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Esta era una exposicidon necesaria.

Lo era porque la discriminacion de género en el mundo del
arte ha sido histéricamente un hecho indiscutible, e incluso
ahora, a pesar de lo que hemos avanzado, todavia queda
mucho por hacer para conseguir la igualdad entre hombres
y mujeres artistas.

La cosa viene de lejos, pues, durante siglos, en el acceso al
oficio de pintor o escultor, especialmente a las posiciones
mas altas del oficio, las mujeres estaban vetadas.

Con la llustracidn, algunas consiguieron superar esas trabas,
pero no tanto para ejercer un arte liberal, como por el goce
del conocimiento y del desarrollo personal, solo reservado a
damas de la nobleza y la alta burguesia.

En el siglo XIX y parte del XX las mujeres no tenian
permitido entrar a las clases de dibujo y pintura de las
Academias, donde se trabajaba con modelos desnudos, por
no ofender la moralidad y el decoro.

Charlotte Gould sefialé que “el hombre es siempre el
creador, el que, con toda su subjetividad, pasa a ser
espectador, cuando no directamente “voyeur”. La mujer, en
cambio, ofrece su cuerpo a los ojos del artista”.

En esta dicotomia, el primero resulta poseedor y dominante
y la segunda, pasiva y sumisa.

A veces es la musa, el espiritu candido, otras, la encarnacion
de las pasiones, la “femme fatale”.

Durante mucho tiempo, en el arte, las mujeres han tenido
que soportar ser reducidas en un cuerpo magnificado,
sagrado y sexualizado.

Esta es, en parte, la razén que explica porque, cuando
empiezan a tener un papel auténomo en el arte, giran

su mirada hacia su cuerpo, una mirada vivamente
reivindicativa de una imagen y una corporeidad, que habia
sido elaborada desde la vision masculina, y con la cual no se
sienten en absoluto identificadas.

Esta lucha toma la forma de una exploracion del cuerpo
femenino, una representacion de su intimidad, a menudo
provocativa, con la cual, las artistas mujeres, intentan
recuperar sus cuerpos.

La historia, sin embargo, no ha acabado aqui.

A pesar de la notoria mayoria de mujeres en las aulas y los
talleres de las escuelas de arte, de su participacion masiva
en las convocatorias de becas, estancias y premios, de su
presencia ascendente en los jurados y en el frente de los
museos, todavia no se ha conseguido la igualdad.

Son mas los hombres que viven del arte, a pesar de que la
mayoria, hombres y mujeres, tenga que luchar —y mucho—
para hacerlo; son mas los hombres en los lugares de
relevancia y de toma de decision; el arte no es un camino de
rosas y ni las didsporas que requiere, ni los horarios, ni las
condiciones de trabajo ayudan.

Queda mucho por hacer.
Por eso, como digo, esta era una exposicion necesaria.

La Fundacion Chirivella Soriano y el Museo de la Ciudad,
hemos recuperado la voz y el trabajo de una amplia
generacion de pintoras espafiolas y valencianas, que han
desarrollado su creatividad, desde la década de los 50 hasta
la actualidad.

En la muestra hay obras de artistas con discursos, formas
de expresion y trayectorias muy diferentes, pero sin la
presencia de las cuales, no se entiende la historia del arte
en el Ultimo medio siglo.

Todo un lujo.
Gloria Tello Company
Concejala de Patrimonio y Recursos Culturales

Esta era una exposicid necessaria.

Ho era perque la discriminacié de génere en el mén de I'art
ha sigut historicament un fet indiscutible, i fins i tot ara, a
pesar del que hem avangat, encara queda molt a fer per
aconseguir la igualtat entre homes i dones artistes.

La cosa ve de lluny, doncs, durant segles, en l'accés a l'ofici
de pintor o escultor, especialment a les posicions més altes
de la menestralia gremial, les dones estaven vetades.

Amb la ll-lustracid, algunes aconseguiren superar eixes
traves, perd no tant per exercir un art liberal, com pel gaudi
del coneixement i del desenvolupament personal, només
reservat a dames de la noblesa i I'alta burgesia.

Al segle XIX i part del XX les dones no tenien permeés entrar
a les classes de dibuix i pintura de les Academies, on es
treballava amb models nus, per no ofendre la moralitat i el
decor.

