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BALANCE

Cuanto mayor es la amenaza del desmantelamiento del sis-
tema de la cultura en nuestro pais, tanto mas se redobla el
esfuerzo de quienes trabajamos en el sector del arte con-
temporaneo: en resistir y seguir consolidando estructuras y
modos de trabajar que se evidencian demasiado fragiles; y
por hacer hueco a las jévenes generaciones, lanzando redes
que alcancen a toda la sociedad. En el caso de las muje-
res, los datos que esta arrojando la actual crisis sobre la
precariedad laboral feminizada, amenazan con expulsiones
drasticas del sistema del arte, pues si en tiempo de bonanza
nuestro medio cultural y artistico estaba a la cola en igual-
dad de oportunidades, como se recrea en el ensayo colec-
tivo Mujeres en el sistema del arte en Espafa -y han ido
mostrando los sucesivos Informes del Observatorio de MAV,
Mujeres en las Artes Visuales-, es de esperar que en esta
época de recortes esté a la cabeza de la desigualdad en la
supervivencia de sus profesionales.

Entre esos empenos de supervivencia y resistencia nace M,
revista sobre arte y cultura visual desde la perspectiva de
género. Porque detectamos que la interpretacion critica en
las revistas existentes, salvo excepcion, se comporta como
esa dama trasnochada con los ojos vendados, dispuesta
a repartir justicia sin reconocer las diferencias, ciega a la
importancia de las imagenes para el reconocimiento de la
imprescindible equidad entre los géneros e impasible ante el
acceso restringido de discursos alternativos a los medios de
produccion, distribucion y difusion. Y porque sabemos que
la invisibilidad y el silencio son marcas de los procesos de
exclusién, como se subraya en la conversacion entre Roxa-
na Popelka y la curadora mexicana Josefina Alcazar.



De aqui la importancia de publicitar a las artistas que prota-
gonizan la apertura de temporada en las exposiciones pre-
sentadas por las galerias, aunque el pertinaz porcentaje del
20% de mujeres continue proyectando mas sombras que
luces en el Estado espariol.

Por fortuna, este nimero 1 de M coincide con un plantel
excepcional de exposiciones Unicas, hace mucho tiempo
esperadas: por primera vez, en Genealogias feministas en
el Estado espanol, 1960-2010 se aborda una revisién de
medio siglo de arte feminista made in Spain, que queremos
celebrar abriendo un debate que esperamos sea fructifero.
También asistimos a la primera retrospectiva que el Museo
Nacional Centro de Arte Reina Sofia dedica a una artista
espafola: Maria Blanchard. Ademas, dada nuestra periodi-
cidad bimensual, en este primer nimero de octubre y no-
viembre, mes que se inicia con el recuerdo a los difuntos y
concluye con el dia internacional de lucha contra la violencia
de género, nos ocupamos de la relacion entre el arte con-
temporaneo y la muerte, y de las principales exposiciones
dedicadas a la agresiéon machista sobre las mujeres: las in-
dividuales de Regina José Galindo y de Teresa Serrano y el
proyecto colectivo In-Out House, que viene a dar continui-
dad a importantes conmemoraciones en los Ultimos anos,
como las exposiciones Contraviolencias (2011) y Figuras de



la exclusion (2012), mostrando que el arte contemporaneo
producido y gestionado por mujeres en nuestro pais esta
firmemente comprometido con la lucha contra esta lacra
social.

Porque, como bien explca Marian Lépez-Fernandez Cao en
la seccion de teoria, partimos de un enfoque sistémico de
género en la construccién de la persona creadora. Y no es
que no nos preocupe la cuestion del reconocimiento artis-
tico, investigada recientemente por Nuria Peist: resefiamos
la biografia de Maruja Mallo, a cargo de Shirley Mangini y el
catalogo razonado de Maria Blanchard. Ademas, queremos
agradecer a Elena Asins la cesion de un texto sobre su pro-
ceso creativo. También damos cuenta en nuestra seccion de
eventos de la continuidad en la reflexion sobre arte y femi-
nismo que han conseguido Xabier Arakis y Lourdes Méndez,
quienes prolongan los anteriores debates y publicaciones
en el CC Montehermoso ahora en La Alhéndiga en Bilbao,
con el curso Perspectivas feministas en las producciones
artisticas y las teorias del arte.

Cuando los recortes atenazan la programaciéon de museos
y centros hasta poner en riesgo su cierre, en el limite de
la precariedad, pueden surgir nuevas oportunidades para
quienes habitan en el borde. La imposibilidad de proponer
nuevas producciones esta obligando a una relectura de las
colecciones, como la que se ha llevado a cabo del trabajo
de la escultora Maribel Nazco en el TEA, que abre nuevos
horizontes para la historiografia del arte contemporaneo ca-
nario.

Cada vez somos mas quienes remamos en la misma direc-
cién. Aqui y alli. Cristina Garcia Rodero ha seleccionado
fotografias de mujeres para su exposicién por el Premio In-
ternacional de Fotografia Ciudad de Alcobendas. La Casa
Encendida celebra sus diez afios de existencia con obra de
la Ultima década de Louise Bourgeois. Y Magda Bellotti ha
decidido conmemorar el 30 aniversario de su galeria con la
obra de seis artistas (mujeres) que han disfrutado de una
residencia en el Centro de Arte Contemporaneo de Ifitry, en
Marruecos. El enfoque social impuesto en la Bienal de Ar-



quitectura de Venecia ha propiciado la difusién internacional
del proyecto Female Open Space Invaders/Ellas Filipinas de
Marisa Gonzalez, la primera artista espafnola en este evento,
que nos explica conversando con Menene Gras. Ademas,
rendimos homenaje a la arquitecta y disefiadora Zaha Ha-
did.

Contra las inercias, aventuramos que La Espigadora de M
seguira teniendo trabajo en los préoximos nimeros de esta
revista con vocacion de resistencia.



«f2 mnnnily

fi BT umnii 'imuu

_|. Al




mujeres emigrantes que se desplazan desde su lugar de origen en
busca de un destino mejor.

La participacién de Marisa Gonzalez en la Xlll Bienal de Arquitectura de
Venecia con el proyecto “Female Open Space Invaders/Ellas Filipinas”,
en el marco del programa comisariado por Norman Foster en el Pabelldn
Central de los Giardini, bajo el titulo “Hong Kong and Shanghai Bank
HSBC”, merece destacarse por su cobertura de uno de los nudos de
conflicto mas acuciantes del mundo en que vivimos: los movimientos
migratorios. Con el genérico enunciado “Common Ground”, el director
de esta edicion, David Cherpperfield, pretendia revelar el interés por los
espacios comunes y la relacion entre artistas y arquitectos que trabajan
sobre la ciudad negociando sus intervenciones para explorar territorios
de la vida cotidiana, que sélo la diferencia puede significar.

Marisa Gonzalez - Banner in Manila

En la siguiente entrevista, Marisa Gonzalez desarrolla la génesis de un
proyecto que trata de la diaspora filipina en Hong Kong, un modelo
que se extiende obviamente a otras partes del mundo. Su proyecto
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consta de fotografias, entrevistas, grabaciones audiovisuales, videos
y un documental, registros y testimonios que se presentan para dar
voz a los subalternos, a los que no se autoriza hablar y que son los
nuevos esclavos de un sistema econdmico mundial. El proyecto pone
en relacidén arquitectura y habla a partir de narrativas orales que se
desplazan con sus portadoras y fabrican nuevos lugares alternativos,
ocupando espacios ya existentes y transformandolos con su presencia
efimera semanalmente.

Marisa Gonzalez - Central Station
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¢Podrias explicar el origen del proyecto y cuando te empiezas a
interesar por la diaspora filipina en Hong Kong?

Viajo mucho y siempre llevo conmigo mis camaras de fotos y de video,
porgue la experiencia me ha demostrado que puede suceder cualquier
cosa ante mis 0jos, que nunca mas volveré a ver y que debo registrar
como sea. Obviamente, mi curiosidad no se sacia con una sola imagen,
sino que, cuando el “descubrimiento” se produce, necesito ir mas alla
y empezar a investigar para saber si realmente aquello que ha sucedido
una vez tiene interés para desarrollar un proyecto. Necesito valorar
su repercusion y el compromiso que implica de mi parte, teniendo
en cuenta el caracter social que puede y debe adoptar para mi. Este
proyecto sobre las mujeres filipinas en Hong Kong que trabajan en el
servicio doméstico se remonta a mi primer viaje a esta ciudad hace mas
de treinta afos, donde ya pude detectar este fendmeno migratorio que
ahora se ha intensificado hasta un punto entonces impredecible. Lo que
realmente me llevo a explorar las condiciones de vida y circunstancias
familiares de este colectivo marginado fue su proliferacion y la masiva
invasion de espacios publicos -calles, plazas, pasos peatonales
elevados, centros comerciales y financieros- los dias festivos.

El estado de la cuestion es en apariencia comuin a todas las
diasporas, pero tu supiste elaborar un estudio de caso y te pusiste
a indagar quiénes eran estas mujeres filipinas que se reunian en su
unico dia libre, compartiendo los espacios publicos de la ciudad y
paraddjicamente el perteneciente al emblematico edificio disefiado
por Norman Foster para el banco HSBC.

En 2009, durante mi penultimo viaje a Hong Kong, coincidi con la
celebracion del 1 de Mayo -habian cortado el tréfico y las calles estaban
ocupadas por los peatones y los altavoces que transmitian cosignas
como en cualquier festividad sindical, donde abundan las mesas y
campanas de los diferentes representantes politicos. La mayoria eran
mujeres y me acerqué a una de las mesas para preguntar a qué se debia
aquel movimiento y si la concentracion de las miles de trabajadoras
filipinas respondia a la mencionada festividad. Para mi sorpresa, me
dijeron que era la actividad habitual de cualquier dia festivo, y que
los domingos se multiplicaba sustancialmente, ya que muchas de
ellas solo libran este dia. Empecé a entender lo que sucedia y vi que
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tenia entre manos un gran tema relacionado con la emigracién de un
colectivo al que no se presta mucha atencién: mujeres desplazadas a
las que en Hong Kong no se permite la reagrupaciéon familiar. Asi que
me documenté para el siguiente domingo.

Marisa Gonzalez - HSBC Hong Kong

Creo interesante poner de relieve el uso que haces de las narrativas
orales para construir el proyecto. Los registros en video revelan
la potencialidad de las historias que se cuentan y la vigencia
de la transmision oral. Estas narrativas conforman la esencia
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del proyecto: informan acerca de una realidad y dejan entrever
la universalidad de las historias individuales, por cuanto son
compartidas desde el momento que se ponen en comun.

Si, son temas universales, pero se trata de mujeres emigrantes, solas,
que viven internas en casas/jaulas, sin comunicacion posible, porque no
hablan chino, y sin un espacio propio en la mayoria de los casos. En su
Unico dia libre, necesitan atender sus necesidades basicas, empezando
por la espiritual: la mayoria va a misa como primera actividad; a
continuacion, al banco para hacer los envios de dinero a Filipinas,
varias veces al afo hacen cajas para el envio de ropa u otros enseres a
sus familiares. También realizan sus compras para cubrir necesidades
basicas, recarga de moviles, intercalando las horas de descanso y de
ocio hasta que acaba el dia. Entre las 8 y las 9 de la noche, la ciudad se
queda vacia, porque tienen que llegar a sus domicilios respectivos, es
decir las casas donde sirven. Hice registros de todas sus actividades
en el transcurso de estos espacios de tiempo donde son libres y que se
limitan a los domingos. Los dias laborables, no queda ni rastro de ellas;
la ciudad vuelve a ser cosmopolita y exhibe el poder de sus bancos y
de su comercio tanto a través de su arquitectura como de su influyente
estilo de vida en el subcontinente asiatico.

-

Marisa Gonzalez - En las casitas
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La memoria individual se convierte en memoria colectiva, cuando
aquella se narra aun desconociendo a sus destinatarios. {§Cémo
conseguiste comunicarte en Filipinas con los familiares de estas
mujeres que trabajan en Hong Kong?

Localicé tras muchas gestiones a dos hombres en Filipinas, un hijo, un
marido y una hermana de una de ellas; me contaron respectivamente
la historia de su madre, hermana y esposa. A través de las conexiones
que hice, la comunicacion con las entrevistadas fue mas fluida; incluso
me acompafaron un domingo, a mi regreso a Hong Kong, para ir a ver
localizaciones que yo desconocia, como una casa de empefio a la que
acuden cuando la necesidad aprieta.

¢Cuales son las condiciones laborales de estas trabajadoras?
¢ Qué es lo que no sabemos acerca de este colectivo sumiso que
piensa siempre en el otro, antes que en si mismo?¢Cémo viven sus
familias en Filipinas? ¢{Son conscientes de la situacion y aun asi
creen que es mejor resistir?

Las condiciones laborales son muy precarias. Ganan por debajo del
salario minimo de los chinos, tienen 15 dias vacaciones cada 2 afnos y
debenresidiren los hogares de quienes las contratan. Lamayoriaduerme
en camas de 1,50m, fabricadas especialmente para estas empleadas
domeésticas. Sin embargo, en las agencias de reclutamiento, les piden
una altura minima de 153cm, un maximo de 60 Kg. de peso, no tener
mas de 35 anos, con bachillerato, inglés y a ser posible universitarias.
Todos estos requisitos se exigen para trabajar en el servicio doméstico.
En el video, no obstante, vemos a mujeres mayores, que me explican
que llevan mas de 25 anos en Hong Kong renovando sus contratos
laborales con las mismas familias.

¢,Como fusionaste las narrativas orales de estas empleadas del
hogary las tecnologias de la informacidn, para conseguir transmitir
los valiosos testimonios que aquellas aportan?

Los testimonios que recogi gracias al video fueron impactantes, porque
dejaban entrever las dos caras de la explotacién, tanto por parte de
quienes las contratan como de sus maridos, que en muchos casos se
gastan el dinero que reciben en el juego o con mujeres.

14



¢Consideras que la solidaridad es un factor de cohesion entre todas
estas subalternas y que compartir sus destinos les da fuerzas para
seguir resistiendo?

Por supuesto, la solidaridad comienza desde que deciden dejar su
pais para ayudar a los suyos, cuando la situacion econdémica familiar
es precaria. Suele haber un cénclave para decidir quién de la familia
es la mas apta para desempenar este papel y emigrar. Las elegidas lo
aceptan con resignacion, por su sentido de responsabilidad.

Imagino que la cita de los domingos en el centro de la ciudad y en
el atrio o hall del HSBC de Foster es para estas mujeres obligada,
tanto para contarse historias de lo que les sucede, de donde vienen,
quiénes son y a donde van, como para ayudarse entre ellas.

Es el Unico dia que socializan con los suyos; todas acuden arregladas y
dispuestas a pasar lo mejor posible el Unico dia libre. Se juntan por su
pertenencia a un lugar u otras afinidades y ocupan siempre la misma
ubicacién, que denominan “nuestro territorio”. Rezan, cantan, bailan,
juegan al bingo. Una o dos veces al ano, hacen grandes envios a sus
familias con lo que han acumulado pensando en sus familiares. Estos
objetos son el Unico contacto fisico que mantienen con sus seres
queridos durante la larga ausencia.

15
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El trabajo de campo suele ir asociado al procedimiento que empleas
para poner en marcha todos tus proyectos.;Coémo describirias la
metodologia que pusiste en practica y qué pretendias comunicar
a través de las imagenes fotograficas y registros audiovisuales en
el lugar de los hechos y con los personajes reales que viven la
experiencia vital de las migraciones contemporaneas?

Primero hago acopio exhaustivo del tema elegido, por la noche en el
hotel reviso el material y planifico para el dia siguiente la continuacion
del proyecto. Con todo este material, una vez en mi estudio, analizo
y conceptualizo lo que a primera vista fue un impulso frenético. Este
proyecto ha sido tan absorbente, tan directo, que no he dejado
de indagar en ningun momento hasta hacer una inmersién social y
humana indescriptible. He seguido investigando las condiciones de
las mujeres filipinas tanto en el Reino Unido como en nuestro pais. La
diferencia es que mientras en Europa son emigrantes libres, en Hong
Kong, mantienen una obligacion contractual con sus sefiores, que las
abocan a una dependencia casi total.

¢Qué ha significado para ti la oportunidad de poder participar
en la presente Bienal de Arquitectura de Venecia comisariada
por David Chipperfield? La intervencion de artistas como tu
se ha visto incrementada en esta edicion. {Crees que el tema
“Common Ground” se prestaba para unir la experiencia de artistas
y arquitectos?

Si, ha sido una experiencia Unica ver mi trabajo en la exposicion del
Pabellon Central dei Giardini. Chiperfield ha invitado a algunos artistas
a participar para aportar otra vision socio-politica sobre los espacios
urbanosy las ciudades en general y creo que ha conseguido su objetivo.

17
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Marisa Gonzdlez - Hacen cajas

¢ Como se reclamo tu participacion en la Bienal?

El equipo curatorial de Chipperfield vio este proyecto cuando lo expuse
en Londres en el afio 2010 en el Festival sobre arte arquitectura y
ciudad TINAG; a su vez, Norman Foster vio este trabajo en ARCO 2012.
Ambos me invitaron por separado a participar. En la sala dedicada al
HSBC Bank, se reunieron la maqueta del edificio de Foster, la gran
fotografia de Andreas Gursky -“Hong Kong Bank”- y mi trabajo sobre la
conversion del edificio cada domingo por miles de mujeres emigrantes
que se apropian de este espacio publico para encontrarse. Al principio,

18



mi participacion en el proyecto incluia un gran mosaico compuesto de
veinte fotografias de gran formato y dos videos. Pero, finalmente, se
opté por simplificar mi aportaciéon ante el coste de produccion y me
adapté a las circunstancias con dos nuevos videos.

¢Qué destacarias de esta Bienal y codmo posicionarias tu trabajo a
la vista del contexto donde tu obra se presentaba?

Es una bienal sin grandes estrellas. David Chipperfield ha querido hacer
deliberadamente una labor de equipo. Asi que no es de extrafiar que los
tres pabellones premiados con el Ledn de Oro hayan sido instalaciones
artisticas hechas por arquitectos con caracter critico y proximo al
activismo social. La crisis econdmica y social ha estado presente en la
mayoria de los proyectos presentados, por lo que mi obra ha encajado
perfectamente. El New York Times, en la critica que hizo de la bienal,
mostro gran interés por mis dos videos, porque las tragicas historias de
estas mujeres emigrantes han encontrado un modo de manifestarse y
hacerse oir.

Marisa Gonzalez - HSBC Bank

19
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LA VISIBILIDAD DE LAS MUJERES ARTISTAS

Roxana Popelka con Josefina Alcazar

La entrevista mantenida con Josefina Alcazar, curadora e investigadora
destacada en el ambito mexicano, quiere contribuir a reflexionar sobre
sobre la incorporacion de las mujeres artistas.

Josefina Alcazar (Ciudad de Meéxico, 1950), estudia las formas
hibridas e interdisciplinares tanto en el campo artistico como en el
académico. Como investigadora del Centro Nacional de Investigacion,
Documentacién e Informacién Teatral Rodolfo Usigli del INBA, desde
1994, en los Ultimos afos focaliza su trabajo en la performance.

SA qué se debe, segun tu opinion, la creciente incorporacion de
mujeres artistas en los ultimos anos en las distintas disciplinas
artisticas? ;Crees que la presencia es real, o consideras que se
trata de una estrategia de mercado?

Creo que la presencia de mujeres se ha incrementado en todos los
campos, no solo en el artistico. Se ha llamado a este proceso la
revolucion silenciosa del siglo XX. Es un proceso lento, pero inexorable.

¢Qué piensas sobre la denominacion de arte femenino? ¢Existe
una mirada, una sensibilidad marcada por el género?

Me parece muy valida la denominacion de arte femenino: arte hecho por
mujeres; igual de valido que cuando decimos arte mexicano: arte hecho
por artistas de México. Lo que no creo es que haya una sensibilidad
mexicana, como tampoco creo que haya una sensibilidad femenina.
Me parece que hablar de sensibilidad femenina seria considerar que
todas las mujeres tenemos una misma mirada y eso es una visién muy
estereotipada.

¢Te incomoda la existencia de una tematica especificamente
femenina en el arte?

No me incomoda en lo mas minimo. Yo misma acabo de realizar
una coleccion de quince CDs con el trabajo de mujeres artistas de
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performance en México y ahi pude comprobar la gran variedad de
topicos y estilos que utilizan, la pluralidad de cédigos y puntos de vista
que manejan. Otro ejemplo que puedo mencionar es la gran exposicién
de arte femenino que se celebré en el Centro Pompidou de Paris,
con obra de mujeres artistas del siglo XX, bajo el titulo de Elles. Ahi
también se pudo observar que el arte femenino a lo largo del siglo XX
ha abarcado una enorme diversidad de tematicas, estilos, codigos,
soportes y perspectivas. Creo que el hecho de que haya exposiciones
de artistas mujeres y trabajos que recojan su obra es una manera de
paliar la larga invisibilidad en que se mantuvo el trabajo de las mujeres,
y esto se esta dando en todas las areas, no sélo en el campo artistico.

¢Consideras que existe una desvalorizacion del arte calificado
como feminista? ¢A qué crees que se debe que haya mujeres
artistas que rechazan esa denominaciéon?

