzana que caía, el joven logró llegar antes a la meta.

Pierre Lepautre, Atalanta, 1705
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Programa:

Jueves 21 de noviembre de 2019

09:30 h. Presentación: Clelia Martínez Maza, Marta González y Maite Méndez Baiges.

Sesión de mañana:
10:00-10:45 h. Jorge Bergua Cavero (Universidad de Málaga): “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. Mª Victoria Alonso Cabezas (Universidad de Valladolid): “La construcción 
de la identidad masculina del artista español decimonónico”.
12:30-13:00. Garazi Ansa (Univesidad del País Vasco): “El archivo contrahegemónico. 
Una genealogía del País 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 cinematografía 
española (1939-1975)”.

Sesión de tarde:
16:00-16:30 h. María Vanesa Mariño Calvo (Universidad de Santiago de Compostela): 
“Penélope. La tejedora de artimañas”.
16:30-17:00 h. David Vendrell Cabanillas (Universidad Autónoma de Madrid): “Nuevas 
perspectivas en torno a las imágenes áticas de baño 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 historiografía latina del siglo 
I a.C.”.
18:30-19:00 h. Marina Bastero Acha (Universidad del País Vasco ): “La celebración de 
banquetes públicos en la Hispania romana: una aproximación a la participación de las 
evergetas”.
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Viernes 22 de noviembre de 2019

Sesión de mañana:
10:00-10:45 h. Rosana Triviño Caballero (Universidad de Alcalá de Henares): “¿Se ha 
hecho realidad El cuento de la criada? Debates en torno a la gestación subrogada”.
10:45-11:30 h. Javier Cuevas del Barrio (Universidad de Málaga): Pelayo, Abderramán 
y la homoerótica del orientalismo.
11:30-12:00 h. Pausa-café.
12:00-12:45 h. Concepción Cortés Zulueta (Universidad de Málaga): “Maternidades y 
otras animalidades según Isabella Rossellini”.

Sesión de tarde:
16:00-16:30 h. Mariángeles Pérez (Universidad de Valencia): “Profesión o afición: 
mujer y pintura en el siglo XIX”.
16:30-17:00 h. Cintia Gutiérrez Reyes (Universidad de Málaga): “A la luna los 
pantalones: la huida de la carretera Málaga-Almería contada por mujeres”.
17:00-17:15 h. Pausa-café.
17:15-17:45 h. Esther Parpal Cabanes (Universidad de Valencia): “Problemáticas en 
torno a la percepción de lo femenino en el arte maya”.
17:45-18:15 h. Inmaculada Hurtado Suárez (Universidad de Málaga): “La materia que 
no brilla: Meret Oppenheim o aquello que no es una joya”.
18.15-18.45 h. Ane Lekuona Mariscal (Universidad del País Vasco): “Cómo ser –o 
dejar de ser– una artista femenina. Arte y artistas en el País Vasco entre 1950-1970”.

notas



183

CENTENARIO BAUHAUS

Redacción

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

La urdimbre formada por una juventud mixta con distintas ideas políticas, diferentes 
religiones, diferentes lugares de procedencia y donde las mujeres, primero de forma 
tímida y paulatinamente de forma más 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. Proyección de la película “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 diseñadora 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 carpintería. Un día, 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 Friedl Dicker y Anni 
Fleischmann. El talento de Lotte se reconoce rápidamente aunque bajo la presión 
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 carpintería, donde diseña 
juguetes de madera que más 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, Málaga.

“Quien no conoce las fiestas de la Bauhaus, no sabe tampoco lo que es la labor 
de la Bauhaus”, escribió en 1925 uno de los alumnos de la mítica escuela de la 
que este año se celebra el centenario de su creación. Pero las legendarias fiestas 
de la Bauhaus no sólo fueron pura diversión. Cumplían también un claro propósito 
pedagógico. Servían como una especie de catarsis ante las tensiones, propiciaban 
el trabajo en equipo y fomentaban el contacto entre la escuela y una población 
demasiado recelosa.

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

Redacción

Rebeka Elizegi, Way Out (detalle)

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

Las artistas de la asociación Blanco, Negro y Magenta, a las que se une Soledad 
Córdoba como artista invitada, denuncian con esta exposición que padecer cualquier 
discapacidad significa no responder a los modelos productivos y de eficiencia de 
nuestra sociedad, en los que el valor más importante es el económico, lo que supone 
un alto riesgo de exclusión y, sobre todo, de discriminación social para las personas 
que lo sufren.
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Las fotografías, dibujos, pinturas e instalaciones artísticas que componen la exposición 
Una de cada tres. Discapacidad y Violencia de Género, lo hacen con la clara intención 
de mostrar no sólo la importancia de visibilizar la problemática 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 empeñado en 
complicar su cotidianidad. Con la participación de Amalie Leschamps, Charo Corrales, 
Concha Mayordomo, Dora Román, Esther Guardamino, Eva Rodríguez, Lo Súper, 
Leticia Reyero, Maite Cajaraville, Marga Colás, María Jesús Manzanares, Marta 
Albarrán, Miriam Garlo, Narges Bazarjani, Natalia Pastor, Rebeka Elizegi, Teresa 
Blanco, Yolanda Lalonso, Soledad Córdoba y la obra de Antonia Valero.