Charlotte Gould va assenyalar que “I’'home és sempre el
creador, el que, amb tota la seua subjectivitat, esdevé
espectador, quan no directament “voyeur”. La dona, en
canvi, ofereix el seu cos als ulls de I'artista”.

En esta dicotomia, el primer esdevé posseidor i dominant i
la segona, passiva i submisa.

De vegades és la musa, |'esperit candid, d’altres, 'encarnacio
de les passions, la “femme fatale”.

Durant molt de temps, en I'art, les dones han hagut
de suportar ser reduides a un cos magnificat, sagrat i
sexualitzat.

Esta és, en part, la rad que explica perque, quan comencen
a tindre un paper autonom en l'art, giren la seua mirada cap
al seu cos, un esguard vivament reivindicatiu d’'una imatge

i una corporeitat, que havia estat elaborada des de la visio
masculina, i amb la qual no se senten gens identificades.

Esta lluita pren la forma d’una exploracié del cos femeni,
una representacié de la seua intimitat, a sovint provocativa,
amb la qual, les artistes dones, intenten recuperar els seus
COSSOS.

La historia, pero, no ha acabat aci.

Tot i I'aclaparadora majoria de dones en les aules i els tallers
de les escoles d’art, de la seua participacié massiva en les
convocatories de beques, estancies i premis, de la seua
presencia ascendent en els jurats i al front dels museus,
encara no s’ha aconseguit la igualtat.

Sén més els homes que viuen de I'art, tot i que la majoria,
homes i dones, haja de lluitar —i molt— per fer-ho; sén més
els homes en els llocs de rellevancia i de presa de decisio;
I'art no és un cami de roses i ni les diaspores que requereix,
ni els horaris, ni les condicions de treball ajuden.

Queda molt per fer.
Per aix0, com dic, esta era una exposicio necessaria.

La Fundacio Chirivella Soriano i el Museu de la Ciutat, hem
recuperat la veu i el treball d’'una amplia generacié de

pintores espanyoles i valencianes, que han desenvolupat la
seua creativitat, des de la decada dels 50 fins a I'actualitat.

A la mostra hi ha obres d’artistes amb discursos, formes
d’expressio i trajectories molt diferents, pero sense la
preséncia de les quals, no s’entén la historia de I'art en el
darrer mig segle.

Tot un luxe.
Gloria Tello Company
Regidora de Patrimoni i Recursos Culturals



ELLES. REDEFINIR EL CANON

“Dona soc amb la llengua emmordassada.
Dona muda que crida amb les empremtes
de I'esmolada veu de la mirada.”

Maria Dolores de Pablos

A MANERA D’INTRODUCCIO

Comence este text recorrent a una estrofa del poema titulat
“Dona” de Maria Dolores de Pablos inclos en el llibre La voz
encontrada que arreplega la totalitat de la seua obra poéti-
ca, datada entre final de la década de 1940 fins a la primera
meitat dels anys cinquanta, desconeguda fins a I'edicid del
llibre esmentat el més d’abril del 2022.

Desconeixement, silenci, oblit o omissié intencionada po-
den ser unes quantes de les raons que han condicionat el
coneixement i la valoracid de la dimensio artistica de moltes
dones en I'art contemporani espanyol.

Esta exposicio, tercer fruit resultant de la via de col-labo-
racié oberta entre I'’Ajuntament de Valéncia, a través de la
Regidoria de Patrimoni i Recursos Culturals, i la nostra Fun-
dacid, vol posar l'accent en la importancia que han tingut i
tenen moltes dones artistes, sense les quals eixe art no es
pot explicar ni entendre de manera completa.

La mostra pren com a referéncia cronologica el que s’ha
qualificat com l'inici de la modernitat artistica al nostre pais,
gue coincidix amb I'aparicié dels grups Parpallé i El Paso (en
tots dos va haver-hi representacio femenina) fins als nostres
dies.

Este periode és el que abasta els fons de la nostra Fundacié
qgue han servit com a base de I'exposicid, juntament amb les
aportacions de la col-leccié Arts Citerior i d’'unes quantes ar-
tistes representades. Algunes d’estes artistes han fet I'esforg
de crear noves obres ad hoc que ara es veuran per primera
vegada.