Para empezar, creo que hay muchos feminismos, no uno sélo. Dentro
de esa pluralidad, hay algunos grupos feministas que expresan un
esencialismo y una actitud de censura, de lo politicamente correcto,
que son muy negativas y que lamentablemente le han creado muy mal
cartel a todos los feminismos.

Si, me he topado con muchas artistas jévenes que no quieren que se les
etiquete con el término de feminista ni con ningun otro. Simplemente no
les gustan los “ismos” de ningun tipo.

¢ Te planteas un discurso como mujer distinto al de tus homélogos
masculinos?

No creo que las coincidencias en el discurso se establezcan por género.
No me parece correcto pensar que todos los hombres piensan de una
manera y todas las mujeres pensamos de otra. En un discurso sobre la
legalizacion del aborto, por poner un ejemplo, puedo coincidir y luchar
codo a codo con un colega masculino y no con una colega mujer de
posiciones conservadoras.

¢Crees que las mujeres utilizan, a la hora de difundir su obra,
estrategias analogas a los hombres? Hablame de tu propia
experiencia, ¢has tenido problemas a la hora de encontrar
mecanismos de difusion?

21
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Cuando se trata de difundir mi trabajo, no pienso si es una estrategia
femenina o masculina, simplemente hago todo lo que se puede. Para
la difusién de mi trabajo he contado con el apoyo de varias becas, asi
como con el apoyo de instituciones que me han patrocinado, pero no
creo que haya obtenido esos apoyos por ser mujer.

Buena parte de la creacion realizada por mujeres ahonda en lo
autobiografico ¢A qué crees que se debe?

En la performance lo autobiografico es fundamental y lo abordan
tanto hombres como mujeres, es un arte en primera persona. Lo
autobiografico, que anteriormente era considerado femenino y, por lo
tanto, era visto como un género menor, ahora esta siendo revalorado.
Yo diria que vivimos en una época del Yo; o, mas bien, de las multiples
identidades, y de ahi que lo autobiografico cobre relevancia. Esto
se expresa tanto en los discursos como en las tematicas artisticas.
El desbordamiento del Yo lo podemos apreciar cotidianamente en
Facebook, Hi5, MySpace, Friendster, Twitter, espacios virtuales donde
encontramos una profusa expresion del Yo.

¢(Eres consciente de que el canon artistico lo siguen dictando los
hombres?

En el caso de la performance en México el papel de las mujeres es
muy importante y destacado. No creo que el canon artistico lo dicten
los hombres pues en la performance se crea un espacio de libertad
donde hombres y mujeres artistas exploran su cuerpo convirtiéndolo en
materia prima y en producto; experimentan con su cuerpo dislocando
la relacién entre lo intimo, lo publico y lo privado, violentando contextos
y situaciones. Si una mujer lo decide, puede salir a la plaza publica, a
la calle, a realizar una performance sin necesitar la autorizacién ni el
visto bueno de nadie. Es una de las razones de la enorme libertad de
la performance.

¢ Consideras que existe el denominado “techo de cristal” en el
mundo del arte, a pesar de que las mujeres han ido conquistando
pequenas parcelas? ;Como has llegado hasta la posicion que
ocupas?

22



Las luchas feministas han logrado que cada vez haya mas mujeres
ocupando cargos de relevancia. Para superar los obstaculos del
denominado “techo de cristal”, en muchos paises se ha tenido que
recurrir a la cuota de género para lograr vencer la resistencia y garantizar
la incorporacion de mujeres en cargos de representacion popular y en
posiciones de gobierno.

El espacio artistico es un espacio privilegiado, y esto es asi porque
el arte no le interesa a la mayoria de los politicos pues lo consideran
superfluo y sin importancia, por lo tanto, en esta area el techo de cristal
estda muy atemperado. Sin embargo, en otras areas, no solo existe el
“techo de cristal” sino que hay unos techos de fibra de vidrio o de
acero muy resistentes en donde las mujeres, por mas capaces y bien
preparadas que estén, no han podido llegar a ocupar cargos decisivos.

En cuanto a la pregunta de como he llegado a la posicion que ocupo
actualmente, yo diria que he tenido que trabajar mucho y demostrar
que hay calidad en lo que hago.

Astrid Hadad - Heavy Nopal (2012)
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¢Has tenido que renunciar a algo en tu carrera artistica?, ¢es una
renuncia consciente y tomada libremente?

Creo que la vida es una serie de renuncias. Cuando eliges un camino,
estas renunciando a muchos otros. La mayoria de las veces he
elegido un camino conscientemente, sin embargo, cuando analizo
el pasado me encuentro con que algunos sucesos y acciones que
fueron fundamentales en mi vida profesional se dieron sin que en aquel
momento me diera cuenta de ello. No solo la conciencia y la razén son
importantes, también lo son el azar, las casualidades y las fatalidades.

¢Consideras que en otras disciplinas artisticas las mujeres tienen
mas ventajas? (valoracion social o econémica).

Como yo trabajo en el medio de la performance, me atreveria a decir
que casi cualquier otra disciplina artistica estda mas valorada social y
econémicamente.

¢ Qué supone ser mujer artista en la actualidad en México?

Ser mujer en el medio artistico mexicano es trabajar en un espacio
privilegiado. Como los politicos desprecian la cultura y el arte, las
mujeres han logrado abrir en este espacio un resquicio, 0 un boquete
al famoso “techo de cristal” por lo que hay muchas mujeres que
ocupan cargos importantes y ejercen una influencia en el medio. En
2009 gand el Premio Nacional en Artes la reconocida artista plastica
Helen Escobedo, por su destacado trabajo en escultura e instalaciones.
Menciono esto como ejemplo de que las mujeres artistas en México
pueden lograr un reconocimiento por su trabajo.

¢Cual es la funcién social de la artista en nuestra sociedad? ¢ Tiene
el arte una responsabilidad social?

El arte es un medio para romper la carcel del conformismo. A través
del arte se busca ser consciente de la condicién individual y social. En
la performance, por ejemplo, las artistas retoman la voluntad dadaista
de borrar las fronteras artisticas y de unir el arte y la vida. El arte
actual pasoé de la representacion a la acciéon, permitiendo un proceso
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permanente de experimentacion directa y en primera persona. En este
sentido, la artista y el arte tienen mudltiples y variadas funciones. Para
muchas, el arte es un vehiculo de concienciacién y de denuncia politica,
mientras que para otras es un proceso de conocimiento de si mismas,
de autoexploracién. Otras encuentran en el arte un medio para acabar
con el malestar existencial, una forma de sanacién, o un camino para
buscar el hedonismo. Para otras es todo lo anterior al mismo tiempo. Y
asi, podria seguir comentando las multiples funciones del arte.

¢Y ante la violencia de género?

Soy consciente de que el medio artistico es un espacio privilegiado, por
esto quisiera compartir con ustedes la siguiente informacion sobre los
homicidios de mujeres en México.

Aunque el caso de las mujeres asesinadas en Ciudad Juarez es el que
ha cobrado mas relevancia internacional el hecho es que el feminicidio
se da en muchas ciudades de México. En el estado de Chiapas, uno de
los Estados donde hay un mayor indice de pobreza en el pais y donde
se dio el levantamiento zapatista, se tiene conocimiento de que entre
1994 y 2005 se cometieron 612 asesinatos a mujeres. Pero el lugar
con mayores incidencias de homicidios a mujeres en el pais se da en
el Estado de México, que es un Estado cercano a la Ciudad de México
donde, tan solo en el 2004, se reportaron cerca de 500 homicidios.

La mayoria de las asesinadas son mujeres jévenes y de origen humilde.
Muchas de ellas son raptadas, mantenidas en cautiverio y sujetas
a una atroz violencia sexual antes de matarlas y dejarlas en lugares
abandonados. En otros casos las mujeres nunca son encontradas y sus
familiares tienen que vivir con la angustia y la zozobra permanente de
ignorar su destino.

La mayoria de los crimenes no han sido resueltos, y continuan
desapareciendo mujeres.
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CAMPO DE BATALLA

Barbara Kruger, No, 1985

Rocio de la Villa

No son solo los recortes, que por acumulacion anual se cifran ya entre
el 40% y el 60% del presupuesto de museos y centros, algunos ya
cerrados. Ni el fraude a nuestra contribucién fiscal al erario publico:
hasta ahora, en este pais era inimaginable que el mas alto representante
de (educacion y) cultura insultara a los profesionales, llamandonos
“pediglien@s” y “entretenid@s”, lejos de hallar soluciones para un sector
que aporta el 4% del PIB. Incluso la prometida Ley de Mecenazgo,
anunciada como la tabla de salvacién —“el Estado no debe ocuparse de
la cultura”, dixit-, aunque en realidad se tratara mas bien de una Ley de
Privatizacion de la Cultura, va aplazandose sine die.

26



En estos dias, las asociaciones del sector del arte y de la cultura debaten
si merece la pena seguir dialogando con los actuales responsables de
la Administracion del Estado, o bien ha llegado el momento de dar
carpetazo, como ya se ha decidido en la recién creada Plataforma de
la Cultura de la Comunidad Valenciana. En Madrid, la oferta dirigida a
las asociaciones para trabajar en un Plan Estratégico para la Cultura del
Ayuntamiento de Madrid, PECAM 2012-2015, 4 sera un entretenimiento
mas?. “Sostenibilidad” y “emprendedores” son sustantivos que
abundan entre las 634 paginas del documento inicial; sin embargo,
no encontramos objetivos como “igualdad de género”, omitida en la
seleccién que han realizado de la Estrategia para las Artes Visuales que
MAV respaldé en 2011, junto al resto de asociaciones. Tampoco entre
los cientos de eventos clasificados se ha incluido el festival Miradas
de Mujeres 2012, aunque aglutinara durante marzo pasado 70 sedes
en Madrid para mostrar el trabajo de mas de 300 artistas, criticas,
comisarias y tedricas.

Y por supuesto, en el sector privado, el panorama no es mas halagieno.
Presentar proyectos expositivos a las fundaciones se esta complicando.
Ademas de los costes de produccion, la criba es ideologica: las
imagenes sexuales vuelven a ser peligrosas. Ahi estd nuestro fuerte:
el cuerpo y el sexo siempre han sido, siguen siendo nuestro campo de
batalla.
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GENEALOGIAS FEMINISTAS EN EL ARTE ESPANOL
1960-2010

queremos abrir el debate ...

Con mas de 150 obras de 80 artistas y tras un largo periodo de
investigacion, la exposicion Genealogias feministas viene a cubrir un
vacio en la historiografia reciente del arte espanol. La falta de una
retrospectiva que abordara la relacion entre arte y feminismos desde
los afos sesenta, a diferencia de los paises de nuestro entorno, era
ya tan notoria y acuciante que practicamente se habia convertido en
tabu. Esta exposicién pone fin a casi medio siglo de invisibilizacion
en el discurso artistico. Ya que hasta ahora ni al mercado, ni a las
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instituciones, ni siquiera a la critica -salvo excepcién-, les ha interesado
dar cuenta de esta tendencia, crucial para comprender el arte espanol
contemporaneo. Sin embargo, para ser una retrospectiva tan necesaria,
la reducida repercusion que ha tenido hasta la fecha indica la dificultad
para quebrar la invisibilidad.

Porque reconocer que muchas obras de la mayoria de las principales
artistas espafnolas mas destacadas y valoradas internacionalmente se
hallan inscritas en el rechazo al patriarcado no es plato de gusto para
un sistema del arte que sigue bajo el control de varones: coleccionistas,
directores de centros y museos, comisarios, criticos y conferenciantes.
Y por supuesto, bajo los parametros anticuados de la propia historia
del arte, sobre la que Patricia Mayayo, cocomisaria de este proyecto,
ha declarado: “La historia del arte de este pais, como disciplina, ha sido
bastante conservadora y ha ignorado sistematicamente las practicas y
perspectivas feministas”.

Reconocer es empoderar a artistas, criticas y comisarias, principales
y secundarias, comenzar a establecer un dialogo y tener que resituar
secuencias crondlogicas, parametros y canones en el relato y reenfocar
colecciones. También, asumir la parte correspondiente de esas
desapariciones y expulsiones de mujeres del sistema de arte en el
Estado Espanol en las Ultimas décadas.

Uno de los objetivos de esta exposicién, sobre la que los comisarios han
alertado de que no es “la” lectura sino “una” de las lecturas posibles, es
propiciar el didlogo interrumpido entre las sucesivas generaciones que
durante este medio siglo no pudieron establecer una continuidad en el
legado de esta tradicion feminista.

Teniendo en cuenta que toda gran exposicion de arte y feminismo en el
ambito internacional ha generado una secuela de interpretaciones y que
previsiblemente pasara tiempo hasta que se pueda volver a plantear un
panorama de las relaciones entre arte y feminismos de esta amplitud en
Espafa, desde M-arteyculturavisual, conscientes de la responsabilidad
que nos incumbe como testigas/os de esta retrospectiva, lanzamos
una convocatoria para aportar textos, argumentos y reflexiones en un
Debate virtual sobre la exposicion Genealogias feministas en el arte
espariol: 1960-2010, ya que son la suma de miradas y la polémica entre
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interpretaciones las que han hecho crecer el feminismo, también en
las artes visuales. Creemos que la fijacion de criterios y perspectivas
alternativas seran imprescindibles para un marco de trabajo necesario
a partir de ahora para futuros proyectos inscritos en la herencia de
estas Genealogias.

‘Genealogias feministas en el arte espanol: 1960-2010’, MUSAC.
Ledn, del 23 de junio de 2012 al 6 de enero de 2013.

Comisarios: Juan V. Aliaga y Patricia Mayayo
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Sofia tienen como objetivo fundamental poner en relieve y situarla en el
lugar destacado que le corresponde. Maria Blanchard es una artista de
vanguardia, pionera de toda una futura generacién de mujeres artistas,
que tuvo al igual que Frida Kahl, un paralelismo vital de sufrimiento por
sus deformidades fisicas al que se anadieron, en el caso de Blanchard,
momentos de grandes penurias econémicas en su breve vida. Nada
mejor para acercarse a su desgarrada existencia que releer las palabras
certeras y terribles de Federico Garcia Lorca en Elegia para Maria
Blanchard, pronunciadas en el Ateneo de Madrid, al poco de su muerte.
Pero debemos ir mas lejos de los impedimentos y de los defectos
fisicos de su estatura y de su cuerpo, por muy graves que estos fueron,
para adentrarnos en el mundo intimo de esta artista, un mundo que en
distintas etapas va conjugando colores y juegos cromaticos intensos
en su etapa cubista con otras, también coloristas, junto a otras mas
grises y negras, al igual que el mundo interior que reflejé.

La comisaria de ambas muestras, Maria José Salazar, gran experta y
especialista en su obra y Conservadora del Museo Nacional Centro
de Arte Reina Sofia, ha sabido mostrar en ambas exposiciones la
importancia de Maria Blanchard, su fuerza magistral en las obras
cubistas, muchas de ellas inéditas en Espana, la gran ternura que
desprenden sus temas familiares y cotidianos: maternidades, mujeres
desvalidas y enfermas, soledad y abatimiento, imagenes intimistas, de
las que emanan una profunda tristeza.

Maria Blanchard, pintora cubista

A partir de 1916, cuando la artista se establece definitivamente en
Paris, ciudad por la que indudablemente entraba aire fresco y ciertas
dosis de libertad para romper con los convencionalismos sociales que
le acompanaban, Maria Blanchard pudo integrarse en el grupo de los
cubistas puros, trabajando de igual a igual sobre todo con Juan Gris y
Lipchitz, y también con otros como Albert Gleizes, Metzinger y Lhote,
ademas de contar con la amistad desde sus comienzos de Diego de
Rivera. Y ese plano de igualdad, impensable entonces en Espafia, lo
pudo conseguir Maria Blanchard como una excepcién que no lograron
otras mujeres artistas.
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Sus obras cubistas son soberbias, tuvieron gran éxito en su momento
y gozan de un estilo personal, equiparable a las obras de los mejores
cubistas de laépoca. Superposicion de planos, busqueda de lo esencial,
formas geométricas en distintas perspectivas, objetos identificables
son algunos de los rasgos de esta etapa cubista en los que destaca
la artista sobre todo por la sabiduria del color como en Composicion
cubista (1918) del Museo de Arte Reina Sofia y Nature morte cubiste
(1917).

Maria Blanchard, Composicion cubista, 1918
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Maria Blanchard, Nature morte cubiste, 1917

Exposicion antolégica en el Museo Reina Sofia

Maria Blanchard se da a conocer al publico en Paris a través del Salon
des Indépendants (1921), con la obra La Communiante, comenzada
en 1914, rompiendo a partir de entonces los lazos que le unian a su
marchante Léonce Rosenberg y arriesgandose a abandonar ese
cubismo de éxito. Se adentra con su instinto hacia una figuracién
renovada, a contracorriente, pintando retratos, nifios y escenas de la
vida cotidiana, cargadas de ciertas dosis de tragedia. Este cambio tiene
también consecuencias en un mayor aislamiento y reclusion internas,
que hacen desdibujarse los lazos de unién con Juan Gris y con otros
artistas, agudizandose su fervor por la religion.

Los temas estan muy ligados a una religidon que le atenaza basada en
un catolicismo practicante, muy ligado a la linea de Paul Claudel y de
Jacques Riviere (Nouvelle Revue Francaise) y a la de su mujer Isabelle,
a quienes Maria Blanchard esta muy unida, aunque con momentos de
dudas y de rebeldia. Sus pinturas son a veces incisivas, punzantes con
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temas que por su propia naturaleza llevan a la compasioén: la pobreza
en la infancia, la angustia de los desamparados, mujeres desvalidas y
enfermas, ninos enternecedores...

En casitodaslas obras de Maria Blanchard siempre van a estar presentes
los rasgos poderosos del cubismo, sobre todo del cubismo sintético.
Pero en esta tercera etapa, denominada Retorno al Orden (1919-1932),
prima la figura humana, a la que plasma con una intensidad y pasion
fervorosas. Las personas de su entorno y que provienen directamente
de su memoria seran sus modelos y se convierten en las tematicas de
sus lienzos, realizados con gran dignidad: echadoras de cartas, nifios,
borrachos, bordadoras, mujeres enfermas, maternidades... en los
que el dibujo es esencial y de una calidad excepcional. Dibujo que se
manifiesta enérgico, marcando el volumen y el contraste, y expresivo,
con el que perfila todos los planos. Maria Blanchard realiza distintas
versiones de sus obras, bien sean pinturas al 6leo, dibujos o pasteles.
Por ello se encuentran réplicas realizadas por la propia artista de la
misma obra con algunas pequefas variantes entre unas y otras.

La mayoria de sus retratos son obras plenamente expresionistas, muy
bien construidas y que transmiten una poesia cargada de esa constante
y ferviente religiosidad. Su insistencia en el color, en los contrastes y
juegos cromaticos, se inscribe en estructuras compositivas muy bien
organizadas.

La influencia del arte africano hace también que sus figuras contengan
esos rasgos tan significativos en la pintura de esta época. En uno de
sus especiales retratos como La femme au vétement rouge (hacia 1922)
la artista retoma rasgos orientalizantes; o bien, esquemas romanicos,
bajo la influencia de Van Dongen, en la Femme au collier vert de 1906. En
Téte de femme hacia 1917 plasma con precision los rasgos atractivos
de esta mujer; en la Jeune paysanne (1922), de gran influencia cubista
pero gran carga expresionista, el espectador asiste a una estudiada y
sencilla composicion de gran realismo.
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Maria Blanchard, Mujer con vestido rojo, ca. 1912-1914

En el retrato Jeune femme hacia 1924 se ve perfectamente el dominio
del blanco, tan poderoso junto a la fuerza del negro y gris, y que se
convertira en uno de los importantes logros de la artista.

En la obra Nu aux enfants 1924, compendio de la composicion exacta,
la artista realiza una nueva obra de la tematica de la mujer tumbada
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desnuda, tan presente en la historia del arte. La gourmandise (1924)
junto a L'enfant a la glace (1924) son las obras mas alegres y coloristas
de este periodo que logran plasmar una pintura con un brillo y luz de
gran intensidad, caracteristicas recurrentes en la pintura de Blanchard
de esta época.

Las muertes del artista Juan
Gris y de Frank Flausch, que le
promociona y vende en
Bruselas, ambas en 1927,
deterioran aun mas su delicada
salud: la tuberculosis le
acecha, continda pintando y
por su extrema generosidad y
bondad se hace cargo de la
manutenciéon de su hermana,
los hijos de ésta y de cuantos
acudian a su casa. Una obra
destacable de este ultimo
periodo es precisamente La
convaleciente de 1930, en la
que la artista capta con gran
calidez el estado de postracién
de la enfermedad asumiday el
de resignacion espiritual a
través de la busqueda de los
efectos y contrastes de luz tan
personales que producen en
el espectador ternura vy
emocion contenidas.

Maria Blanchard, La gourmandise, 1924

Maria Blanchard, pintora cubista, Fundacién Botin, Santander. Del 23
junio 2012 al 16 septiembre 2012.

Maria Blanchard, Museo Nacional Centro de Arte Reina Sofia, Madrid.
Del 17 de octubre de 2012 al 25 febrero de 2013.
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MONA HATOUM. EL HOGAR DESPLAZADO / UNA
OBRA DESCONTEXTUALIZADA

Mona Hatoum, + and -

en la Bienal de Venecia
(publicada por Yleana
Hurtado para JunedJoo
nJaxx)

Nora Ancarola

Es probable que el recurrente trabajo relacionado con la traumatica
experiencia del exilio y la desmitificacién de la idea tradicional de
“hogar”, sean la clave para sefialar a Mona Hatoum, artista palestina
nacida en Beirut, como una de las artistas mas representativas de la
escena artistica internacional en la actualidad.