Asociación 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.

notas



189

QUOUSQUE TANDEM! 
SOBRE EL ESPACIO PÚBLICO 
Y LAS MUJERES
Marián López Fdz. Cao

Artemisia Gentileschi, Susana y los viejos, c. 1610
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Llego a una ciudad a dar una conferencia. Esta 
anécdota que quiero compartir podría sucederle a 
una mujer cualquiera en un lugar cualquiera. En 
este caso, Alicante. Vengo a hablar en un fantástico 
ciclo sobre el papel de las mujeres en la Primera 
Guerra Mundial, sobre mi querida y magnífica 
Käthe Kollwitz. Disfruto del recorrido del tren 
Madrid-Alicante, enfrascada y emocionada de la 
nueva conexión que he encontrado –y la historia 
escamotea– sobre su vinculación con el movimiento 
de mujeres por la paz y la libertad que el 28 de abril 
de 1915 logró reunir en La Haya a más de 1500 
mujeres de lugares enfrentados como Alemania, 
Gran Bretaña, Francia, Austria o Estados Unidos, 
dispuestas a movilizarse en contra de una guerra 
que se sabía cruel.

Llego sobre las dos a un hotel en el puerto. Dejo 
mis cosas en la habitación y salgo a comer no 
demasiado lejos. Le pregunto a los taxistas que 
esperan en la puerta dónde 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 pequeño 
sitio agradable, con tapas de pescadito y atún y 
decido apostarme en una pequeña mesa pegada 
a una ventana que da a la calle y en cuyo alfeizar 
exterior varios jóvenes apoyan la caña mientras 
se echan un cigarro: mientras el camarero me va 
trayendo las tapas que le he pedido, leo las últimas 
noticias de política en mi móvil, hablo un buen 
rato por teléfono, miro whatsapps… hasta que me 
doy cuenta, a través de esa visión periférica que 
las mujeres utilizamos creo que con bastante más 
frecuencia que los hombres, que un hombre me mira 
desde la barra con todo el descaro, sin ambages. 

el blog

Una señal de alerta se pone instintivamente 
en acción en mi interior. De repente salgo de mí 
y ahora estoy al tanto de que algo inesperado 
sucede y a lo que debo prestar cierta atención. 
Supongo que, como en los animales, el mecanismo 
de sobrevivencia se activa. Ahora todo cambia, 
se acabó el disfrute y el sentir que el espacio era 
mío: sigo leyendo el periódico, 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 más. No ha llegado 
el mensaje de no correspondencia. Ahí está, 
arrogante, a menos de 40 cms. Decido dejar pasar 
un rato, fingir que no soy consciente y leer alguna 
noticia más, mostrar mi displicencia. Finamente, 
pago en la barra, salgo con tranquilidad, pero ya 
todos los mecanismos de alerta están activados. 
He repasado mentalmente mis posibilidades: sé 
donde está, recuerdo el camino de vuelta y busco 
la plaza más bulliciosa para atravesar camino 
al hotel. Intento, mientras paseo fingiendo estar 
despreocupada y segura de mí misma –soy una 
señora 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 atrás para comprobar 
que nadie me sigue. Un señor despistado se 
sorprende de que le mire. Llego a la habitación 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 día cuando estudiaba en 
Berlín, en el que un desconocido me siguió por 
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toda la ciudad en una carrera angustiosa hacia 
ningún lugar, cambiando una y otra vez de metro, 
convencida de que no podía ir a casa y que supiera 
donde vivía, hasta que finalmente conseguí 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 había 
descubierto donde vivía… otro hombre que me 
miraba tanto que me tuve que encarar con él… por 
no contar las de niña, adolescente… Cuando cumplí 
los cuarenta sentí un gran alivio. Aquel mágico 
momento en que sentí que el espacio público era 
un poco más mío y el acoso, las miradas, los gestos 
y las palabras desaparecían. Recuerdo que lo viví 
como una liberación y una conquista del espacio… 
no para las mujeres jóvenes, pero sí para mí. 
Comenzaba por fin la invisibilidad, término con el 
que acuñé esa maravillosa etapa donde te respetan 
o, 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 situación 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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