Com a criteri selectiu, en quasi tots els casos s’ha valorat

el fet que siguen artistes valencianes de naixement o que
hagen desplegat la seua trajectoria artistica a la Comunitat
Valenciana.

De segur que hi ha artistes que es mereixerien formar part
de l'exposicid pero que no hi sén. Val a dir que fer una se-
leccié basicament per raons d’espai fisic sempre crea, per
definicid, exclusions inevitables o, més ben dit, no inclusions
mai desitjades.

EL MODEL ANGLOSAXO

La historiadora nord-americana Linda Nochlin segurament
pensava en oblits, silencis o omissions quan fa més de cin-
guanta anys es preguntava “per qué no hi ha hagut grans
dones artistes?”. (1)

Com afirma Estrella de Diego, “es tractava d’una pregunta
pertinent —com solen ser-ho sempre les preguntes incomo-
des. | era pertinent, sobretot, per dbvia. Si bé abans d’eixa
pregunta en feia una altra que era més necessaria encara: hi
ha hagut dones artistes i, si n’hi ha hagudes, per qué s’han
silenciat? (2)

Nochlin, en vista de I'evidencia que les dones havien restat
excloses de la historia de l'art i que esta exclusié no era
només per oblit, va considerar que la primera cosa que calia
fer era rescatar els noms de les artistes i ressituar-los en la
historia de l'art.

Eixos primers objectius van ser els detonants de I'exposicio
pionera de dones artistes “Women Artists, 1550-1950", co-
missariada per la mateixa Nochlin i Ann Sutherland Harris i
gue va emprendre un reeixit periple que comenca a Los An-
geles Country Museum of Art, en 1978, i que continua per
altres ciutats estatunidenques.

A part de la tasca de rescat i reinsercio, Harris tenia un



objectiu més ambicids que quedava plasmat en el cataleg
d’aquella mostra: “esta exposicié sera un éexit si ajuda a po-
sar fi una vegada per sempre a la justificacio d’exposicions
similars”. (3)

Exposicions similars no havien de convertir-se en una prac-
tica rutinaria. Per contra, les dones s’havien d’integrar en el
seu context cultural. Les dones artistes no podien ser analit-
zades ailladament, com una excepcié a un canon tradicional
i inamovible promogut des del poder que observa el mén
amb la mirada de I'exclusio, adoptant els paradigmes de la
qualitat i del concepte de geni com a Unics criteris aplica-
bles.

Nochlin va insistir en textos posteriors en la subversié d’ei-
xos paradigmes fins al punt d’incidir en les mateixes bases
estructurals de la historia de I'art, perque estos criteris no
servien per a encarar el problema dels femenins ni tampoc
tots aquells problemes que no foren excepcions positives.
Amb ironia evident es preguntava: “Qué hauria passat si
Picasso haguera nascut dona? Hauria dedicat el senyor Ruiz
tanta atencié o hauria estimulat d’igual manera I'ambicié
per I'éxit en el petit Pablito?”. (4)

Com destaca Estrella de Diego: “El que el feminisme apor-
ta, ja fins i tot des d’eixe treball primer de Nochlin, és que
la historia de I'art ha de ser substituida per les histories de
I'art, la mirada unifocal per les mirades divergents”. (5)

Eixa reinsercié de dones artistes dins de la historia de l'art
que va comportar “Women Artists 1550-1950” també es

va entendre com un intent feminista d’incloure dones dins
del canon existent. Les investigadores britaniques Rozsika
Parker i Grisela Pollock van publicar en 1981 un text consi-
derat essencial per a la historia de I'art femeni titulat Old
Mistresses Women, Art and Ideology, en el qual, aplicant
I’exclusio aparent de les dones com a artistes, es revelava
que, estructuralment, “el discurs de la historia de I'art fal-lo-
céntrica recolzava sobre la categoria d’'una feminitat negada
a fi d’assegurar la supremacia masculina en l'esfera de la
creativitat”. (6)

Per tant, a banda de la mera recuperacié de noms, presen-
tava el problema de la representacio, des de I'esfera femeni-
na en particular i des de la historia de I'art en general, i de la
necessaria revisié del canon la critica del qual sempre I'han
originada “aquells que se senten sense veu i privats d’'una
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historia cultural reconeguda perque el canon exclou els tex-
tos escrits, pintats, compostos i interpretats per la seua co-
munitat social, cultural o de génere. Sense un tal reconeixe-
ment, estos grups senten la falta de representacions de si
mateixos per a contestar a aquelles altres representacions
estereotipades, discriminadores i opressives que figuren en
el canon”. (7)