El traslado de sus padres de Haifa a Beirut y del propio de Beirut a
Londres, exilio forzoso al estallar la guerra en Libano en 1975, marcan
su vida de tal manera que ya en sus primeras performances realizadas
en los afnos 80 ya sefalan a esta artista como un paradigma del arte
contemporaneo dentro de nuestra sociedad, cada vez mas marcada por
los desplazamientos y la pérdida del espacio referencial. Esta situacion
de traslado continuo es representada de manera magnifica por la artista
en Light Sentence, donde el movimiento de una bombilla hace que las
sobras de una enorme estanteria se muevan continuamente dando una
sensacion inquietante y perturbadora.

De la Byam Shaw School of Art, pasa a la Slade School of Art, también
en Londres, donde estudia con grandes esfuerzos y ayudas de la
institucion. Luego de un periodo de experimentacién formal ligada al
Minimalismo. Pero es su paso por la Slade lo que le acerca a un trabajo
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mas politizado y le anima a llevar su obra a un terreno mas conceptual
donde prima su preocupacioén por las consecuencias de las estructuras
de poder, a la vez que cierto posicionamiento respecto al papel de la
muijer en los conflictos de la sociedad contemporanea.

Es remarcable laimportancia que, para Mona Hatoum, tienen las ayudas
que recibié para poder realizar sus estudios. El premio Joan Miré 2011
que se le otorga y ligado al cual tiene lugar esta exposicién, fue donado
por la artista a la University of the Arts London para su programa de
ayudas a estudiantes extranjeros.

En su obra mas reciente, el hogar, lejos de ofrecerse como un refugio
acogedor, es el lugar de la inquietud, un espacio de reclusién psiquica,
una prisién. El peligro habita en este espacio. Desde No Way, el hogar y
su centro, la cocina, no funciona como el centro nutricional, de plenitud
y realizacién, sino donde se encuentran objetos vengativos y donde
los suefios son impedidos. El rallar, picar, cortar se visualizan como
actos de tortura. En Home incluso, lo doméstico adquiere caracter
demoniaco. No hay lugar para el sosiego y el descanso. Segun sus
propias palabras en las impresiones de objetos de la cocina sobre papel
de cera, la relacioén entre ellos y las armas de guerra, minas y granadas,
es muy directa. En otros casos el cambio de escala de los objetos
cotidianos no solo transforma el sentido icénico que reproducen, sino
también les carga de nuevos contenidos, asociaciones y referencias.

En la entrevista hecha por Janine Antoni[1], Mona Hatoum reflexiona
sobre su preocupacion ante las expectativas que puedan tener los
espectadores sobre su obra: “si procedes de un entorno acuciado
por problemas, pareceria que tu obra deberia articular la lucha o
la representacion del pueblo. Realmente es mucho pedir, a veces
incluso siento deseos de contradecir esas expectativas”. Quizas es
con esta “transgresion” respecto las expectativas que los que leemos
y esperamos de la artista un compromiso social y politico, que esta
exposicion hace alianza, en estrecha colaboracién de la artista con
Martina Milla, encargada de Proyectos y programacion de la Fundacién
Mird, descontextualizando la obra en un esfuerzo considerable
por relacionarla con las vanguardias histéricas. Esfuerzo mas que
considerable si tenemos en cuenta que la obra de Mona Hatoum esta
considerada como una de las obras mas politizadas de la escena
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contemporanea. Creo también que sus propias palabras no hacen mas
que reafirmar su actitud reflexiva frente al contexto social.

El texto de Catherine de Zegher, en el catalogo de la exposicion, realiza
una interesante reflexion sobre esta dimensién dual de la obra, poniendo
énfasis en el aspecto paradojal de una artista entre dos mundos, pero
con una profunda dimensién sociopolitica, reflejo de la complejidad
imperante.

En cuanto a las obras de la exposicion, es especialmente interesante el
conjunto de obras que se abren en el espacio 3, donde podemos ver a
la vez las estructuras de hierro, Bunker, y la serie Building, imagen de
la destruccién sin concesiones al espectaculo, junto a Hanging Garden
(Jardin colgante), visible a través del cristal que da al jardin y dando el
punto de esperanza, frente a Nature morte aux grenades (Naturaleza
muerta con granadas) y A Bigger Splash (Salpicadura mayor) brutal
contrapunto entre los instrumentos sangrientos de guerra realizados en
cristal de Murano, representacién de la banalidad burguesa.

En las salas 6 y 8, Daybed (Divan) y La Grande Broyeuse (El gran pisa
puré) intermediados por Undercurrent (red), colocan a quien observa
en un punto de incomodidad entre la intimidad y la inquietud frente a
los kafkianos objetos-maquinas de terror.

Turbulence, es la obra que Mona Hatoum realiza para esta exposicién.
Por asociacion linguistica pienso en la turbulencia de Shirin Neshat,
asociacion que me reafirma lo exenta de narracién directa que puede
ser la obra de Mona Hatoum. La fragilidad del montaje, la contencién
y la belleza nos acercan a una obra que contrasta con su propio titulo.

Finalmente, + and - metafora de la historia que se inscribe y re-escribe
continuamente, junto con You Are Still Here (Todavia esta aqui), marcan
el final abierto, de una muestra tan bella como descontextualizada.

[1] En el catalogo editado por el Centro Gallego de Arte Contemporaneo
y el Centro de Arte de Salamanca, del 2002.

Mona Hatoum. Projeccié, Fundacion Miré de Barcelona. Del 22 de
junio al 24 de septiembre
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REGINA JOSE GALINDO: PERFORMANCE Y

RESISTENCIA

Yolanda Peralta Sierra. Conservadora. TEA-Tenerife Espacio de las Artes

“Cada accién es un intento de mostrar un aspecto de la realidad, son
actos que quieren denunciar o cuestionar. Mantengo una actitud critica
y quizas por alli se filtra el término politico (...) como compromiso
social. Son pequenos actos de resistencia. El cuerpo individual en
confrontacion y resistencia como metafora del cuerpo global”. Regina
José Galindo

“La piel de gallina — escribe Blanca de la Torre en el catdlogo de la
exposiciéon de Regina José Galindo — es una manifestacion producida
por estimulos externos como el frio o internos como la emocidn, por la
cual el musculus erector pili, masculo erector del pelo — curiosamente
también llamado musculo horripilante — se contrae y el vello se eriza”.

El titulo de esta exposicidon, la primera individual de la artista
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guatemalteca en Espana, remite directamente a la piel, pero también a
la parte mas humana y matérica de su trabajo artistico. Sus acciones
son resultado de la fusién entre cuerpo - performance -y palabra —
poesia -, funcionando la performance como herramienta de expresion
y su cuerpo como soporte de propuestas artisticas de resistencia y
denuncia, de discursos y narrativas con las que indaga sobre los
limites de lo fisico y de lo mental, para poner en evidencia las practicas
violentas de la sociedad contemporanea. A través de un lenguaje
estético, la artista expresa con su cuerpo problematicas, dramas
sociales, sucesos y hechos violentos que tienen lugar en el contexto
socio-politico y cultural de su pais, Guatemala, convirtiendo su cuerpo
individual en una metafora de un cuerpo global. Su cuerpo es el eje
conceptual de un discurso con un profundo caracter universal, pero a
su vez politico y feminista, al que dota un lenguaje directo y descarnado,
alejado de sutilezas y evocaciones, que traspasa las fronteras de un
espacio geografico definido, para mostrar la violencia fisica, sexual y
psicolégica latente en la sociedad guatemalteca.

Las propuestas artisticas de Regina José Galindo abordan la violencia
a partir de una profunda reflexion acerca del ejercicio del poder, un
poder al que son sometidos los individuos, que regula y organiza el
espacio, el tiempo y el comportamiento humano. Aunque desplegadas
en la esfera mas intima de su cuerpo, sus acciones son claramente
politicas. Cada una de ellas es concebida como un pequefno acto de
resistencia con el que pretende mostrar aspectos de la realidad para
denunciarlos y cuestionarlos. Critica el canon de belleza occidental, el
machismo, la violencia contra las mujeres, el Estado y sus formas de
represion, en un arco temporal que une, en muchas de sus acciones,
el pasado con el presente. La violencia en su obra debe ser entendida
en un sentido amplio: la violencia y su relacién con el poder, la violencia
fisica y sexual, la violencia y el género, ejercida por el Estado y por los
medios de comunicacion.

Desde sus primeros trabajos performativos, a finales de la década de
los noventa, Regina José Galindo ha aumentando progresivamente
su implicacién personal, incrementando el nivel de agresividad sobre
su propio cuerpo. Pero la artista no finge el dolor, lo experimenta; no
interpreta, se expone a ese dolor; no lo representa, lo sufre. No hay
escenificacion ni representacién de la violencia: es la experiencia de
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la violencia en su mas descarnada realidad y en este punto reside la
diferencia entre José Galindo y otras artistas que abordan la violencia
de género en sus trabajos. Sufre el dolor en su cuerpo, ejecutado este
por su propia mano y, en ocasiones, por manos ajenas a las que ella
conduce. Sin embargo, no lo hace con la intencion de ocupar el lugar
de la victima: su objetivo es subvertir las relaciones de poder. Y aunque
pudiera parecer cruel con su propio cuerpo, lo cierto es que no es una
victima porque toda la accién, toda la performance esta planificada,
todo esta ordenado, el poder esta en sus manos. Ejecutando el dafo y
el dolor sobre su cuerpo con sus propias manos, consigue aunar en un
mismo cuerpo — el suyo — al autor intelectual, a la victima y al victimario,
desarrollando asi una estrategia que le permite despojar al “otro” de la
oportunidad de agredirla, poniendo en marcha un juego basado en el
cambio de roles.

La participacion del espectador resulta crucial para activar el significado
de sus performances, haciendo uso de estrategias que pasan por
la interaccidn, el vinculo y el didlogo con el espectador, y a veces
participante, al que coloca en situaciones y realidades incémodas, tanto
en espacios publicos como privados, para despertar nuestro musculus
erector pili.

Regina José Galindo, “Piel de gallina”. TEA Tenerife Espacio de las
Artes, Santa Cruz de Tenerife. Del 1 de diciembre de 2012 al 31 de
marzo de 2013. Inauguracién 30 de noviembre a las 20:00 h.

Comisaria: Blanca de la Torre

Producida por: ARTIUM (Vitoria-Gasteiz), TEA (Santa Cruz de
Tenerife) y CAAM (Las Palmas de Gran Canaria).
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LOUISE BOURGEOIS, CERRANDO EL CIRCULO

Rocio de la Villa

De la mayoria de artistas célebres no conocemos lo que crearon en su
longevidad. Condicionados por las limitaciones de la senectud, suelen
quedarse anclados en lenguajes que inventaron, pero para los que ya
no encuentran nuevas salidas. Las obras epigonales aparecen entonces
como desfiguraciones de su poética. El fracaso es el mejor sintoma de
que el artista no se da por vencido: el divino Miguel Angel se quedaba
sin marmol esculpiendo sus escualidos esclavos, que son el testamento
de su idealismo conceptual del arte entendido como expresion radical
de la espiritualidad. También el viejo Goya afirmaba: “aun aprendo”.
Maestros contemporaneos, como Chagall, Matisse o Picasso, acufaron
formas como logos de su marca para la posteridad y volvieron su vista
atras, revisitando los retos de su juventud y dialogando con los viejos
maestros de los que habian aprendido, como en un esfuerzo mas por
legitimar su ingreso en la historia de los grandes.
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Hasta ahora, no conocia ningun artista anciano -es decir, con
consciencia de inevitable muerte inminente- que hubiera afrontado la
verdad de esta experiencia limite. En la ultima década, la nonagenaria
Louise Bourgeois (1911-2010) cerré el circulo de su indagacion sobre la
memoria, el sexo y la identidad, dejandonos las imagenes que expresan
la experiencia de las horas en radical soledad y volviendo al origen del
ciclo de la vida.

Louise Bourgeois, “HONNI soit QUI maly pense”, La Casa Encendida,
Madrid. Hasta 13 de enero de 2013
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Cincoretratos. Entre los 85 artistas cuyas obras componen la exposicion
“Retratos. Obras Maestras. Centre Pompidou” solo se encuentran 5
pintoras: Natalia Goncharova, Valentine Hugo, Marie Laurencin,
Tamara de Lempicka y Suzanne Valadon. Pirria presencia, puesto
que el retrato fue un género permitido y cultivado con frecuencia por las
pintoras desde Sofonisba Anguissola; y que aun se acentia mas en la
salita dedicada a autorretratos, donde no hay ninguno de ellas, ya que
las artistas todavia al final del siglo XIX y en la primera mitad del siglo
XX continuarian abundando en este género, que se habian apropiado
desde el Renacimiento, con el fin de demostrar y legitimar su actividad
artistica.

El retrato de Erik Satie (1892-93) es
una de las primeras pinturas al 6leo
que realiza Suzanne Valadon (1865-
1938) y se mostrara poco después en
la Cuarta exposicion de los pintores
impresionistas y simbolistas, que
se celebra en la galeria Barc de
Boutteville, durante abril-mayo de
1893. Durante este periodo, Valadon y
Satie mantienen una relacién amorosa
que ella terminara a causa de los celos
del compositor, quien conservara este
retrato en la pared de su habitaciéon
hasta su muerte.
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En la exposicibn también se
muestra uno de los dos retratos
que Marie Laurencin pinté de
la baronesa Gourgaud, una
extraordinaria coleccionista de
obras impresionistas y modernas
también retratada por Henri
Matisse, y que posiblemente
fue el mostrado en la exposicién
Cincuenta afios de pintura
francesa, 1875-1925, celebrada
en el Musée des Arts Decoratifs
de Paris. Laurencin expuso por
primera vez en 1907 en el Saldn
de los Independientes, residid
en Madrid y Barcelona durante
la Primera Guerra Mundial y, de
vuelta a Paris, a partir de 1920 se
convertiria en la retratista oficial
del mundo del estilismo femenino.

Tamara de Lempicka (1898-1980) representa
a su hija, Kizette en el balcon, la mas joven
entre las mujeres emancipadas que seran
caracteristicas de su produccién. Con este
retrato gandé el mismo afo su primer premio:
un diploma de honor en la Exposicién
Internacional de Bellas Artes de Burdeos,
aunque desde 1922 exponia en el Salon
de Otorio, y un retrato anterior Kizette en
rosa habia sido expuesto en el Saldn de
los Independientes de 1927 y adquirido
inmediatamente por el Musée des Beaux-
Arts de Nantes.
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El retrato que Valentine Hugo (1897-1968) realiza de Pablo Picasso,
responde a una larga amistad, ya que se conocian desde 1916. La
artista, que habia comenzado a formarse en 1907 en la Ecole des
Beaux-Arts, fascinada por los Ballets Rusos de Serguéi Diaghilev,
realiza apuntes de bailarines en movimiento que expone en 1913 en la
galeria Montaigne. En los afios veinte colabora en los espectaculos de
Jean Cocteau, Los novios de la Torre Eiffel y Romeo y Julieta, y entra a
formar parte del grupo surrealista, junto a quienes expone en el Salon
des Surindependents en 1933.

En cuanto al Retrato de mujer (1925-1935) de la pintora cubo-rayonista
Natalia Goncharova (1881-1961), parece hacer referencia a la Sota de
Diamantes, grupo fundado en Moscu por Goncharova y Larionov en
1910. Cuatro afos mastarde, la artista se trasladaria a Paris, colaborando
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con los Ballets Rusos de Diaguilev. El estilizado “retrato”, realizado entre
1925-1935, parece remitirse con nostalgia —al igual que Chagall- a la
época de esplendor de la vanguardia rusa. (Marina lvanova Tsvietaieva,
Natalia Goncharova. Retrato de una pintora, Editorial Minuscula, 2006).

Retratos.Obras Maestras. Centre Pompidou, Sala Recoletos,
Fundacion MAPFRE, Paseo de Recoletos 23, Madrid. Del 26 de
septiembre al 6 de enero de 2013.

Comisario: Jean-Michel Bouhours, conservador del MNAM-CP

IN-OUT HOUSE. CIRCUITOS DE GE’NERO Y
IOLENCIA EN LA ERA TECNOLOGICA

In-Out House. Circuitos de
género y violencia en Ila era
tecnoldgica, organizada por la Plataforma
de Arte Contra Violencia de Género
(ACVG)www.artecontraviolenciadegenero.
org, con 48 artistas feministas espafnolas
y latinoamericanas como Lorena Wolffer,
Regina José Galindo y la contribucién
de la artista pionera Suzanne Lacy.
Comisariada por Mau Monledn, socia de
MAV. Cuenta con actividades paralelas y
una publicacién con textos de la comisaria
y Rocio de la Villa, Juan Vicente Aliaga,
Emilia Quinones, Irene Ballester, Ana
Navarrete y Carmen Navarrete.

Lorena Wolffer, Si ella es México, ¢quién la golped?, 1998. Performance,
video/DVD/fotografia. 8:18min. (Fotografia de Eugenio Castro)
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Se plantea en un campo interdisciplinar que incluye un Centro de
Documentacién con proyectos educativos, ciclos de video realizados
y compilados ex profeso, la muestra de la Plataforma ACVG vy la
exposicion de carteles realizada por Feminicidios.net en el Espai en
Vitrina de la Facultad de Bellas Artes UPV.

‘ Martha Amorocho, Marca en la piel,
Wl 2002 leulo con aguja sobre la piel
artista, documentacion

fotograflca.
Ademas, se llevaran a cabo multiples actividades paralelas: ciclos de
video, jornadas de debate con mesas redondas, etc., para conmemorar
el préximo 25 de noviembre el Dia Internacional de la Eliminacién de la
Violencia Contra la Muijer.

Sala de Exposiciones del Rectorado de la Universidad Politécnica
de Valencia. Desde 5 de octubre hasta 19 de diciembre de 2012.

MAS AL SUR: 30 ANIVERSARIO DE LA GALERIA
MAGDA BELLOTTI

Los trabajos que se presentan de las artistas Cristina Ataide, Marta
Bernardes, Eva Koch, Gabriela Kraviez, Luz Angela Lizarazo, Eliana
Perinat y Irene Van de Mheen son el fruto de una colaboracion de la
galeria con el Centro de Arte Contemporaneo de Ifitry, un espacio
dedicado a la creacién contemporanea en un clima de intercambio de
conocimientos entre artistas de distintas nacionalidades.

Magda Bellotti seleccioné a siete artistas con lenguajes completamente
diferentes, desde la videocreacién, pasando por el dibujo, la fotografia o
la instalacion con artistas procedentes de Bogota, Copenhagen, Lisboa,
Amsterdam, Oporto o Paris. La seleccion en femenino se acomoda bien
al homenaje nominal de este Centro a Lalla [fitry, una santa de la region,
a la que al morir no le habian construido un santuario porque alli solo se
construyen santuarios a los hombres santos.
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ERESA SERRANO: VIOLENCIA DE GENERO

Nira Santana

El Centro Atlantico de Arte Moderno presenta la exposiciéon individual
“Albur de amor” de la artista mexicana, Teresa Serrano. Comisariada
por Margarita Aizpuru, este proyecto expositivo incluye obras
audiovisuales y fotograficas que abordan aspectos de la violencia de
género en sus multiples manifestaciones. Desde un enfoque feminista,
Serrano muestra su inconformismo con la cultura patriarcal presente
en Latinoamérica, deconstruyendo con sus series fotograficas los
estereotipos y roles de género.

CAAM, Centro Atlantico de Arte Moderno. Sala: C/ Los Balcones,

11. Planta 2. Las Palmas de Gran Canaria. Del 15 de junio al 7 de
octubre.
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CRISTINA GARCIA RODERO,
COMBATIENDO LA NADA

Cristina Garcia Rodero, La tarde, 1978

Para celebrar el Premio Internacional de Fotografia Ciudad de
Alcobendas que le fue concedido en 2011, Cristina Garcia Rodero ha
seleccionado de su larga trayectoria fotografias cuyas protagonistas son
mujeres. Ademas, se proyectan los videos de los videos Maria Lizonda-
en el que se describen las manifestaciones del culto al mitico personaje
‘La diosa de los ojos de agua’, en Venezuela- y Entre el cielo y la tierra,
donde Garcia Rodero indaga sobre la espiritualidad y el cuerpo.
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Este galardon se suma a los premios: Fotografia Humanista W. Eugene
Smith(1989), Dr. Erich Salomon( 1990), Nacional de Fotografia (1996),
Bartolomé Ros de PHotoEspana (2000), Godd de Fotoperiodismo
(2000), la Medalla de Oro al Mérito en las Bellas Artes (2005).

Cristina Garcia Rodero, Combatiendo la nada, Centro de Arte de
Alcobendas, Madrid. Del 19 de octubre hasta el 23 de enero de
2013.

EUGENIA BALCELLS, ANOS LUZ

La instalacién Universo, en la que recorremos y oimos la memoria
del cosmos, junto a Frecuencias y Homenaje a los Elementos; y el
documental “Vislumbrar el Universo”, completan la exposicion.

Eugenia Balcells, Ahos Luz, Tabacalera Madrid. Hsta el 18 de
noviembre 2012

https://www.youtube.com/watch?v=nXYrMGXDdQc
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IERRA IGNOTA DE LITA MORA

Mareta Espinosa

Aquel cuyas ideas cual si fueran alondras, levantan hacia el cielo
matutino su vuelo -jQue planea sobre todo, y sabe sin esfuerzo, la
lengua de las flores y las cosas mudas!

Con el poema Elévation de Baudelaire como hilo conductor, mitologia,
paganismo Y religion se encuentran en Tierra Ignota, la exposicién con
la que Lita Mora da via libre de nuevo a sus fantasias e imaginaciones.
Pintura y dibujo se apoderan de la antigua capilla del Hospital de San
Juan de Almagro para hacernos visible lo invisible, componiendo el
maravilloso territorio que nos invita a visitar. Sirenas, esfinges, angeles,
animales prodigiosos, las propias flores del mal de Baudelaire, se mezclan
en el mundo de fabula que la artista traza con sorprendente perfeccion.
La exposicion se convierte en una sola obra, en un conjunto organico,
donde cada uno de los cuadros y los papeles se salen de sus limites
y establecen entre si un juego de asociaciones y correspondencias en
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los muros, las columnas y el abside de lo que en su dia fue un espacio
sagrado. Lita Mora ha demostrado con esta extraordinaria exposicion
cuan fiel sigue siendo a un mundo de fantasias que se confunden con
su propia vida, que comenzé a esbozar desde los primeros tramos de
su notable carrera artistica, y que desde entonces no ha hecho mas
que fecundar y enriquecer con honestidad, haciendo caso omiso de las
modas artistica, del desinterés de la critica o de los cantos de sirena
del mercado.

Lita Mora. Tierra ignota, Hospital de San Juan, ¢/ San Agustin 21,

Almagro, Ciudad Real. desde el 4 de julio hasta finales de octubre
2012.
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ZAHA HADID

Maria José Aranzasti
A propdsito de su exposicién Beyond Boundaries, Art and Design

“La idea es deshacerse de los angulos de 90°. Todo empezé con la
diagonal, la diagonal creé la idea de la explosion que reforma el espacio.
Fue un descubrimiento importante”. ZAHA HADID

Zaha Hadid (Bagdad, 1950) ha supuesto una auténtica revoluciéon en
la practica de la arquitectura no sélo por su creatividad, sino porque
con ella se han roto modelos y reglas, encontrando la arquitectura
otros significados y posibilidades. Hay un antes y después de Zaha
Hadid en la arquitectura contemporanea porque con la realizacién
de sus obras se han asentado nuevas bases tedricas. Es la primera
mujer ganadora del prestigioso premio Pritzker 2004 de arquitectura,
también es la Unica mujer que ha realizado el disefo y la ejecuciéon de
un museo en Cincinnati, como el Lois and Richard Rosenthal Center
for Contemporany Art (1997-2003), pero su capacidad artistica, tan
polifacética ha ido mucho mas alla del disefio y de realizacion de
edificios aunque sean tan espectaculares como los que seleccionamos
a continuacion, de los cuales algunos de ellos estan presentes en
formas de dibujos, esquemas y juegos en las paredes de la exposicién
Beyond Boundaries

El Museo Nacional MAXXI para las Artes del siglo XXI en Roma
(1998-2010) que busca la continua fluidez espacial. El intercambiador
Hoenheim-Nord en Estrasburgo (1998-2001) en la que se experimenta
segun la artista “con la idea de una naturaleza artificial que confunde los
limites entre entorno natural y artificial. E| Phaeno Science Center de
Wolfsburgo (2000-2005), una criatura cténica, emergida por completo,
formado por crateres, mesetas, grutas... El Teatro de la Opera de
Guangzhou (2003-2010), un disefio de rocas gemelas segun la propia
artista. Las Estaciones de tranvia Nordpark en Austria (2004-2007)
que estan inspiradas en las formaciones de hielo. El Puente Pabellén
de Zaragoza (2005-2008) cuyo exterior formado por miles de paneles
se asemeja a la piel del tiburén. El London Aquatic Center (2005-
2012) para los pasados Juegos Olimpicos, en el que la arquitectura
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se inspira en el agua en movimiento. El Contenedor itinerante de arte
contemporaneo Mobile Art de Chanel (2007-2011), inspirado en el
famoso bolso acolchado de la firma y cuyo exterior retoma la forma de
una ostray a la vez de una joya, etc..

El abanico creativo de Zaha Hadid es tan amplio que abarca desde el
dibujo, la pintura, la escultura a las instalaciones, ademas del disefo de
objetos y muebles. Tampoco hay que olvidar su importante labor en el
mundo universitario y académico. Después de una amplia trayectoria
en diferentes universidades, actualmente es profesora en la Universidad
de las Artes Aplicadas de Viena, profesora visitante Eero Saarinen de
disefio arquitecténico en la Universidad de Yale. También, es miembro
Honorario de la American Academy of Arts and Letters y socia del
American Institute of Architecture.

Ha recibido el Praemium imperiale de la Japan Art Association (2009),
el Stirling Prize (2010 y 2011) del Royal Institute of British Architects, la
Unesco le ha otorgado el galardén como Artista por la Paz y la revista
Time la considera una de las 100 personas mas influyentes del mundo.

La forma curvilinea como natural

En la exposicion, comisariada por Kenny Schachter, se asiste a una de
las constantes en su obra: el dinamismo, las raices con la naturaleza, el
paisaje y la geologia. Todas las obras que se ven en Beyond Boundaries,
Art and Design estan realizadas desde la experimentaciéon con la
tecnologia mas actual resaltando siempre por sus formas y estructuras:
atrevidas y trepidantes. A pesar de que en el espacio de Yvorypresss
las piezas apenas respiren y no les favorezca la iluminacioén. Pero el
despliegue, la magia que desprenden las obras seleccionadas son
fascinantes.

Lacurvilineaes unaconstante en estaexposicion frente al rigor del angulo
recto que, por otra parte, se prodiga poco en la naturaleza. Si hay una
influencia o recurrencia clara en la trayectoria artistica de Zaha Hadid
es el de las vanguardias rusas, sobre todo de los suprematistas. Zaha
Hadid sienta las bases de los nuevos modelos y formas arquitectonicas
después de la exposicion en el MOMA (1998), tras haber realizado
con anterioridad obras artisticas para su tesis basadas en dibujos de
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Vladimir Krinskii y Kasimir Malevich.

Esta querencia de formas suprematistas se van desplegando en dibujos
y relieves por las distintas paredes de la exposicion. Destacamos la
serie de casi una docena de dibujos de Vision for Madrid (1992) y la
serie de 16 de The Peak Block de Hong Kong (2012).

Vision for Madrid (1992)

En la pared se presentan diversas topografias y juegos arquitecténicos
de diferentes obras y proyectos arquitectonicos de Zaha Hadid .

The Peak Block. Hong Kong (2012)
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Las piezas en seriacion nos recuerdan a Noguchi, y otras con alusiones
de formas femeninas nos adentran en el mundo del disefio del objeto,
tan atractivo de Zaha Hadid.

Las formas de crateres y cavernas como en Stalactites (2008) nos llevan
a un submundo geoldgico, muy del interés de la artista, como se ve en
las formas organicas de sedimentaciones, masas de magmas, placas
tectonicas.

Si hay algo destacablemente espectacular es la mesa Liquid Glacial
(2012) en la que la materia cristalina que brilla y se refleja como el agua,
cambia las referencias espaciales y opticas, produciendo sensaciones
de movimiento, de formas ondulantes marinas. Se produce un fluir de
partes, como los sumideros transparentes y organicos del tablero de
la mesa que son conducidos a través de las patas de la mesa y se
convierten en formas deslumbrantes, resplandecientes y que remiten al
espectador a un mundo fantastico y acuoso.

Liquid Glacial (2012)
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cultura visual

Z Chair Prototype (2011) hace honor a su nombre de zeta sinuosa y
curvilinea. Estas dos Ultimas piezas piden, al igual que otras piezas
de acabados metalicos y brillantes, ser acariciadas y tocadas. Hay
un componente tactil importante en todas estas piezas de formas
organicas y suaves, tan apetecibles como la obra Kloris Seating, Set
of Ten Petals (2010) y Orchis Stools, Set of Four (2010), en marmol de
Carrara.
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cultura visual

Set of Ten Petals (2010)

Una exposicién interesante que se podra ver en breve sobre Zaha
Hadid sera la del IVAM de Valencia, del 12 de diciembre al 24 de febrero
de 2013. Si en Zarautz la joya arquitectonica, semejante a la de una
esmeralda del proyecto del policultural que realizé Zaha Hadid en 2007
se quedod en un idilico proyecto, Bilbao si espera con mucho interés la
remodelacion por parte de la arquitecta, de la casi isla de Zorrozaurre y
Olabeaga para convertirse en una de las nuevas zonas reintegradas,
reformadas y residenciales de la capital vizcaina.
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cultura visual

BEYOND BOUNDARIES, ART AND DESIGN, IVORYPRESS,
Comandante Zorita 48, Madrid. 4 septiembre -3 noviembre 2012

Bibliografia seleccionada:

a Imprescindible visitar su fascinante pagina web:
http://www.zaha-hadid.com/

0 Philip Jodidio, Hadid. La explosién que reforma el espacio.
Taschen, 2012.

0 Philip Jodidio. Zaha Hadid. Complete works 1979-2009. Colonia:
Taschen, 1999.

0 El croquis n°® 52. Zaha Hadid 1983-1991. Madrid, 1991

O Elcroquis n° 73. Zaha Hadid 1992-1995. Madrid, 2000

O El croquis n° 103. Zaha Hadid 1996-2001. Madrid, 2001

] El croquis. Zaha Hadid 1983-2004. Madrid, 2004. Edicion
conjunta, ampliada y revisada de los n® 53, 73 y 103. 520 pags.

0  Charlotte Douglass, Hadid and Suprematism. Hatze Cantz, 2012.

0  Zaha Hadid. Recent project. 2010. Global Architecture, Japan,

2010

Videos:

0  http://www.zaha-hadid.com/videos/

0  http://www.elcultural.es/videos/video/929/ARTE/Zaha Hadid-

El dia a dia en la arquitectura no es muy glamouroso

0

http://www.youtube.com/watch?v=mYjXTK4NxZM
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RECUPERANDO A MARIBEL NAZCO

Nira Santana

Los inicios de Maribel Nazco (Los Llanos de Aridane, La Palma. 1938)
estuvieron marcados por un claro estilo figurativo. En 1963, se une al
grupo “Nuestro Arte”, compartiendo espacio con escritores y artistas,
como la escultora canaria M? Belén Morales. De aquella época surgio
un caracter inconformista donde la experimentacion y la busqueda de
nuevas formas de expresion derivaron en sus conocidos metales, una
técnica escultorica a partir de grandes planchas de metal ensamblado,
cuyos efectos se tornan pictéricos, gracias a los matices y tonos,
resultado de la oxidaciéon del metal y la incidencia de la luz en ellos.
Desde entonces, su obra fue objeto de una importante atencion por
parte de la critica siendo elogiada por Eduardo Westerdahl y resefiada
por Gillo Dorfles en su libro Ultimas tendencias del arte de hoy.
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Nazco es una figura imprescindible en el panorama artistico canario,
cuya obra se encuentra en distintos museos, galerias y colecciones
del territorio nacional e internacional. Sin embargo, sorprende el poco
reconocimiento que el Gobierno de Canarias ha mostrado frente a su
obra, no incluyéndola en la Biblioteca de Artistas Canarios, en la que,
de 49 tomos editados, sélo 3 han sido dedicados a mujeres. Ya en el
afno 2004, la entonces profesora de Historia del Arte y galerista, Yolanda
Peralta, afirmaba, en declaraciones para el periddico La Opinién de
Tenerife, que existian mujeres que merecian, por su valia artistica,
figurar en esta enciclopedia de arte plastico canario: “No se trata de
incluir nombres por incluirlos, sino de recoger creadoras tan valiosas
como Maribel Nazco, Maria Belén Morales, Pino Ojeda, Eva Fernandez,
Jane Millares, Elvireta Escobio...hay muchisimas”, decia. También es
de extrafiar que Nazco no haya sido incluida en “jCelebracion! 25 afos
de arte en Canarias”, exposicion que el Centro de Arte La Regenta
del Gobierno de Canarias organiza con motivo de la celebracion de
su 25 aniversario y que reune la obra de aquellos/as artistas que han
expuesto, de forma individual, en este espacio desde su fundacién en
el ano 1987. De un total de 62 artistas, sélo 7 son mujeres. 25 afios
han pasado, sin que las mujeres podamos celebrar nuestra presencia,
visibilidad y reconocimiento a tenor de las cifras expuestas.

Con ocasion de las revisiones que TEA Tenerife Espacio de las Artes esta
dedicando a los artistas de mayor calado experimental pertenecientes
a su Coleccion, la exposicién, destaca el periodo de produccién de la
artista comprendido entre 1969 y 1983, momento en el que se aleja de
los metales para adentrarse en la pintura, y muy especialmente en su
etapa docente en la Facultad de Bellas Artes de la Universidad de La
Laguna. En dicho centro, quizas sin saberlo, Nazco ha sido un referente
para muchas estudiantes de Bellas Artes, que han podido ver en ella
una figura de empoderamiento femenino.

Maribel Nazco, “Metales”. TEA Tenerife Espacio de las Artes, Santa
Cruz de Tenerife. Del 5 de julio al 28 de octubre de 2012.



DEL MITO DE LA CREATIVIDAD PURA A UN
ENFOQUE SISTEMICO DE GENERO EN LA
CONSTRUCCION DE LA PERSONA CREADORA

Marian Lopez Fernandez-cao

Barbara Morgan, Martha Graham, Letter to the World, 1940

Constitucion del término creacion y creativo. Evolucion del término
creacion desde la filosofia.

La creacion ha sido definida, con mayor o menor sutilidad, siguiendo
los parametros de dominio sobre la materia. Siguiendo el diccionario
de filosofia de Ferrater Mora, podemos sefalar diversas acepciones de
creacion:

1) produccion humana de algo a partir de alguna realidad preexistente,
pero en tal forma que lo producido no se halle necesariamente en tal
realidad.

2) produccién natural de algo a partir de algo preexistente, pero sin que
el efecto esté incluido en la causa, o sin que haya estricta necesidad
de tal efecto.
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3) produccién divina de algo a partir de una realidad preexistente,
resultando un orden o un cosmos de un anterior caos.

4) produccién divina de algo a partir de la nada o creatio ex nihilo.

La creacién ha estado unida a la acepcién primera pero, no lo olvidemos,
también a la tercera y cuarta. Todas ellas nos hablan de un elemento
de “novedad”: en la produccién ha de encontrarse algo que no se
encontraba en la realidad preexistente, o bien se encuentran nuevos
efectos para esa realidad anterior. En todos ellos subyace la voluntad
sobre esa realidad anterior.

Para Jean Chevalier y Alain Gheerbrant, la creacioén simboliza el
fin del caos por la entrada en el universo de una cierta forma, de un
orden, de una jerarquia. De nuevo la forma aristotélica se convierte en
conformadora del caos. Sefalaba Pascal como “el orden basta para
caracterizar la invencién”. La invencidn asi es la percepcion de un orden
nuevo, de nuevas relaciones entre términos diferentes; la creacion, la
colocacién de este orden por una energia.

Sea invencion, o sea creacion, aspectos como orden y jerarquia se
incluyen en ese dar forma. Continuan Chevalier y Gheerbrant:

“Segun las diferentes cosmogonias, la obra del creador precede al caos
o le sucede. Este no es mads que una primera fase: una masa elemental e
indiferenciada que el espiritu penetra luego dandole forma. La creacion
en sentido estricto, llamada a nihilo, es el acto que da existencia a
semejante caos. Al evolucionar éste comienza el tiempo, pero el acto
creador es extratemporal.” (1993:354)

De modo que la creacién se convierte en acto de dar existencia. Se
acerca, de hecho, al concepto de engendrar. De manera que parece,
desde un punto de vista de género, que la creacion masculina se ha
empefado en verse a si misma como una engendradora simbdlica.
Ya lo habia conseguido la religién siglos antes, subvirtiendo el hecho
biolégico por el cual los seres humanos nacen del vientre materno:
Atenea, simbolo de la sabiduria nace sélo de la cabeza de Zeus,
verdadero engendrador. Y el hombre nace del barro divino, asi como
la mujer, de la costilla del primer hombre. Se observa pues un cierto
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empefo histérico en dotar al ser humano masculino de capacidades
de engendrar mas importantes y trascendentes que la temida, parece,
capacidad de engendrar de las mujeres. En todas las interpretaciones
es llamativo comprobar la ausencia de mediacion femenina y el hecho
de que se crea a partir de la materia informe, del barro, de la nada
amorfa. La idea, pues, es masculina.

La creatividad y sus manuales

Consecuente con la idea de la creacion, la creatividad busca el modo
de teorizar sobre las capacidades idéneas para estar en disposicion de
crear, hacer nacer lo nuevo y transformar el mundo.

Como los fundamentos de la creacion son androcéntricos, los manuales
sobre la creatividad también lo son. No se pone jamas en entredicho ni
nadie se sorprende de que entre las personas con capacidad creativa
mencionadas en los ingentes manuales de creatividad nunca o muy
raramente aparezcan mujeres. Es un territorio masculino, donde el
analisis desgranado de los componentes de la personalidad del creador
no hacen sino, al fin y a la postre, refrendar las mitologias del genio
demiurgo- daimon- de los siglos precedentes pero dandoles ahora,
carta y base cientifica/piscoldgica en la que se excluyen, por “seleccion
natural” las clases desfavorecidas, las mujeres y las procedencias no
occidentales, como tan sabiamente sefialaba Linda Nochlin en su
articulo “Why there have not been great women artists?”, en 1972.

Antonio Marina, el tedrico espanol mas conocido por sus tratados
sobre creatividad, hace, por ejemplo, en su obra Teoria de la inteligencia
creadora, un analisis de la creatividad y de la inteligencia creadora,
deconstruyendo mitos y poniendo en relacién los tipos de inteligencia
convencional y el proceso creador. Cita a gran cantidad de personas
que suponen un referente tanto en los estudios de la inteligencia, como
en la creacidén y cita asimismo a muchos creadores. Y digo creadores
en masculino porque de las aproximadamente 380 personas que cita,
sélo cuatro son mujeres y una de ellas, Simone de Beauvoir, aparece
citada Unicamente para referirse a su pareja, Sartre (y no por ser Premio
Goncourt o por sus mas de veinte obras de filosofia y literatura).
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Arte, mente y cerebro, y Mentes creativas, de Horward Gardner

Sorprende en las obras de Mentes Creativas. Una anatomia de la
Creatividad y Arte, Mente y Cerebro la ausencia de la variable de
género. Pareciera que el hecho de vivir en un cuerpo de hombre o de
mujer, y su clara y distinta socializacion y educacién en la historia, no
influyera en la capacidad creativa. Sorprende que el creador de las
inteligencias multiples no encuentre en el ser humano con diferente
género -y educacion y socializacion, insistimos- un elemento al menos
de reflexion. Es sorprendente que ante afirmaciones desprendidas
de estudios segun los cuales las personas “creativas” manifestaban
rasgos de “independencia, confianza en si mismos, ausencia de
convencionalismos, viveza, acceso facil a procesos inconscientes,
ambicién y entrega al trabajo” (GARDNER 1995: 42) no aparezcan
reflexiones que hagan suponer que el extracto social, la procedencia de
los grupos “no hegemoénicos”, o el hecho de nacer en cuerpo de mujer
influya en la citada independencia, confianza en si mismos, ausencia de
convencionalismos, etc., etc..

A su vez Gardner no pone en tela de juicio lo que se ha denominado
creacion. Da por hecho que los juicios sobre las buenas o malas
creaciones son adecuadas, que los creadores son aquellos que, aun
teniendo en cuenta gran cantidad de aspectos como la educacion, el
entorno y el ambito, han logrado la fama y el objetivo es buscar que
factores influyen para que una persona logre ser reconocida como
creadora.

Es interesante el recorrido y la reflexion que realiza sobre las diversas
aproximaciones a la creatividad pero da la sensacion que tiene en su
mente siempre a un mas que probable potencial creador masculino.
Dentro de la aproximacion historiométrica, por ejemplo, valora la
aportada por Simonton, en la que se examinan “extensas colecciones
de datos para determinar la década de la vida en que los individuos
creativos son mas productivos”, y en donde se cita por ejemplo, que “la
maxima creatividad tiene lugar entre los treinta'y cinco y treinta y nueve
anos”(GARDNER, 2002: 45). En tanto que la mayoria de las mujeres
suelen tener hijos, parece que la variable tiempo de cuidado, tiempo
de procreaciéon, no ha sido parte de la “extensa coleccién de datos”
determinantes en la vida de un individuo creador de sexo femenino.
Asimismo y dentro de la aproximacién conductista, por la cual los
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individuos se dedican a actividades creativas “por las recompensas
materiales que les proporcionan”, parece tampoco contemplarse esta
variable género en relacién con lo social, que dependiendo de las
épocas ha tendido a criticar y estigmatizar a las mujeres creadoras
ligandolas en muchos casos a la “desfeminizacion” o a la vida poco
“honesta” exigida por las costumbres.

En su obra Mentes creativas, Gardner sefiala a una sola mujer, Marta
Graham, como ejemplo de “mente creativa” aunque casualmente se
refiere a su cuerpo y a laimportancia de la emocion de su danza. Frente
a otras descripciones masculinas que sefalan las “dotes universales
de Freud”, “Freud como lider”, “la mente centrada en lo objetivo de
Einstein” “la transformacion en figura mundial” (de Einstein), “Sabiduria
intuitiva y reflexiva” (de Einstein), “Picasso como prodigio” “un prodigio
anciano” (en referencia a Picasso), “maestria final” (en referencia a
Stravinsky), en Martha Graham se centra o bien en el ambito que la
rodea (“El campo de la danza a finales de siglo”, “La América de Martha
Graham a finales de siglo”, “La nueva danza”, “El ambito promueve la
danza moderna”), en lo relacional (“intentos de colaboracién”), o como
mucho en “los logros de Graham” o “una vida para la danza”, aspectos
ligados mas parametros cercanos a lo categorizado como femenino:
dependencia, relacién, contextualizacion, emocion o cuerpo.

Es una lastima que determinados aspectos que tan sabiamente
Gardner sefiala no hayan sido vistos desde el interés de la mitad de la
poblacién: dentro de sus temas emergentes, el apoyo en el momento de
avance, si es clave en los hombres, es esencial en las mujeres porque,
ademas de remontar los escollos que sus compafneros varones, han
de superar los prejuicios de sus progenitores y educadores hacia la
inexistente identidad de la mujer creadora. Valga para ello un ejemplo
autobiografico de la creadora Concha Méndez:

“Al presentarnos al sefior, éste preguntd a mis hermanos: “Pequeros,
Jqué queréis ser de mayores?” No recuerdo lo que contestarian, pero
viendo que a mi no me preguntaban nada, teniendo toda la cabeza
llena de suefios, me acerqué y le dije: “Yo voy a ser capitan de barco”.
“Las ninas no son nada”, me contesto mirandome”. (MARINA, J.A.,
RODRIGUEZ DE CASTR, M.T.,: 2009, 82)
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Si el pacto faustiano que Gardner sefiala como otro tema emergente,
implica renunciar a aspectos importantes de sus vidas privadas, para
muchas mujeres —siendo la “vida privada” su fin desde el punto de
vista de la sociedad y la educacion de las distintas épocas- supone
la renuncia que la “feminidad” sefalaba para ellas; implica de hecho
renunciar a todo aquello para lo que habian sido destinadas.

Creatividad, de Mihaly Csikszentmihalyi

Csikszentmihalyi es de los pocos especialistas en creatividad que
no solo incluye aunque sea minimamente el aspecto de género en el
andlisis del desarrollo de la capacidad creativa, sino también a un grupo
representativo de mujeres en su investigacion. En su obra Creatividad,
El fluir y la psicologia del descubrimiento y la invencion, entrevista a
veintiocho mujeres, de un total de 91, un encomiable 30%. Ese giro
supone, desde nuestro punto de vista, que por primera vez en los
tratados se comienza a pensar en la persona creadora también como
mujer. Porque ademas, dentro de su elenco estan representados, no
s6lo profesiones tradicionalmente asociadas a lo femenino, sino una
amplia variedad: astrénomas, periodistas, antropdlogas, productoras de
televisidn, escritoras, escultoras, economistas, quimicas, matematicas,
socidlogas, pintoras, ... entre otras.

Es cierto que no hace un analisis exhaustivo de cémo influye laeducacién
segregada, los prejuicios machistas (interiorizados y externos) en el
desarrollo creador, pero sefiala varios puntos que son importantes.

Por un lado, Csikszentmihalyi abre una via muy interesante desde
el punto de vista social, por la cual una persona creativa es “alguien
cuyos pensamientos y actos cambian un campo o establecen un nuevo
campo”, pero, como continua, “un campo no puede ser modificado
sin el consentimiento explicito o implicito del ambito responsable de
él”. Personalidad, campo y ambito son pues, tres componentes que
interactuan dentro del sistema creativo. Veamos.
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La personalidad

Csikszentmihalyi sefala por primera vez de un modo mas complejo
qué es eso de la “feminidad” como rasgo creativo que otros autores
habian paradéjicamente senalado sélo para los creadores varones. En
su capitulo sobre la personalidad senala que los individuos creativos
escapan a los rigidos estereotipos de los papeles por razén de género,
es decir, son seres que intentan escapar a sus respectivos destinos
identitarios, y, entre ellos, el género es de vital importancia. Esta
tendencia a la androginia no es necesariamente responsable de una
homosexualidad masculina o femenina, sino que responde a una
insumision a aceptar per se los rasgos que se les tenia destinados:
asi los hombres entrevistados, sefiala Csikszentmihalyi, mostraban
“sensibilidad ante aspectos sutiles del entorno que otros hombres
tienden a desechar” y las mujeres entrevistadas tendian a ser “fuertes
(y) seguras de si mismas” (Csikszentmihalyi: 1998, 94).

Los primeros afios como constituyentes de la personalidad

Dentro de los primeros afios, Csikszentmihalyi comenta “cada nifio
se interesa en ejercitar aquella actividad que le proporciona una
superioridad en la competencia por los recursos (de los cuales el mas
importante es la atencién y admiracién de los adultos significativos))...)
lo que importa no es necesariamente la cantidad absoluta de talento,
sino la ventaja competitiva que uno tiene en un ambiente particular.”
(ibidem, 189) En la cita biografica de la escritora Concha Méndez unas
paginas mas arriba, el “sefor” al que alude, no debié de ser un adulto
significativo, pero en caso de haberlo sido, probablemente habria
inflingido a la nina la suficiente falta de estima hacia si misma para
no atreverse a ser “nada”, como él sefalaba. Senala, por otro lado,
“esta claro que ayuda nacer en una familia que valora la educacion
como via de movilidad social”(ibidem 203). Si la familia y los adultos
significativos no valoran la educacién de las nifias, es evidente que la
capacidad creativa tendra un cada vez mas estrecho camino por donde
hacerse hueco. Senala Csikszentmihalyi, por otro lado, el concepto de
“profesores influyentes”, refiriéndose a aquellos que lo que les convierte
en influyentes es que “prestaron atencién” al nifio o la nina y mostraron
“atencion extra”. Cierto que no siempre fue asi, como relata una de las
mujeres entrevistadas:
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“Solia ir a casa y deshacer la labor de costura que tan mal habia hecho
durante el dia, llorando (...) no habia nada que mas me gustara hacer que
ecuaciones de algebra por la noche. Quiero decir que era simplemente
un placer. (...) Y a ellos les gustaba dar premios (...) en todas las cosas
en las que yo era mediocre. Nunca se conseguia reconocimiento alguno
por el latin y el algebra” (MILNER, B., en CSIKSZENTMIHALYI, pp. 206)

Shirley Mangini relata las dificultades que, por ser mujeres, se tenia
en la Real Academia de Arte de San Fernando. Sefala los textos de
Victorina Duran y Remedios Varo, comparneras de Maruja Mallo:

“Entre ellos estaba el profesor de Teoria y Estética del arte, Rafael
Doménech, critico del arte del ABC y fundador y director del Museo
de Arte Decorativo. Doménech no era feminista, detestaba elemento
femenino en la Escuela y no creia que pudiera ser pintora ni escultora
ninguna mujer”.

Varo describe a otro profesor;

“Garnelo, profesor de estatua, solia suspender sistematicamente a las
mujeres en el primer curso (...) decia que lo hacia por su bien ya que de
esta forma la que tenia verdadera vocacion estaba llamada a perseverar,
eliminando de un plumazo a aquellas que no pensaban dedicarse a la
pintura.”

Francis Bartolocci sefala: “eramos muy pocas a las que nuestros
padres nos dejaban estudiar, y sobre todo una carrera como Bellas
Artes. No estaba bien vista. Imaginese que habia una compafera que
debia asistir con su acompanante femenina”.

En definitiva, lo que fue determinante de los primeros afos consistié
en que “en vez de quedar configurados por los acontecimientos,
configuraron los acontecimientos para ajustarlos a sus propésitos”.
Csikszentmihalyi se pregunta de donde viene esa determinacion.
La psicoanalista Nora Levinton, analizando los primeros afios de
Simone de Beauvoir sefiala que, “a pesar de que puedan ser unos
recuerdos considerablemente idealizados y encubridores, subyace a
sus reflexiones la vivencia de alguien que se ha sentido inicialmente
aceptada, valorada, fortalecida narcisisticamente diriamos desde la
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perspectiva psicoanalitica y que se incorpora a un mundo emocional
donde en los primeros afnos no encontrara particulares ingredientes de
conflictividad en cuanto al medio familiar: “Cada vez que me ocurria
algo tenia la impresion de ser alguien”:

“En casa el menor acontecimiento suscitaba vastos comentarios;
escuchaban con gusto mis historias, repetian mis ocurrencias.
Abuelos, tios, tias, primos, una abundante familia me garantizaba mi
importancia... mi cielo estaba estrellado una constelacion de ojos
benévolos. Protegida, mimada, divertida con la incesante novedad
de las cosas, yo era una nifia muy alegre”. (BEAUVOIR, 2004: 18, en
LEVINTON DOLMAN, N. “Llegar a ser Simone de Beauvoir”, 2010, p.
81).

Quiza una buena seguridad primaria ontolégica pueda ser la base de
ese empefio en que no nos configuren los acontecimientos —la situacion,
diria Beauvoir- , sino, al menos, de construir el propio proyecto sin
ingenuidad.

Los conyuges sostenedores

Un elemento importante de la vida de los y las creadoras es y debemos
alabar a Csikszentmihalyi, lo que él llama “conyuges sostenedores”,
con gue no solo desmonta la “vida sexual pujante” que caracterizaba
a los creadores (masculinos, porque la sexualidad femenina no se
ha visto como fuerza motora en los casos de la creacién sino que,
simplemente, no se ha visto), sino que reconceptualiza el aspecto
sefialando la importancia en su lugar de una vida afectiva satisfactoria,
también para los hombres. Y con respecto a las mujeres sefiala cémo
muchas de ellas “creian que sus maridos las habian liberado para que
se concentraran en su trabajo”(pp. 222), aunque a nuestro autor se le
cuele en ocasiones una vision paternalista en la que sitla a los maridos
de “mentores” o a las creadoras como trabajadoras por destino de doble
jornada: “mi marido era muy comprensivo acerca de esto. Decia: ‘Haz
como gustes, cualquier cosa que yo pueda hacer para ayudar. Siempre
y cuando los chicos estén atendidos, no tengo problemas al respecto,
usa tu tiempo como quieras’. Y eso era muy importante” (NEUGARTEN;
BERNICE, en op cit. pp. 223, la cursiva es mia). Por otro lado, también
sefiala coémo para algunas mujeres, alcanzar el éxito supone celos e
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incomprension por parte de su pareja, como el caso de la poeta Hilde
Domin cuando, la primera vez que ensefia sus poemas a su marido,
éste le dice “jbueno, pero qué desastre tenemos aqui!”. Sélo, sefala
Csikszentmihalyi, después de que su marido muriera comenzé ella
plenamente a dedicarse a escribir, convirtiéndose en una de las poetas
mas leidas de Alemania. De tal modo que ese cényuge sostenedor ideal
es mucho mas dificil de encontrar si ese individuo creador es una muijer.
Podriamos aventurar incluso que, de existir un andlisis de género en
la construccién de la persona creadora, seria conveniente anadir “los
conyuges obstaculizadores”, en el caso femenino. Mientras muchos
de los miembros de la generacién del 27 tuvieron en sus parejas
femeninas apoyos incondicionales donde reflejarse engrandecidos, sus
compaferas, en muchos casos, se conformaron con no tener, como la
artista Maruja Mallo, “conyuges obstaculizadores” que minimizaran su
obra.

El ambito

Csikszentmihalyi dedica un capitulo inicial a la interaccién del campo
—0 area de conocimiento o trabajo creador-, la personalidad y el ambito.
Y es de gran ayuda la introduccion de variables que tiene que ver con
la autoridad, los estratos sociales y el género, aunque no los sefnala
explicitamente, para comprender el fendmeno de la actividad creadora
en el ambito de la creatividad.

Que un ambito permita reconocer algo como novedoso, de calidad
o digno de entrar en la historia, es algo que hemos esbozado en el
capitulo primero de este libro y que tiene que ver, entre otras cosas, con
la constitucion del patriarcado, en el caso de la sistematica exclusion
de las mujeres en el arte, la literatura y la creacién “normativa” y con la
minimizacion de las actividades realizadas por mujeres en la cultura en
general, considerandolas como “no normativas”, marginales, menores
o populares. Como senala nuestro experto en creatividad “los diversos
ambitos actuan como filtros para ayudarnos a seleccionar, entre la
avalancha de nuevas informaciones, aquello memes, o unidades
de informacién cultural, a los que merece la pena prestar atenciéon”.
El ambito selecciona, filtra, elimina, o desprestigia, aquellos memes
“non gratos”. Del mismo modo que Marcelino Sanz de Sautuola tuvo
que sufrir la burla, el escarnio y la difamacion de los expertos al ser
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tildado de impostor tras haber presentado su descubrimiento de las
pinturas rupestres de Altamira ante la Sociedad cientifica francesa de
la época, muchas mujeres de un campo determinado fueron olvidadas,
minimizadas o simplemente, no elegidas como memes dignos de
visibilizaciéon. En otras ocasiones toda una actividad —por estar realizada
por otras procedencias, otros estratos sociales u otro género diferente
al normativo- es alejada a los margenes de la subcultura.

Ello, como Csikszentmihalyi sefiala, no impide que el campo siga
enriqueciéndose, pero esta claro que no es considerado relevante.
En algunos casos, como el arte, el ambito (los historiadores y criticos)
prima sobre la campo (el arte y la creacion artistica), sefialando qué es
y no es arte relevante. Que es lo que esta en los museos. De tal modo
que, ademas de una personalidad creativa y tener la formacion que
implica los conocimientos necesarios para traducir esa energia creativa
en algo mas, hay que conocer las reglas del ambito, del establishment.
Para las mujeres supone un triple handicap: por una lado, asegurarse
una infancia que ayude a construir una buena seguridad y autoestima;
por otro lado, afianzar una buena formacién, formacién que a veces
ha sido poco apoyada por el sistema educativo y el profesroado poco
proclive a yuadar a las mujeres; y en tercer lugar, saber, como decia
Levy Strauss “las leyes de la tribu”, por las que, amén de conocer los
criterios de valoracion y éxito, conozcamos el curriculum oculto de ese
ambito que pone a las mujeres en un porcentaje de éxito poco superior
al 20%.

Siguiendo con el ejemplo de Maruja Mallo, encontramos en la biografia
de Mangini anécdotas esclarecedoras. Cunado, en una entrevista, un
periodista insiste en preguntarle por su vida personal y no por sus obras
—aspecto que predomina en las biografias y criticas de mujeres frente a
los aspectos formales de las obras de los varones, Mallo exclama:

“Y no le da a usted verglienza fastidiarme asi, preguntandome
sandeces? ;A mi? jA mi que vengo escapando de la muerte! jA mi esas
preguntillas! Cuando mis ojos todavia estan viendo nifios mutilados,
hombres asesinados, mujeres que corren llorando. Nada recuerdo,
nada puede recordarse (...) sino que mi patria se ahoga, se ahoga en su
propia sangre.”
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Mallo recibira criticas donde se alude en algunas a su aspecto fisico, vy
en otras se empenan en minimizar su obra. Es decir, una critica que se
empefa en apartarla del ambito del arte, de los “memes” significativos.
Mallo se defendera:

“Tenemos los artistas derecho a pensar que no es posible trabajar
honrada, leal y esforzadamente para que una critica desatenta y ligera,
en lugar de marcarnos con fuego si es preciso nuestros defectos, pase
la vista por nuestra obra con una indiferencia y un desdén totalmente
injustificados” (En Mangini, 2012: 201).

Actualmente, en 2012, querer presentarse -siendo una buena ensayista,
con buenos apoyos en la formacién, familia y conyuge sostenedor- al
Premio Nacional de Ensayo, por ejemplo, supone saber de entrada que
en sus treinta y tres ediciones, soélo se entregd una vez a una muijer.
Ademas de cruzarlo con otras variables, algunas insdlitas, supone
saber que, como mucho, disponemos de poco mas de un 3% de
posibilidades de éxito. Eso es tener buena autoestima. Y saber de las
leyes de la tribu.

Ampliar la creatividad a la interaccion entre el campo, el ambito y la
persona ofrece, cuando menos una arena de trabajo mas compleja
que explica, entre otras cosas, como el trabajo de la igualdad y la
democracia en la cultura ha de hacerse, cuando menos, en estos tres
niveles.
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EL ARTE CONTEMPORANEO Y LA MUERTE /
CUADERNO DEL RIVER'S END

Annie Leibowitz, Susan Sontag muerta, 2004

Alonso y Marful

Hoy el River's End, ese reducto por mil razones insular donde las dos
artistas que suscriben suelen tomar café mientras miran arder el mar
el sol de la bahia, esta cerrado por defuncién. No sabemos quién ha
dejado atras los trabajos y los dias y se ha ido sobrevolando este mar
tranquilo donde quiza mafana naveguen sus cenizas. Et in pulverem
reverteris. Polvo que el brazo azul del oleaje enredara en el polvo de
otras muertes recordando que, de todos los cementerios del mundo,
el mar es el mas bello. No sabemos quién se ha ido, pero estamos
seguras de que, desde ese otro lado del que nada sabemos, de lo que
no se deduce otra cosa que nuestra ignorancia, se enterara de que
los astronomos han descubierto un planeta muy semejante a la tierra
que orbita a unos 600 afnos luz de nosotros y donde, segin comenta
nuestra amiga Claudia Deleuze, la Belleza es Dios.
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En su libro Los grandes hombres ante a la muerte decia Manuel Iribarren
que los unicos a quienes puede otorgarse competencia para hablar de
la muerte es a los propios muertos, no obstante nosotros la tenemos
para hablar de la manera en las que nuestra cultura la ha concebido y
de cémo, al calor de las distintas creencias, se han ido relevando las
formas de morir y los ritos funerarios. Imposible saber a ciencia cierta
qué pensarian el hombre o la mujer de Neanderthal cuando enterraban
a sus deudos recogidos sobre si mismos sobre un delicado lecho de
piedras redondeadas. Es de suponer que, tal como harian también
los neoliticos, que incorporaban armas y viandas al ajuar del difunto,
creian firmemente en la vida de ultratumba. Si la muerte obedecia al
ritmo universal que parecia seguir la Naturaleza en su ciclica danza,
era preciso acompafnar el cuerpo del difunto con algunos enseres y
dedicarle ofrendas con las que pudiera mantenerse mientras esperaba
el retorno. La creencia en la reencarnacién, que habria de triunfar en
amplias regiones del planeta, no era, por tanto, mas que un gesto de
mimesis metafisica abundantemente justificado por la circularidad que
presidia el regreso de los astros, las estaciones y las cosechas.

Con razén Nietzsche suplicaba la vuelta a ese fulgor dionisiaco de la
tierra que gira en torno a un sol deificado que todos los dias renace
de sus cenizas, igual que el ave Fénix. Miramos hacia el pasado de
nuestra cultura y nos da la sensacién de que, de Platén a Cristo, del
reino celeste de las Ideas a su natural prolongacion en la escatologia
cristiana, se tiende un cabo del miedo del que lo mas facil era escaparse
por la tangente del nihilismo, aunque en ello emplearamos mas de
veinte siglos y una llustracion de por medio. Expresiones diferentes
de un mismo horror, la cultura griega temi6 tanto a Hades, dios del
inframundo, que apenas hay representaciones suyas. El cristianismo,
por contra, elevd la muerte al rango de una obsesion plastica, y aqui y
alla menudean representaciones de un naturalismo feroz cuya version
laica y postmoderna no es otra que la plastinacién de Gunther von
Hagens. Del caballero o la sefora flaquisimos de piel apergaminada
se pasara al esqueleto, que, a partir del XVI, se va definiendo con el
avance de la anatomia. Los mapas musculares de los desollados de
Hagens no son mas que la vacua necrolégica de una civilizacién que,
con la fe en Dios, ha perdido la esperanza de la resurreccién y exhibe
su “filosofia del fiambre” con una impunidad casi obscena.
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Gunther von Hagens, caddveres plastinados

El ser se ha encontrado con la nada y aun esa nada que anida en un
resto cadavérico debe explorarse y mostrarse en una declaracién tacita
de que no hay otro mundo que el mundo de lo visible, y que su decalogo
no es otro que el que repite hasta diez veces la palabra transparencia.
Si la agonia de Dios empieza con ese “tiempo novisimo” al que, apenas
iniciado el siglo XIX, se refiere Hegel, no resulta sorprendente que sea
el propio Hegel quien empiece a elaborar una filosofia de la verdadera
muerte. De la muerte sin resurreccién. Sin mas alla. Sin punto y aparte.
De la muerte tal como se la define en la Fenomenologia del Espiritu,
como “negatividad absoluta” que confiere a la conciencia individual su
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condicion universalmente tragica. La tragedia moderna ya no se basa
en la expiacién de algun error nocivo como el que hace del rey Edipo
un chivo expiatorio que lava con su dolor la mancha de la peste, sino en
la pérdida del horizonte de trascendencia que se podia vislumbrar mas
alla de nuestra finitud. En sus paginas sobre “La muerte y el sacrificio”,
Georges Bataille recordara la desolada reflexién hegueliana, “El hombre
es esta noche, esta Nada vacia”, como una de las meditaciones
mas desgarradoramente bellas del filbsofo aleman. Es, por tanto, la
experiencia de la pérdida de la fe la que lleva consigo el nacimiento
de la muerte. En una de las obras mas representativas del teatro de
Beckett, Vladimiro y Estragdn esperan inutilmente a God(ot) y anticipan
la mansa desesperacién del autor al elegir su propia tumba: “de
cualquier color, siempre que sea gris”, tan gris como el absurdo teatro
de la existencia. Estamos en 1953 y el temblor del Holocausto recorre
aun la espina dorsal de la cultura europea. Cuatro afos después, en
El séptimo sello, de Bergman, la figura de la muerte sostiene con su
reo una agonica partida de ajedrez en la que deja claro, negro sobre
blanco, que el perdedor no podra disfrutar de una prérroga ni de un
nuevo emplazamiento.

Heidegger sefald con acierto que la segunda caida del ser
humano seria en la banalidad. Banalidad que abarca casi todas las
manifestaciones del mal, como queria Hanna Arendt, y, por supuesto
el mal radical que aqueja al ser humano: la negatividad absoluta de la
muerte. Probablemente uno de las senas de identidad de “la condicion
postmoderna” -marchamo filoséfico de la nueva levedad que Jean-
Francois Lyotard populariza a partir de la publicacién de la obra
homonima de 1979- sea la exterioridad de la mirada que arroja sobre
ella. Producto de la exaltacion de la tecnologia que ha logrado diferirla
y disimular su acecho a través de cirugias que a menudo son auténticas
tanatoplastias, la contemplamos cada vez con mayor distancia. La
arrinconamos (los cadaveres se alojan en tanatorios y los féretros se
introducen en urnas que descienden de forma directa al crematorio)
y parecemos haber interpuesto entre ella y nosotros un cierto halo de
irrealidad, la misma que reviste las muertes que contemplamos por
television en perversa continuidad con anuncios de coches, teléfonos
moviles o maquillajes. Las muertes de Muamar el Gadafi o Sadam
Hussein fueron, a este respecto, la anticatarsis de la anestesia global
ante la paradoja moral de matar al asesino. Nos situamos ante un
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nuevo régimen escopico simbolizado por la ubicuidad de una pantalla
que, sit venia verbo, “apantalla” nuestra experiencia y nos convierte en
espectadores de nosotros mismos (es el éxtasis vacuo del narcisismo
en el protagonismo del espejo y del perfil social) y, por supuesto, de
los otros (cada vez mas valorados por lo que de grato presenta la mera
superficie o la apariencia). En la con razén llamada por Guy Debord
“sociedad del espectaculo” la muerte ha logrado convertirse en lo
radicalmente Otro que le sucede a Otro. Desde este punto de vista, las
obras de Richard Avedon, Sophie Calle, Annie Leibovitz o Bill Viola, al
obtener imagenes de la agonia de sus seres queridos y divulgarlas de
forma masiva en las galerias de arte y en los medios de comunicacion,
revisten un caracter paradigmatico.

Richard Avedon retrata el deterioro de su padre en una larguisima
serie de instantaneas en las que Jacob Israel Avedon aparece
meticulosamente ataviado, como si el estar presentable en todo
momento, incluso coqueto, fuera parte de un ars moriendi que se
revela en su objetualizacion visual. “Mis retratos —sostuvo Avedon- no
intentan ir mas alla de las cosas. Solo son lectura de superficie”. En
2004 su discipula Annie Leibowitz retrata a Susan Sontag muerta sobre
una camilla y practicamente irreconocible con zapatos de tacén, el pelo
corto en torno al rostro abotagado y amortajada con un vestido plisado
a lo Fortuny.

La conceptualista francesa Sophie Calle, ficcionalizada por Paul Auster
en su novela Leviathan, grabd las ultimas 80 horas de la vida de su
madre y presentd un extracto de sus ultimos minutos en la Bienal de
Venecia de 2007. “Hay 11 minutos finales en los que uno no puede saber
si esta muerta o viva, no habia respiraciéon. Cuando murié -declaré la
artista en una entrevista concedida a Ana Maria Battistozi- puse avisos
en los diarios en los que decia cual fue su ultimo libro, la ultima pelicula
que vio, el ultimo poema, pero terminaba con la imposibilidad de saber
cual fue su ultimo suspiro. Ese momento es inasible, imposible de
fijar”. Fijo en su escultura hiperrealista de apenas un metro de longitud
permanece el padre del creador australiano Ron Mueck que, en su obra
Dead Dad (1997) reproduce con su habitual minuciosidad el cadaver de
su progenitor...
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Ron Mueck, Dead Dad, 1997

Hemos dado un paseo por la playa, donde la posidonia se aferra a las
orillas impidiendo que la caricia tenaz del oleaje se lleve por delante la
delicada linea de los tamarindos. El cementerio mas bello del mundo
resplandecia bajo el sol de diciembre y las cenizas de los muertos
parecian mecerse en el calor de su abrazo. Hicimos un anillo de hojas
y lo lanzamos al agua mientras recitabamos, en voz baja, unos versos
de Adrienne Rich:

Escucha. Los vidrios se quiebran,
se tambalean los arboles
Hacia la noche. El viento
se apresura a recibirlos.
Como un espejo la luna se ha quebrado
y en la copa del roble mas alto
relampaguean ahora sus fragmentos.[1]

[1] Los versos pertenecen al poema “Arboles”. La traduccién es de Myriam Diaz-
Diocaretz.
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ENCUENTROS TARDIOS, DE ELENA ASINS

Cuando se piensa en el transcurrir temporal, se toma conciencia de las
experiencias vividas o de las que han dejado de vivirse.

En esta exposicidon compuesta de videos, instalaciones y proyectos
lineales para no se sabe qué construcciones, y realizados en los ultimos
anos, rememoro tiempos de accion en que estas cosas, su ejecucion
y exposicion, hubiera resultado una cierta utopia. Hoy dia es posible
hacer hasta aquello que ni uno mismo se propone, pero que los medios
posibilitan, y recuerdo la frase de Albert Einstein en la que comenta:

“Caracteriza, en mi opinion, a nuestra época la perfeccién de medios y
la confusion de fines.”

En alguna medida, se toma una cierta discrepancia y disconformidad
con las tecnologias que disfrutamos actualmente. Con el transcurrir del
tiempo, las generaciones venideras disfrutaran de medios mas simples,
a la vez que mas sofisticados y precisos.

A pesar de ello, la nueva era digital pone a nuestro alcance no sélo
medios, sino contenido, ello me produce una cierta desconfianza y un
temor inexplicable, a la vez que un gozo relevante y orgulloso de todo
lo que uno y la maquina hacen posible. La pregunta reside en: ;Es la
maquina capaz de pensar? ;Realmente se piensa o uno es arrastrado
por sus posibilidades?

¢De qué forma procesamos y cdmo nuestro cerebro almacena los
conocimientos y datos adquiridos? ; Somos acaso capaces de dominar
el subconsciente?

¢La vitalidad especificamente humana, propia del yo, en un esfuerzo
querido y necesitado que persigue infatigablemente algo concreto,
puede perder su naturaleza por una robética que le autolimita?

Retomo una y otra vez estas cuestiones en mi mente; ocurren tanto en
la vida profesional como en el contexto escueto de nuestro estar en el
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mundo, de nuestro ser en el mundo, y de nuestra libertad.

Muchas de las obras aqui expuestas son totalmente inéditas, recientes,
compuestas en cortos espacios de tiempo que vienen arrastrando
multitud de vivencias y multitud de trabajo, y con ello me pregunto
también, que por qué razén estas obras, estan pautadas para una
nueva forma de entender y hacer el mundo y entender y hacerse a
uno mismo, no vinieron en otro tiempo, un tiempo mas adecuado,
menos tenso, menos ambivalente y en el que el signo, los signos eran
menos reflexivos, mas espontaneos, menos elementos generados por
la experiencia, mas distendidos. Porque cada linea, cada corte, es una
decision trascendental e irreversible, ahora.

En este ahora de los encuentros tardios.
Elena Asins, Azpirotz, abril de 2012

Extracto del texto editado en el catalogo Elena Asins. Encuentros
tardios, Koldo Mitxelena erakustaretoa, Donostia, junio-septiembre
2012. Agradecemos a Elena Asins y al KM el permiso para la difusion
de este texto en M-arteycultura visual.

Se recomienda visualizar el siguiente video:

1401101670001

Entrevista de Begoina Zubieta a Elena Asins en el programa Forum
de EITB
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SE INICIA LA TEMPORADA DE EXPOSICIONES
Mercedes Estarellas

El pasado septiembre se inauguré la temporada de exposiciones en las
galerias y en los centros de arte de toda Espafa. Como cada afio las
galerias durante este mes celebran el comienzo del otofio. ARTNOU,
organizado por la Asociacion Art Barcelona, abri6 la temporada dando
la oportunidad de exponer a jovenes artistas en once galerias, entre el
6 y el 21 de septiembre. La tercera edicién de la APERTURA de Arte_
Madrid se extendioé durante tres dias con multiples actividades: visitas
a colecciones privadas, brunch y una gran fiesta para los profesionales,
gracias al patrocinio de la administracion local y comunitaria y de
entidades privadas. También la fiesta marcé la temporada fue en Palma
de Mallorca, donde la Nit de I’Art tuvo lugar como cada septiembre
desde hace quince afos, con buenas propuestas expositivas y una
espectacular participacion ciudadana. Por fin las instituciones insulares
se han percatado de la importancia de la fecha en el calendario turistico
y de la excelente publicidad que este tipo de eventos proporcionan a la
isla, siendo este el primer afno que han colaborado en el presupuesto
de una manera significativa. Ojala el apoyo al mercado del arte
contemporaneo se prorrogue y consolide en todo el territorio nacional.

Las galerias comienzan la temporada con el pertinaz 20% de artistas
mujeres en sus propuestas: de un total de 155 individuales programadas
por el Consorcio de Galerias espafnolas de arte contemporaneo, solo 31
son de artistas mujeres (sobre esta “constante”, ver el Informe MAV
n. 6). En las diferentes ciudades espafolas las galerias nos proponen
disfrutar y adquirir obra de las siguientes artistas desde septiembre a
noviembre:

En la zona norte de la peninsula encontraremos obra de Amparo Sard
en Espacio Liquido en Gijon; en Pamplona Moisés Pérez de Albéniz
propone a Miren Doiz; en Santander Juan Silié a Victoria Civera; y en
Vigo en la galeria Adhoc, encontramos a Elena Garcia, y en la galeria
Bacelos a Marlena Kudckla.

En Barcelona exponen Chus Garcia Fraile en ADN, Mireia C. Saladrigues
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en Els Angels, Aleksandra Mir en Joan Prats, Carmen Calvo en Joan
Prats-Artgrafic, Patricia Dauder en ProjecteSD, Ruth Moran en Sicart,
Paivi Koskinen en H20 y Miju Lee en Mutt Art Gallery.

La Nit de I'art en Palma de Mallorca inaugurd las exposiciones de
Mercedes Laguens en ABA Art, de Laia Ventayol en el CCA (Andratx),
de Alyssa Pheobus Mumtaz en La Caja Blanca, de Victoria Civera en la
galeria Maior y de Nuria Mora en SKL.

En Valencia, Rebeca Planas expone en la galeria Punto, Teresa Cebrian
en el espacio de Rosa Santos e Inma Femenia en la galeria Kessler-
Battaglia. En Malaga podemos ver a Cristina Lama en JM y en Murcia a
Saelia Apaicio y Alejandra Freymann en Art Nueve.

En Madrid, encontramos a Ellen Kooi en Camara Oscura, a lris
Schomaker en Distrito 4, a Uta Reindl en Helga de Alvear, a Zaha
Hadid en Ivorypress, a Sally Mann en La Fébrica, a Regina de Miguel
en Maisterravalbuena, a Nuria Fuster en Marta Cervera, y a Linarejos
Moreno en la galeria de Pilar Serra.
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PERSPECTIVAS FEMINISTAS EN LAS
PRODUCCIONES ARTISTICAS

LAS TEORIAS DEL ARTE
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Lourdes Méndez, catedratica de Antropologia del Arte en la UPV y
organizadorajunto a Xabier Arakistain, comisario y critico de arte de estas
jornadas, subrayo en la apertura la necesidad de seguir combatiendo la
idea de que las diferencias y las desigualdades que padecen las artistas
son naturales cuando son sociales y se combaten politicamente. Por
€s0 hay que seguir contribuyendo con estos cursos para deshacer las
narrativas dominantes y el canon, que siguen transmitiéndose en las
universidades, en las ensefanzas secundarias y en todos los ambitos
de la ensefianza. Este curso de perspectivas feministas quiere visibilizar
las estructuras sexistas en las que se inscriben las practicas artisticas
junto a las de sexo, etnicidad, clase social y denunciar las narrativas
sobre el arte androcéntricas y etnocéntricamente sesgadas.

Amelia Valcarcel, Catedratica de Filosofia Moral y Politica en la UNED,
Vicepresidenta del Real Patronato del Museo del Prado y personaje clave
dentro del Feminismo de este pais, explicd que no es un momento dulce
para las oportunidades de las mujeres en los tiempos tan complicados
que atravesamos. A continuacién, esbozé una pequena historia del
feminismo, como movimiento novedoso y radical en la modernidad,
remontandose a 1673 y a momentos puntuales destacando los grandes
logros conseguidos: derechos educativos y politicos, derechos
fundamentales, etapa sufragista.... Amelia insiste en que la cuestién
fundamental es el poder y que en el ambito donde se gestan las élites
las mujeres estan fuera: en el gran conglomerado empresarial, la mujer
no pertenece al grupo que lo rige, ni esta en la direccién de los holdings,
ni en el dominio de los recursos de este mundo... El poder sigue siendo
masculino. ¢ Por qué esa resistencia?

Luego esta el saber-poder, un sistema sumamente resistente. En el
estado espanol, las catedras que ocupan las mujeres son el 9%, hay
un 91% en el otro lado. En las universidades de Bellas artes hay un
70% de mujeres frente al de 30% de hombres, baja el porcentaje de
mujeres en el doctorado...Las mujeres tienen mayor formacién, mayor
preparacion que nunca. Hay una autentica devastacién del talento
afirma Amelia.

En el sistema de los medios de informacién, en los diarios, en los
canales de informacion y de opinién el porcentaje de mujeres directivas
en los grandes diarios es del 4%, en los canales audiovisuales del 7%,
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y en los de opinidn son inapreciables. ¢ Mujeres formadoras de opinion?
¢No son capaces?

En el sector de la religién, uno de los mas grandes poderes, las
mujeres no estan, apunta Amelia. ¢Lideres religiosas? Es el poder
mas masculinizado de todos. La mujer tiene una posicion totalmente
devaluada en la propia estructura de la religion.

En la politica se ha forzado la entrada de las mujeres, exigiendo
cuotas, ahora paridad, se ha avanzado en las listas electorales pero los
resultados no son satisfactorios, no hay cualidad.

En cuanto a la creatividad muy pocas mujeres llegan a la cima de la
creatividad en la arquitectura, en el ambito audiovisual, en la musica, en
la pintura etc.. Esto ocurre, afirma Amelia Valcarcel porque la mujer no
pertenece al canon. Todos somos capaces de cultura universal, todos
somos creativos y en todos los momentos de la historia del arte ha
habido mujeres, no estan en el canon y han sido injustamente borradas.

Dice Amelia que la presencia de las mujeres en el arte se llama NO.
El comité quien decide es NO. Por eso la introduccion de las mujeres
en las élites del poder tiene una resistencia titanica. El mundo de la
cultura, Amelia lo compara con un castillo, porque es muy dificil para
las mujeres llegar a la habitacién principal. Existen unas excepciones
y se les admite como excepciones. En un cuerpo colegiado, de honor,
de influencia, las mujeres no tienen que estar alli comenta con ironia
Amelia Valcarcel y anade lo que sucede en los cuerpos colegiados
que cooptan a mujeres que tienen 20 afos menos que ellos. Estas
mujeres se sienten excepciones, no excepcionales: “Yo estoy aqui”.
“No esperemos nada de esas personas cooptadas. No van a ser la
puerta de nadie, afirma Amelia. Una extrafia carrera, la nuestra en pro
de la libertad”.

Yvonne P. Doderer es profesora, entre otras disciplinas de Estudios
Culturales de la Universidad y Ciencias Aplicadas de Dusseldorf y
ejerce como artista y conferenciante en temas de activismo urbano,
género y arte contemporaneo.
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Doderer realizé un exhaustivo repaso a los estudios de género en el arte
contemporaneo y a las practicas de las artistas: Robin Morgan con su
Sisterhood is Powerful (1970), Kate Miller con Sexual Politics (1970), las
performances Eye body, de Carolee Schneemann, la performance Cut
piece de Yoko Ono, los trabajos de VALIE EXPORT, el Body beautiful de
Martha Rosler, Mirror piece (1991) de la feminista y pionera performance
Joan Jonas, la serie Catalisis de Adrian Piper... Todo un desarrollo de
practica feminista, en la que la diferencia de géneros afecta a todos
los ambitos y a todos los diferentes niveles de la sociedad. Doderer
afirma que el género no es solo poder sino también espacio, en la vida
cotidiana, en las esferas de la reproduccion, en el hogar, en el espacio
social, econdmico e institucional. También destaca a Laura Cottingham
que comienza a investigar en 1992 la historia del movimiento feminista
en los Estados Unidos durante los anos 70 con su obra Seeing though
the seventies: Essays on feminism and art, que sigue vigente y que ha
influido en artistas como Hannah Wilke y Judy Chicago (The dinner), a
Linda Nochlin con su articulo de 1971 Why have there been no great
women artists? (;Por qué no ha habido grandes mujeres artistas?) que
ha servido como punto de partida de muchas investigaciones sobre las
artistas ... Citdé a numerosas artistas y sus obras como Nan Goldin, Ana
Mendieta, Kiki Smith, Orlan, Sue Williams, Catherine Opie, Lyle Ashton
Harris, Nicole Eisenman... que exploran nuevas narrativas que ponen
en cuestion el deseo, la masculinidad y se adentran en unos discursos
entre lo personal, e intimo junto con lo politico, lo étnico. etc...

A partir de los afios 90 surgen grupos y colectivos que cuestionan
las representaciones sobre las minorias sexuales y Doderer aborda
proyectos interdisciplinares como First Story Women building/New
Narratives for the 21 st Century en los que se presentan nuevas
narrativas del papel de las mujeres en la sociedad con diferentes
practicas artisticas, culturales, en la educacién, con la participaciéon de
artistas, cientificas, activistas, productores culturales, realizadoras de
peliculas...en las que las mujeres son las protagonistas de la sociedad
y crear otro futuro...

Igualmente comentd otros proyectos diferentes, como el que lleva a
cabo la organizacion Women on waves, sobre el tema del aborto y los
derechos humanos de la mujer y en concreto las campanas llevadas a
cabo en barco a diferentes paises donde el aborto es ilegal por medio
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del A portable del artista holandés Joep Van Lieshout, un container
para ser adaptado como hospital portatil. También hizo referencia al
grupo espafol LSD (1993-2000), cuyas integrantes provenian de los
grupos feministas, de lesbianas y de la izquierda, influenciados por la
teoria queer.

Otras intervenciones interesantes, entre otras, son las Her stories de
Regina Maria Moller, la exposicidn queer The Eight Square de 2006
realizada en el museo Ludwig de Colonia, una exposicion sobre género,
vida y, sobre todo, deseo. Se visibilizaban formas de deseo: trans,
transgénero, travestismo ... Utilizando las imagenes de pornografia
gay, Dorderer citd6 también de forma destacada algunas obras de la
artista conceptual Monica Bonvicini artista que trabaja los vinculos
del poder, con la arquitectura, el género y la sexualidad, interpelando
siempre al espectador ante su singular trabajo. Otra de las artistas con
planteamiento feminista 'y queer y también activista es Katrina Daschner
de la que se presentd una serie de obras cuyos relatos forman también
parte de esta historiografia del arte, historias visuales en torno al
lesbianismo, a las drag queen, queer y trans...

Moénica Mayer es pionera del
performance en Meéxico vy
precursora del arte feminista
en América Latina. Con Maris
Bustamante fund6 en 1983 el
grupo Polvo de Gallina Negra
y desde 1989 trabaja con
Victor Lerma en el proyecto
conceptual Pinto mi raya.
Ademasdesusintervenciones,
de las que hizo un detallado
recorrido en su intervencion,
considera como parte de su
actividad artistica el ensefary
participar activamente en la comunidad. Todos sus trabajos estan
insertos en la practica activa del feminismo y en muchos temas utilizan
el humor como estrategia. Destaca en su trayectoria el proyecto Madres
de 1987, contra el arquetipo de la madre. En Archivo activo durante 20
afios han albergado 40.000 textos de opinién sobre las artes visuales
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publicados en los periédicos mas importantes de México, en los que un
pequefio porcentaje, 1803 eran de mujeres. Su vida diaria se ve
entremezclada en su trabajo. Asi Lo personal es politico/Lo personal es
artistico, Las bodas son otras performances en las que participa junto
con Victor y sus hijos. Ni tu titulo ni mi titulo (2005), Yo no celebro ni
conmemoro guerras (2008), No a las maternidades secuestradas, junto
a la continuidad al archivo del feminismo de Ana Victoria Jiménez en la
Universidad Iberoamericana, son otros trabajos y performances a
destacar.

Las Guerrilla Girls, las feministas enmascaradas, a través de
una de sus representantes, artista y con el nombre de ficcién Frida
Kahlo, repasaron la historia de su activismo, utilizando el humor y las
imagenes para exponer el racismo, la corrupcion, haciendo hincapié en
lo olvidado, en lo infravalorado, en definitiva en todo lo injusto.

Desde hace 28 anos las Guerrilla Girls vienen actuando a través de
unas artistas anonimas, enmascaradas de gorilas para preservar su
identidad y desencadenaron toda una toma de conciencia en el mundo
artistico. No se puede contar la historia de la cultura sin incluir todas
las voces, afirmdé con rotundidad Frida Kahlo. Han llevado a cabo
sus protestas ante de los museos mas importantes del mundo, han
publicado libros, posters y pegatinas para defender los derechos de las
mujeres. En Nueva York el indice de participacion de las mujeres en los
Museos en 1985 era 0.

El poster The advantages of being a woman artist ha sido traducido a
muchos idiomas, al que siguié el conocido ¢Las mujeres tienen que
estar desnudas para entrar en el Museo Metropolitan?

A mediados de los 90 los museos seguian exponiendo a pocas mujeres
por lo que habia que lanzar una nueva campana, que se hizo con el
formulario Top ten signs that youre an art world token. Hicieron a gran
escala una intervencion para una gran audiencia en la 51 Bienal de
Venecia en el hall principal donde las Guerrillas Girls portaban una serie
de carteles donde se leia Benvenute alla Biennale feminista aludiendo a
que por primera vez eran dos mujeres las organizadoras: Rosa Martinez
y Maria de Corral. En esta Bienal se alcanzé un gran nimero de mujeres
expuestas. En Venecia descubrieron que las obras de mujeres no
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estaban en las paredes sino en los sétanos, de ahi el cartel aludiendo
a la Dolce Vita con la figura de Marcello Mastroianni Where are the
women of Venice? Underneath the men. Frida Kahlo subray6 el gran
racismo existente en los museos y en el cine con respecto a las mujeres
de color, de ahi el cartel Anatomically correct oscar en el 2002.

Otro de los aspectos tratados por Kahlo fue la corrupcién existente en
los museos norteamericanos, las grandes sumas de dinero pagadas por
exposiciones como la de la coleccion Panza di Biumo, la de Saatchi, los
escandalos financieros del MOMA, siendo muchos los financiadores de
museos que acaban en la carcel.

Kahlo abogdé por contar la historia de las mujeres artistas, subray6
lo competitivo que es el sistema del mundo del arte, la necesidad
de cambiar la mentalidad de la gente, para lo que el humor es buena
ayuda. Hay que sacar a la luz todos estos problemas, hay que cambiar
la institucion, hay que decir que la historia del arte se construye y que
la real no es la de la institucién, que hay que usar la F de feminismo,
por la igualdad en la educacion, que hay que levantar la voz. Complain,
complain, complain...

En la mesa redonda se plantearon muchos temas: seguir con el
objetivo de difusion del conocimiento feminista y con la estrategia del
humor, cdbmo combatir e insertarse a la vez en el canon que es poder y
esta sesgado, el enorme poder del mercado, la necesidad de recuperar
las individualidades de las mujeres artistas y de defender una posicion
feminista ante el panorama europeo de un conservadurismo tan fuerte,
seguir con las resistencias, etc..

Maite Garbayo

Maite Garbayo Maeztu es investigadora y critica de arte. Licenciada
en Historia del Arte por la Universidad del Pais Vasco y Maestra en
Artes Visuales por la Universidad Nacional Auténoma de México.
Como critica de arte, es colaboradora habitual de A*DESK, y autora
de distintos textos de catalogos y monografias. Desde que finaliza su
licenciatura, se especializa en teoria critica feminista y compagina su
labor como investigadora con la docencia y la educacion artistica. En
2009 presenta el DEA en la Universidad del Pais Vasco bajo el titulo
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“Artes y feminismos: una aproximacién a las practicas artisticas en el
Estado espariol®. Actualmente realiza su tesis doctoral, en la que explora
las relaciones entre las teorias feministas y las practicas performativas.

Hizo una introduccion sobre las particularidades del arte conceptual
en el estado Esparol y en particular en el contexto de Catalufa para
centrarse en las artistas Olga L.Pijoan, Fina Miralles, y Angels Ribé,
una investigacion en curso que forma parte de su futura tesis doctoral.
Una de las problematicas del Conceptual en Espana ha sido que se
ha confundido “arte conceptual” con “nuevos medios”, aplicandose el
denominador de conceptual a todas las practicas nuevas, fueran o no
conceptuales. Otra es que se las ha querido emparentar con el contexto
anglosajén, algo incierto

porque las artistas del momento no conocian a sus homoélogas
conceptuales fuera de nuestras fronteras. Tras desarrollar un trabajo
de investigacion apoyado por una beca de Montehermoso en 2011 y
realizar una serie de entrevistas a protagonistas del arte conceptual
catalan, asegura que las artistas han negado su pertenencia al feminismo
porque eso suponia que se las considerase antes por su especificidad
de ser mujeres que por su condicidn de artistas, es decir, a diferencia
de sus compafneros masculinos, no se les consideraba como artistas
conceptuales sin mas, sino como “mujeres conceptuales”. Por tanto
en el contexto catalan que ella ha estudiado no confluyen el feminismo
con la practica del arte. Las artistas pertenecian a grupos feministas y
esto era algo que mantenian separado de sus practicas artisticas para
no evitar ser estigmatizadas. En cualquier caso, ella ve la performance
como una herramienta politica de primer orden que les sirve para alterar
la simbolizacion de lo femenino y mostrarlo como una construccién.
Esto hace que Garbayo piense en estas obras preformativas como
feministas a pesar de que sus autoras no se declarasen como tales,
dado que su alteracién del estatus de obra politica comienza con la
performatividad del cuerpo y su presencia de maneras hasta entonces
inéditas.

Ha remarcado una cuestidon clave, y es que todas estas artistas
conceptuales, asi como sus homélogos varones pertenecieron a la
burguesia acomodada de Catalufia. Ha presentado obras practicamente
desconocidas y hasta ahora nunca mostradas de Olga Lopez Pijoan,
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artista que murié prematuramente y que desarroll6 su actividad a
principios de los 70 mientras duré su relacion con Carlos Pazos y que
posteriormente se auto-exili6 y abandond la practica artistica por la
ensefianza. Hemos visto algunas fotografias de sus performances
realizadas entre 1972 y 1974 donde aparecia ella sentada en una silla
mientras en una pantalla adyacente se mostraban fragmentos de su
cuerpo a gran escala y en negativo (evitando mostrar explicitamente
el desnudo seguramente por la censura de la época), la presentaciéon
de esta performance en Madrid demostré que la realidad cultural de
la época no estaba preparada para estas obras, un testigo comenta
que el publico reacciond de dos maneras: una parte se mostrd hostil
hacia una obra que no le parecia politica, mientras otros miembros del
publico no ocultaban su excitacién sexual e increpaban a la artista con
frases y risas, masturbandose frente a las imagenes.

Por otra parte, ha presentado la obra de Fina Miralles como una artista
a la que erréneamente se le ha asociado con el Land Art, aunque sus
obras son performativas y de menor escala, también ha comentado
que algunas de sus obras recuerdan a la obra de Ana Mendieta
pero sin su “valor ritual”. Finalmente ha mostrado imagenes de su
serie “Relaciones”, fotografias donde aparece la artista en acciones
cotidianas.

A falta de tiempo, ha presentado un resumen de la obra de Angéls
Ribé, una artista atipica cuya formacion se forjé primero en Paris y mas
tarde en Estados Unidos, querealiza una obra formalista basada en la
utilizacion del cuerpo en el espacio, un espacio que nos viene dado
como un entorno incdmodo al que adaptarse y cuya unidad de medida
es el cuerpo de la artista.

Brigid Doherty

Brigid Doherty es profesora asociada de Aleman y Arte y Arqueologia en
la Universidad de Princeton, donde, desde 2003, también forma parte
del profesorado de los programas de Estudios Culturales Europeos y
Medios de comunicacion+Modernidad. Anteriormente, era profesora
asociada de Historia del Arte y Humanidades en la Universidad Johns
Hopkins. En 2005, celebré el Foro de Investigacion inaugural del
Profesorado Invitado en el Instituto Courtauld de Arte de Londres y
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en 2006-2007 fue miembro del cuerpo docente en el departamento
David y Roberta Logie en el Instituto Radcliffe de la Universidad de
Harvard y académica asociada en el Instituto y Sociedad Psicoanalitica
de Boston. En 2011, trabajé como profesora en el Centro de Estudios
sobre Literatura y Cultura de Berlin. Autora de diversas publicaciones
sobre el arte modernista, la literatura y la teoria estética de principios
del siglo veinte, Doherty es coeditora de un libro de escritos de Walter
Benjamin, The Work of Art in the Age of Its Technological Reproducibility
and Other Writings on Media, publicado por Harvard University Press
en 2008. Ademas en 2008, participé en Manifesta 7: The European
Biennial of Contemporary Art, en Trento, ltalia, contribuyendo con
un proyecto titulado ,,The Museum of Learning Things" (El museo de
aprender cosas). En la actualidad esta finalizando un libro sobre el arte
de Rosemarie Trockel, otro tema principal de su investigacién en los
ultimos afos.

El tema de su conferencia ha sido el analisis de la obra mas reciente
de la artista alemana Rosemarie Trockel. Se ha centrado sobre todo
en las obras: “Yes,but...” de 2005, “Menopause” de 2005, “Gossip”
de 2007 y “Replace me” de 2010, en los que, entre otras cosas, se
crean relaciones entre el trabajo del alumbramiento y el de pintar. Gran
parte de la conferencia ha versado sobre la obra “Gossip” una obra que
incluye la imagen de “El Origen del Mundo” de Courbet, ha abordado
temas de sexualidad y feminismo en relacion al cuerpo humano.
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MUJERES EN EL SISTEMA DEL ARTE

Muj eres en
el sistema

del arte en

Espafha

Maria José Aranzasti

Esta publicacién se ha convertido en un referente de obligada consulta
por los contenidos que desarrolla, los aportes bibliograficos de gran
interés que presenta y por la documentacion detallada de teoria
feminista y de género. Viene a paliar la necesidad de exponer el
panorama de la situacion de las mujeres en los diversos sectores del
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sistema del arte a cargo de las propias protagonistas, es decir, a través
de diecisiete prestigiosas profesionales representativas de diferentes
areas: gestoras culturales, profesoras de universidad, conservadoras
de museos, historiadoras de arte, comisarias de exposiciones,
investigadoras, artistas, criticas, etc.. El libro se configura en cinco
apartados: Educacion y Formacion, Investigacion Historica y Tedrica,
Produccion, Critica y Comisariado y Gestion y Patrimonio.

Ya en la introducciéon Rocio de la Villa, presidenta de MAV (Mujeres
en las Artes Visuales) hasta el pasado junio y una de sus fundadoras,
ademas de profesora universitaria y critica de arte, recalca que
Mujeres en el Sistema del Arte en Espana partié con el respaldo de la
asamblea general de MAV ante la reiterada y continua desigualdad de
oportunidades y discriminacion sexista de las mujeres en el sistema del
arte.

En el apartado de Educacién y Formacion Marian Lépez-Fernandez
Cao, actual presidenta de MAV y profesora del area de Didactica de la
Expresién Plastica en la Facultad de Educacion de la Complutense de
Madrid, manifiesta que el sistema del arte esta plenamente arraigado
en la exclusién de las mujeres. Por ello es necesario un cambio total
y plantea en Apuntes para una educacion artistica desde la igualdad
el cuestionamiento de una serie de paradigmas y la creacion de otros
nuevos: revisar los conceptos de historia, arte, creacién, observar y
deconstruir sus fundamentos patriarcales, y analizar el concepto de
artista y creatividad, muy alejados de los saberes no eruditos, investigar
los modos en que se han escrito las vidas de las artistas, preguntarse
los aspectos que deberian contemplar sus biografias, etc.. Hay que
dotar al alumnado de una educacién artistica con instrumentos criticos
para enfrentarse a los cédigos visuales que le afectan (desde el cine,
la publicidad y los medios) y poder deconstruirlos para que nifios y
ninas, jévenes y adultos puedan crear otros centrados en un contexto
de libertad, de no violencia, de crecimiento sostenible, de valorar al
otro, de no exclusién, de romper con la idea del artista masculino y
dominador, etc..

Virginia Villaplana, artista y escritora vinculada a las narrativas de
identidad, género, memoria e historia, presenta en El arte y la educacion
en cuestion su poética entre la praxis y la teoria desde la Escuela
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Experimental y el Taller de Libre expresion infantil impartido por por
Esther Ferrer entre 1961 y 1968, que ubica a la practica artistica y la
experiencia como el eje de la libertad en el proceso de aprendizaje.
Recupera las ideas de estética feminista y praxis interdisciplinar de Vala
Walsh como plan integrador en las distintas areas de la vida social y
sus practicas culturales a través de la colaboracién y la creatividad,
incluyendo a todo un elenco de activistas y artistas en estas nuevas
formas de generar conocimiento en las practicas artisticas. Recoge
también las ideas de un texto suyo anterior Turn it up (the toolbox),
en el que plantea la pregunta “;Cémo crear nuevas condiciones que
posibiliten subvertir los procesos de de/codficacion que en la era
global se caracterizan por dos movimientos: el de homogenizacion
y el de diferenciacién de los relatos culturales?”. Virginia Villaplana
retoma las ideas de Elizabeth Ellsworth de agenciamiento de saberes
y conocimiento en términos de democracia y de ciudadania activa y
las de un grupo de productoras culturales como Collective Creativity
de Zagreb, que abogaban por nuevas estrategias de accién en el
futuro desde el saber y la pedagogia feminista. Otro documento que
resefia en el marco de la educacion es el de “Estrategia para las Artes
Visuales”, respaldado por MAV en 2011 al recoger la perspectiva de
género, entendiendo que el fomento de la creatividad y la produccién
de conocimiento es “un elemento clave en la estrategia comun europea
de crecimiento econémico y cultural de la sociedad de conocimiento”.

La visibilidad de las artistas en las bibliotecas, archivos y centros de
documentacion de los museos y centros de arte contemporaneo por
parte de Elvira Camara, conservadoray actual directorade la Fundacion
Pilar i Joan Miré e investigadora en temas relacionados con la visibilidad
de la produccion de las mujeres artistas, expone las iniciativas mas
relevantes llevadas a cabo en los archivos y bibliotecas de los museos y
centros de arte contemporaneos para facilitar el acceso, la visibilidad del
trabajo creativo de las artistas y traspasar esa deuda histérica, lamayoria
de ellas en la Ultima década y a cuenta gotas. Exposiciones como 700%
y Nosotras llevadas a cabo en el CAAC de Sevilla, las jornadas Mujeres
en el sistema del arte organizadas por MAV en 2010, /la Accion-Postal
Propuesta Correo en el Museo Reina Sofia cuya continuacion como
receptora de nueva bibliografiay documentacién en base a principios de
estudios feministas y de género corri6 a cargo del MACBA de Barcelona,
iniciativas de visibilizacion en el CAAM de Las Palmas, la implicacion
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de Artium de Vitoria en diferentes exposiciones... Si todos los centros
no contemplan la paridad, la puesta en marcha del Centro Cultural de
Montehermoso de Vitoria confirmaba la posibilidad de poder cumplir la
normativa y la aplicacién de las politicas de igualdad en cada uno de
los programas llevados a cabo bajo la direccidon de Xabier Arakistain,
que también comisarié la exposicidén Kiss Kiss Bang Bang en el museo
de BBAA de Bilbao, de gran repercusion. Otras actividades como los
seminarios y los encuentros sobre temas feministas y de diversidad
sexual realizados en el CGAC de Santiago, la puesta en marcha de
Arte e Xénero por parte de la Biblioteca centro de documentacién de
Vigo, las exposiciones desarrolladas en el EACC de Castelld, el interés
de la biblioteca del IVAM de Valencia por el tema de género que le ha
llevado a crear una sala especifica sobre la mujer en arte y feminismo,
la exposicion del Museo Patio Herreriano Figuras de la exclusion, las
exposiciones del MUSAC en Leédn y la puesta en marcha de Encuentro
de Software libre. Arte y mujer en 2010 son algunas de las referencias
destacadas en este articulo.

En Andaluzas en el siglo XIX: los primeros pasos de la ensefianza y
la actividad artistica por Matilde Torres, artista, escritora, doctora en
historia del arte y centrada en rescatar del olvido y de la invisibilidad
a mujeres del ambito artistico, se refleja el resultado de una larga
investigacion en la que se que recoge los datos de las academias
provinciales de BBAA, de las Escuelas de BBAA y de las posteriores
escuelas de Artes y Oficios junto a otras entidades estudiadas como
academias particulares, Sociedades Econdémicas Amigos del Pais,
Ateneos, Liceos, e incluso docentes masculinos que en sus clases
particulares tenian un alumnado mayoritariamente femenino. La
bibliografia relacionada con la ensefianza artistica de la mujer remite
también a la Real Academia de BBAA de San Fernando y el estudio
abarca a las ocho provincias andaluzas, en las que se han analizado
todos los fondos documentales de ayuntamientos, diputaciones,
archivos de bellas artes y se han sacado a laluz a mas de 300 autoras
que se insertan en el Diccionario de mujeres pintoras en Andalucia,
siglo XIX.

En este mismo apartado de la investigacion histérica y tedrica
Assumpta Bassas, profesora de arte contemporaneo en la
Universidad de Barcelona, critica y comisaria, hace hincapié en como
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tienen importancia las relaciones humanas dentro de la historia de la
creatividad. En La verdad de Carla. Pensar y escribir historia del arte
en el estado espariol nos remite a la critica feminista italiana Carla
Lonzi para preguntarse “;Como empezar a nombrar ese horizonte que
permite un nuevo inicio y contribuye al nuevo pacto sexual a través
de la investigaciéon que hacemos las mujeres feministas en el terreno
de la historia y del pensamiento sobre el arte en el Estado espafnol?”.
Para Assumpta Bassas hay que desprenderse del escudo, del peso
con el que cargamos las mujeres por el hecho de ser mujeres. Pone
en relieve el interés que despierta la obra de Fina Miralles en muchas
artistas, los trabajos que surgen de esas relaciones del compartir y de
los intercambios para dinamizar el archivo de la artista que reposa en
el museo de Sabadell, las nuevas creaciones audiovisuales en torno a
la artista Denys Blacker entre las nuevas generaciones de accionistas.
La autora de este articulo insiste, una vez instalada en la universidad
la investigacion feminista, en la conveniencia de inventar mediaciones
en el profesorado de bachillerato, secundaria y primaria para poner en
disposicion los materiales y las bases de la critica feminista y resalta el
alto conocimiento de las jévenes investigadoras a las que les queda
“cémo hacer que la diferencia sexual femenina no sea ‘objeto’ de la
historia del arte”.

Apuntes sobre una teoria del feminismo y de género en Espafa. Un
marco de referencia limitado a las circunstancias de nuestra historia e
inmerso en los debates globales de Ana Martinez-Collado, profesora
de Estética y Teoria del Arte en la Facultad de Bellas Artes de Cuenca,
critica y comisaria, realiza un paseo fabuloso comentado por algunos
de los libros de referencia sobre arte y feminismo desde Erika Bornay
con Las Hijas de Lilith (1990 a Griselda Pollock con su “Modernity and
the spaces of Feminity (1988), Linda Nochlin ¢Por qué no ha habido
grandes mujeres artistas? (1971) y las teorias antropolégicas de Lourdes
Méndez en todos en sus ensayos, etc.. Se desglosan los discursos
sobre la identidad, el feminismo, el cuerpo, el género, la sexualidad,
temas recurrentes en el arte de las Ultimas décadas. Se refiere también
al mito del andrégino en el Orlando de Virginia Woolf, enlazando con
el estudio de Estrella de Diego Andrdgino sexuado. Eternos ideales,
nuevas estrategias de género (1992), la relevancia de la exposicidn
Zona F de Helena Cabello y Ana Carceller y la necesidad de una mirada
transversal dentro del feminismo con el concepto de “feminismo

104



publicaciones

expandido” en su libro Tendenci@s. Perspectivas feministas en el arte
actual (2005-2008). Desde laimportancia de hacer de convivir el discurso
feminista con la aparicion de otras identidades sexuales, se analizan
otros conceptos como el de transgenérico a través del ensayo de Mar
Villaespesa Hablemos de lo que pasa (1998), los numerosos ensayos
que se detallan en este estudio de la teoria queer de Juan Vicente Aliaga
y José Miguel Cortés vy las aportaciones muy decisivas para artistas y
activistas de los ensayos de Beatriz Preciado. Ana Martinez subraya
la necesidad de recuperar la historia al tiempo que hacer presente, a
la vez que resefa gran numero de textos de diferentes historiadoras
entre las que destacamos los trabajos de Patricia Mayayo Historias
de mujeres, historias del arte (2003), Rocio de la Villa Extraversiones
(2003) y Arte y feminismo en Esparfa (2005), los articulos publicados
por Rosa Olivares en su revista EXIT y sus monograficos dedicados
al arte feminista y arte de género, y las muy relevantes actas de los
seminarios en Montehermoso dirigidos por Xabier Arakistain y Lourdes
Méndez bajo el titulo de de Produccion artistica y teoria feminista del
arte: nuevos debates (2008-2011). Muy interesantes son las profusas
referencias bibliograficas insertas como notas al final del articulo.

Pasando al bloque de “produccion”, Dias de mierda, basuray escombros.
(Confesiones de una artista de mierda) es una sugerente travesia por
las interesantes consideraciones de la artista visual Estibaliz Sadaba,
que proclama: “Me encanta y detesto ser artista. No me gusta ser
Artista Mujer en este mundo del Arte”, y manifiesta la clara explotacién
de su condicién de artista en un sistema en que “la supuesta valia”
se traduce en una utilizacién del trabajo de la artista de una manera
discontinua y desregularizada como la de “prestacion de servicios”.
Critica directamente la condicion laboral de |1@s artistas, plantea la
necesidad de nuevos procesos de legitimacion para poder seguir en la
actividad artistica ante una disneyzacion cultural, que cada vez exige
mas al artista. Estibaliz Sadaba define la produccion y practica artistica
como el “Ultimo eslabon de una cadena cuyo obijetivo final es rellenar
contenidos sin honorarios y teniendo encima que dar las gracias porque
se cuente con nuestra presencia: ya que asi engordamos nuestros
curriculos polifacéticos multiexplotados”.

Mujeres y arte de accion en Espafia expone la situacion originaria y
actual de la performance en Espafa, analizando su precariedad. Desde
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las propuestas de Maruja Mallo y Joan Brossa de los afios 20 del
siglo pasado al grupo ZAJ, a Angels Ribé, Paz Muro, Concha Jerez
y Fina Miralles entre otras artistas, Nieves Correa, historiadora de
arte, performer y directora de Accién MAD, apunta que de las doce
universidades de BBAA existentes en Espafia solo en dos se ofrece
la accion performativa como asignatura: en el Campus de Pontevedra
y en la Universidad Politécnica de Valencia. No esta contemplada en
ninguno de los programas de las universidades publicas como un
género autdbnomo y con entidad propia. Analiza los centros de arte que
han organizado programas especificos de performances en los dos
ultimos ahos, destaca la falta de profesionalizacién y detalla todas las
carencias de esta practica: su falta de reconocimiento, de profesorado,
de programas estables, de apoyo a los agentes independientes,
de teorias y criticas, de atencion por los medios de comunicacion,
dotaciones econdmicas insuficientes y un abandono de mujeres que,
a partir de los 35/40 afios dejan drasticamente esta practica. Nieves
Correa invita a que el arte de accién y la performance estén incluidas
en los programas de bachilleratos artisticos, escuelas y facultades de
BBAA y como género independiente en las facultades de historia del
arte, asi como a apoyar la creacion de redes transnacionales y que los
museos Yy centros les den visibilidad. Nieves Correa remite finalmente
al blog http://mujeresartedeaccién.blogspot.com.

Las brujas de la fisura por Maria Canas, conocida por la Archivera de
Sevilla, artista audiovisual y directora de AnimalarioTV Producciones,
hace una presentacion personal de su interés por la creacién de
poéticas y narrativas audiovisuales citando sus referentes, su pasion
por todos quienes le precedieron y le hicieron sofiar. En los imaginarios
que realiza, las mujeres no conocen ninguna prohibicién y utiliza
como Judith Butler la identidad como un proceso en construccion
permanente y abierto. Se aproxima a los feminismos de la diferencia,
ironiza sobre los canones de belleza establecidos, pervierte las reglas
del juego y apunta que la desigualdad viene también del afianzamiento
de estereotipos autocomplacientes y victimistas de los géneros que
impiden “avanzar de forma creativa, colaborativa y visionaria”.

Desde un fragmento de autobiografia, Concha Jerez, artista
multidisciplinar que obtuvo la medalla de oro al mérito de las Bellas
Artes en 2010, realiza una pequefa autobiografia en la que retrata de
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manera sucinta el panorama del arte en la década de los 80: apertura
de gran numero de galerias en Madrid, creaciéon de la feria de ARCO,
surge la figura del comisario de arte, se introduce la sobrevaloraciéon
del arte joven ligado al concepto de moda, y subraya lo mucho que
falta para la normalizacion de la presencia de las mujeres artistas en el
sistema del arte en Espania.

En El machista emboscado, la artista Marina Nuiez sefala como la
critica feminista ha sido clave en su formacién como artista para poner
en marcha actitudes opuestas al canon imperante. La situacion de los
diversos estudios que vié realizados por MAV le hicieron ver la realidad
en la que se encuentran las artistas: “No se las expone, no se las premia,
no se las critica, no se las compra”. Desvela que el machista emboscado
que se nos ha inculcado aparece continuamente y que para situarnos
en otra etapa debemos adoptar medidas de discriminacién positiva.

Ya en el bloque de “critica y comisariado”, Rocio de la Villa en Criticas
y critica de arte desde la perspectiva de género hace memoria detallada
con una pormenorizada bibliografia citando a las primeras criticas de
arte: Emilia Pardo Bazan, Carmen de Burgos, Maria Martinez Sierra
para pasar a Margarita Nelken, la primera critica de arte especializada
en Espana y que participd en las revistas feministas Companya y
Evolucio. Después de la interrupcién de la guerra civil destaca a Maria
Laffitte y a Maria Luisa Caturla; y en la década de los 60, Isabel Cajide
y Belén Landaburu, a las que se incorporan en la Asociaciéon Espafola
de Criticos de Arte otro gran numero de mujeres. A tenor de la aparicién
del arte conceptual catalan destacan Maria Luisa Borras, Victoria
Combalia, Mercé Vida, Alicia Suarez, Gloria Bosch y Mar Villaespesa...
Dentro del apartado de las revistas en la década de los 80 destacan
La brocha con Inés Hurlés, Lapiz con Rosa Olivares que luego funda
EXIT, como posteriormente Alicia Murria en Artecontexto. Ademas de
las tedricas de la critica, como Anna M.Guasch, Gloria Picazo y Rosa
Olivares hay que citar a Ana Martinez Collado y Remedios Zafra, entre
otras.

Desde la perspectiva de género Rocio de la Villa va perfilando
un panorama que a partir de los afnos 90, con la exposicion 700%,
comienza a mostrar las carencias de la critica de arte en Espafa ante
el gran crecimiento exponencial de mujeres. Tal y como se comprobd
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tras las mesas de Mujeres en el sistema del arte (2010) y Excelencia e
igualdad en el sistema del arte contemporaneo en Esparia (2011), la
autora subraya que “la mayoria de los criticos de arte en activo carecen
del bagaje tedrico necesario para afrontar la produccion de las artistas
y contribuir a la evaluacion del sistema artistico desde una perspectiva
de género”. Y es precisamente esa mirada de género sobre el propio
sistema del arte la que es ineludiblemente necesaria.

Feminismo y comisariado en Espafia. Discursos y narraciones en
el colectivo curatorial de Piedad Solans, comisaria, escritora e
historiadora de arte, fundamenta los problemas de las comisarias a la
hora de realizar su trabajo: precariedad laboral, el silencio y las carencias
del no/hacer. Presenta nuevos planteamientos a través de varias
comisarias que estan organizando nuevas formas en espacios virtuales
y colectivos, en los que caben la performance, el ciberaktivismo, las
nuevas tecnologias, internet, los talleres, asociaciones ciudadanas vy
feministas, universidadesy las redes culturales y sociales. Piedad Solans
entresaca a través de distintas constataciones de distintas gestoras,
curadoras y comisarias como Isabel Tejada, Rocio de la Villa, Cabello/
Carceller, Nekane Aramburu, Noni Lazaga, etc., los problemas a los que
se enfrentan sistematicamente, eufemismos como “arte femenino o de
mujeres”, las denuncias de un sistema patriarcal lleno de injusticias, las
referencias despreciativas, etc..

También destaca nuevas apuestas como las de Nekane Aramburu
en Latinoamérica, el proyecto Suite Sweet love. Nacimiento del
surromanticismo, las de Margarita Aizpuru como directora en los
Encuentros Internacionales de arte y genero, junto a los de Remedios
Zafra o Virginia Villaplana, el net.art y el ciberfeminismo a través de
Ana Martinez Collado, las practicas politicas feministas llevadas a cabo
por Assumpta Bassa, las politicas de género e identidad como las de
Susana Blas y Beatriz Herraez, colectivos como Erreakzioa/Reaccion
hasta la actual exposicion de Patricia Mayayo y Juan Vicente Aliaga en
el MUSAC Genealogias feministas en el arte espafiol son algunas de las
apuestas que se presentan.

En el dltimo bloque “gestidén y patrimonio”, Irrupcidn y continuidad de las
gestoras institucionales e independientes en el sistema del arte espariol
de Nekane Aramburu, historiadora de arte, musedloga y gestora en
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practicas creativas transmediales, realiza un recorrido histérico, desde
la década de los 70 citando a activistas como Marisa Gonzalez, la
creacion de la Asociacion de Artistas, la apertura de Aele por Evelyn
Botella, hasta la actualidad en la que detalla una pormenorizada lista
de productoras, gestoras, organismos, boom de empresas culturales,
redes y asociaciones y proyectos mas destacados por todo el pais que
van renovando las estructuras piramidales, ancladas en una arraigada
cultura machista piramidal y de luchas de poder. Entre los afios 1980
y 2010 Nekane Aramburu censa 252 organizaciones de autogestion
de colectivos independientes, en los cuales el 75% son mujeres las
que se dedican a la gestion, programacién y busqueda de financiacion.
La creacion de diversos entes como observatorios y dispositivos de
profesionalizacion: ADACE, el IAC, MAV, el Consejo de Criticos de Artes
Visuales, la Union de Asociaciones de Artistas Visuales, la aparicidon
de muchos colectivos como Bulegoa, Consonni, wikihistorias, Red
Transibérica de Centros Independientes, encuentros como Zig-Bee,
Modifi, etc., producen renovados entramados. “Frente a la exclusién
historiografica es necesario reivindicar una genealogia del pasado
analizando sus errores y logros y actuando sobre nuestro presente
continuo”. Por Ultimo, en los diferentes radios de accién Nekane
Aramburu inserta un destacado numero de mujeres espafolas de
“proyeccion internacional” en importantes centros y museos.

En La profesion del conservador de museos desde una perspectiva
feminista Maria Concepcion Martinez Tejedor, conservadora
de museos y presidenta de la Asociacion Profesional del Cuerpo
Facultativo de Conservadores de Museos, sefala la ventaja numérica
de conservadoras mujeres que no resulta ya extrana: superacion
también en la plantilla técnica, en el publico que visita el museo, en las
visitas a exposiciones temporales y permanentes, en la participacion
de talleres, conferencias, congresos y seminarios... El visitante/
tipo es mujer, de mediana edad/joven, con estudios superiores. Los
puestos ministeriales de responsabilidad sefala la autora han estado
en su mayoria en poder masculino y aunque se apuntan cambios, se
demuestra el poder masculino en los grandes museos y Direcciones:
como en la Direccién General de BBAA y Bienes Culturales, la direccion
del Museo del Prado y del MNCARS de 1977 a la actualidad. Aunque
en la plantilla del Ministerio de Cultura, mas del 59% son mujeres. Dado
que el ingreso en las administraciones publicas es mayoritariamente
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femenino y desde 2007 existe legislacion para la igualdad efectiva de
mujeresy hombres, es previsible que en pocos afos la justa equiparacion
llegue a los niveles directivos de las instituciones culturales.

En La perspectiva de género en los museos, reparar un silencio
Margarita Moreno Conde, conservadora del Museo Arqueoldgico
Nacional, explica como en 2009 con el “Estudio de fondos museisticos
desde la perspectiva de género” se definen unos objetivos que
ya estan dando resultados a través de los seminarios realizados:
La importancia de las mujeres en el Patrimonio Cultural y Mujeres y
visibilizacion femenina: ;Donde estan las mujeres?. Tras una serie de
datos estadisticos, Margarita afirma con contundencia que “en las
instituciones museisticas existe, tanto por parte de hombres como
de mujeres, un sesgo androcéntrico, tan interiorizado y asumido, que
ni siquiera cuestionamos”. Perfila a continuacion una breve historia y
desarrollo del MAN (Museo Arqueoldgico Nacional) y que es a partir de
2008, en el comienzo de una reforma sin parangén, cuando se plantea
coémo contar las cosas desde una nueva perspectiva refiriéndose al
quien, disefiando un ltinerario en femenino, desde la cultura ibérica
hasta finales de la Edad Media sobre la condicion social de la mujer.
Como fruto de la remodelacion que se ha llevado a cabo, la coleccién
permanente tendra ademas de los diferentes itinerarios tematicos uno
especificamente de género. Se eliminaran los sesgos sexistas y el
museo tendra como objetivo contar la historia que realizaron hombres
y mujeres. Patrimonio en femenino (2011) y Ausencias y silencios
(2012) han sido exposiciones virtuales para reflexionar sobre la mujer
en diversas areas tematicas: obras realizadas por mujeres, discursos
y modelos de feminidad, trabajos y saberes de las mujeres, rupturas y
transgresiones y legar memoria.

Por ultimo, en Las artistas espafiolas y el mercado del arte: una reflexion
sobre las causas de su desencuentro Celia Diez Huertas, historiadora
de arte, redactora jefe de EXIT y directora de la seccion de mercado
de arte en EXlITexpress, explica cédmo el mercado ha revolucionado
la industria del arte en la que los artistas son ejecutivos, las obras
mercancia, los museos empresas. En cuanto a las artistas mujeres en
el mercado revela que en todo el ano 2010 en una de las fuentes mas
utilizadas, la de artprice.com, no hubo ninguna transaccién con obra
de ninguna artista espafola porque las artistas espafolas no existen
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para el mercado internacional. Hay que retomar los datos que aporta
MAV sobre la situacion de las mujeres en los distintos informes para
sefalar, entre otros, que s6lo un 7% de mujeres ha estado representada
en la feria de ARCO en 2010 y esta feria es un buen ejemplo de lo que
pasa el resto del afo en las galerias espafnolas. Esta discriminaciéon
ocurre también en las salas del MNCARS, por ello las artistas deben
recuperar el espacio de visibilidad que les pertenece. Celia Diez termina
su articulo con la interesante pregunta dirigida al y a la coleccionista
;realmente sabe por qué en su coleccién hay mas obras de artistas
hombres que de mujeres?
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MARIA BLANCHARD. CATALOGO RAZONADO
1889-193

 BLANCHARD

18

Maria José Salazar, Maria Blanchard.
Catalogo razonado 1889-1932,
Fundacion Teleféonica/Museo Reina

Sofia, Madrid, 2004

Teresa Ardura

Solo dos decenas de artistas espafnoles del siglo XX gozan de la
edicion de un catalogo razonado de su obra. Hasta 2004 Maria José
Salazar, conservadora del Museo Nacional Centro de Arte Reina Sofia
y maxima especialista sobre Blanchard, consiguié catalogar 333 obras
de la pintora. Una tarea ardua, ya que tras la muerte de la pintora,
coincidieron varias circunstancias negativas para el reconocimiento
de Blanchard: obras suyas fueron vendidas bajo la autoria de Juan
Gris, mientras su familia atesoré gran parte de su trabajo haciéndolo
inaccesible al mercado. Ademas, buena parte de la obra de Maria
Blanchard pertenece todavia hoy a coleccionistas privados, y también
se encuentra en colecciones institucionales latinoamericanas. Es
posible que las exposiciones recientes de Blanchard en la Fundacion
Botin y en el Museo Reina Sofia propicien la recuperacion de nuevas
obras.
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EL RECONOCIMIENTO ARTISTICO,
EGUN NURIA PEIST

nuriapeisT % EL EXITO
EN EL ARTE MODERNO

| TRavECTORAS ARTISTICAS v
| PROCESO DE AECONOCIMIENTO

.............

Nuria Peist, El éxito en el arte moderno.
Trayectorias artisticas y proceso de
reconocimiento, Abada Editores, Madrid,

2012,

Rocio de la Villa

Desde la sociologia del arte se vienen aportando importantes
contribuciones para entender el sistema del arte. A la desmitificacidon
de la figura del artista como genio, ha seguido la descripcion de la
comunidad de los agentes en el sistema del arte como un campo
(Bourdieu), cuyo funcionamiento responde a reglas especificas que
varian en distintos periodos.

La investigacion de Nuria Peist, profesora de teoria del arte en la
Universidad de Barcelona, sobre el proceso de reconocimiento se
halla en la estela del estudio de Alan Bowles, The condition of sucess:
how the modern artist rises to fame (1990), en contra de la supuesta
arbitrariedad del éxito de los artistas, continuado por los estudios de
la socidéloga francesa Nathalie Heinich: La glorie de Van Gogh (1991)
y Le triple jeu de I'art contemporain (1998). Y en nuestro pais, por
Viceng Furid, quien este mismo afio ha publicado Arte y reputacion.
Estudios sobre el reconocimiento artistico. La principal aportaciéon
de Peist es demostrar el cambio en los procesos de reconocimiento
entre la primera y segunda mitad del siglo XX, es decir, entre lo que

113



publicaciones

solemos denominar como arte moderno y contemporaneo. Un cambio
que puede cifrarse como la aceleracion del reconocimiento, sobre unas
condiciones constantes durante el pasado siglo, como una procedencia
sociocultural adecuada, el desarrollo del trabajo en una capital del arte y
la pertenencia a un grupo en busqueda de su legitimacion. Pues, como
afirma Peist, el reconocimiento del artista va ligado al de un movimiento
y del predominio de los agentes que imponen nuevas hormas.

A través del estudio de las trayectorias de Brancusi, Picasso, Kandinsky,
Malevichy Duchamp, Tapies, Dubuffet y Louise Bourgeois, como artistas
cuya carrera se desarrolla antes de 1960; y después de esta fecha,
de George Baselitz, Eva Hesse, James Rosenquist y David Hockney,
la investigacion consigue precisar el papel mas o menos relevante en
cada uno de estos periodos de los cuatro “circulos de reconocimiento”
indicados por Bowles (pares, critica, mercado, museos) y concretar las
razones del reconocimiento postergado de Duchamp y Baselitz.

También fundamenta la importancia de la critica feminista para
el reconocimiento postergado de Bourgeois, cuyo “capital de
consagracion” acumulado solo explota gracias a su fijacion por las
feministas como artista precursora. Y para el reconocimiento en paridad
de condiciones y tiempo de Hesse, considerada la primera artista en
demostrar que “las mujeres artistas tenian el mismo derecho a triunfar
que los hombres y a obtener un espacio de visibilidad de relevancia en
la narracion de la historia del arte”.
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MARUJA MALLO POR SHIRLEY MANGINI

14

'l‘--'.-i.’ry Wangini Shirley Mangini, Maruja Mallo,
o Circe, Barcelona, 2012

Teresa Ardura

La célebre autora de Las modernas de Madrid. Las grandes intelectuales
espanolas de la vanguardia, aborda ahora la biografia de la pintora
Maruja Mallo (1902-1995). Inscrita en la generacién del 27, alma gemela
de Dali, amante de Rafael Alberti y admirada por Federico Garcia
Lorca, Ramoén Gomez de la Serna y Miguel Hernandez, Mallo fue la
unica mujer del Grupo de Vallecas, con Alberto Sanchez y Benjamin
Palencia. También particip6 en la Sociedad de Artistas Ibéricos y en las
Misiones Pedagodgicas, periodo que recogeria en su libro Lo popular
en la plastica espafiola a través de mi obra publicado en 1939. Tras 25
anos de exilio en Argentina y la proyeccion de su obra en Paris y Nueva
York, en 1965 vuelve a Espana, donde todavia comenzara su serie Los
moradores del vacio y alcanzara a inspirar a los jévenes de la movida
al final de la Transicién. Ya en los anos noventa, recibira homenajes
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publicaciones

tardios y menores, como la Medalla al Mérito en las Bellas Artes y el
Premio de Artes Plasticas de Madrid. La mas importante retrospectiva
de su obra se celebré en la Real Academia de San Fernando en Madrid
en 2010, a la espera de que el Museo Nacional Centro de Arte Reina
Sofia la situe definitivamente en el lugar que le corresponde.

Aunque la biografia de Mangini no es la primera, si es la mejor
documentada, especialmente en lo referente al contexto cultural y la
recepcion critica de su obra en Espana y sus exposiciones en Paris y
en Nueva York, aunque todavia quede bastante por investigar de su
periodo en el exilio. Segun Manghini, al margen de su amistad con
Concha Méndez, Maria Zambrano y Victoria Ocampo, la artista “no se
sentia particularmente solidaria de las mujeres”, pero al ser “una de
las figuras mas importantes de la vanguardia espanola, alenté a las
mujeres que se movian en el mundo del arte dominado por el varén y
ha hecho que fuera vista como un simbolo de la liberacion femenina”

Con este volumen sobre Maruja Mallo, la coleccion “Biografia” de Circe
suma otro mas al elenco de monografias dedicadas a artistas del siglo
XX, como Frida Kahlo, Georgia O’Keefe, Tamara de Lempicka, Barbara
Hepworth y las fotografas Lee Miller, Leni Riefenstahl y Gisele Freund.
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