A final de la década dels huitanta, al centre del debat que la
postmodernitat va dur, el feminisme no es va entendre “en
termes de dicotomia (masculi/femeni, dominador/dominat,
I'un/l'altre i, en Gltim extrem, positiu/negatiu), sind a través
de les estrategies desconstructives aplicades als rols este-
reotipats de masculinitat i feminitat”. (8)

El feminisme se sumava a la revisid del concepte mateix

de subjecte i a la desconstruccio en el terreny artistic de
categories com ara geni, expressié individual i obra original
sobre les quals es basava la practica artistica que seguien els
museus.

A consequéncia d’aixo, I'art postmodern va tindre també

un vessant activista que reconsiderava les relacions entre
I'objecte d’art i la seua audiéncia. El feminisme activista va
tindre el maxim exponent en el col-lectiu Guerrilla Girls,
integrat per dones artistes anonimes que es van autoqualifi-
car de consciencia del mon de I'art.

Es molt coneguda la irrupcié d’activistes d’este moviment

a I'accés principal del MOMA en 1985 amb el rostre cobert
per mascares de goril-la a fi de cridar I'atencié sobre la falta
d’obres de dones artistes en la instituciéd museistica.

Anna Maria Guasch, amb la finor habitual, considera I’is de
la mascara com “una manera de preservar la identitat indivi-
dual, una forma de cridar I'atencid i un mitja per a objectivar
el procés creatiu. Cal tindre en compte a més, que en anglés
guerrilla i gorilla es pronuncien practicament igual, i que en
els dos termes es juxtaposen els conceptes de geni/goril-la,
mascle/femella i creador/destructor”. (9)

En la decada dels noranta, juntament amb la proliferacié
d’estudis estadistics sobre la preséncia de la dona als forums
artistics, als museus i a les grans exposicions, van créixer els
intents de recuperar les veus essencials i els treballs femi-
nistes de la decada dels setanta. | un dels primers resultats

d’esta revisio va ser I'exposicio “Bad Girls” a I'Institut d’Art
Contemporani de Londres en 1993, on participaren més de

cent artistes que a través de diversos formats van presentar
“la qliestio de I'autorepresentacié de la dona com a mitja
per a canviar el seu estatus social i el dret al propi plaer per
a assegurar no sols allo que cadascu és, sind allo que vol
ser”. (10)

Esta manera d’entendre el concepte de génere es va re-
forcar en una exposicio que I'any 1994 es va fer al MOMA
de Nova York: “Sense and Sensibility. Women Artists and
Minimalists in the Nineties”. En aquella exposicié s’intentava
reconciliar un discurs minimalista masculi més neutral i un
minimalisme més subjectiu i sensible femeni amb els discur-
sos del feminisme teoric de Linda Nochiln i Griselda Pollock.
Lesquema evolutiu en el mén anglosaxé de la historiogra-
fia feminista, exposat succintament, en certa manera es va
internacionalitzar i, finalment, va culminar, amb postures
proximes a la teoria queer, qliestionant la primacia del sub-
jecte dona com a subjecte politic central en la lluita feminis-
ta i decantant-se per una supressio de les categories identi-
taries (dona artista o art feminista).

EL CAS ESPANYOL

La trajectoria bastant lineal de la historiografia feminista en
I'ambit anglosaxé no sembla directament extrapolable al
context espanyol.

Patricia Mayayo considera que les causes que impedixen
eixe transvasament deriven en primer lloc del fet que “a
I’Espanya dels setanta, les artistes es van mostrar molt
reticents a identificar-se com a feministes. La persisténcia
soterrada de models de conducta heretats del nacionalcato-
licisme, I'estigmatitzacio del terme feminista en una societat
tan masclista com la del tardofranquisme... i la prioritat que
tenia a Espanya la lluita contra la dictadura per damunt de
qualsevol altra reivindicacio politica, van fer que moltes
artistes manifestaren reticencies respecte al moviment de
dones”. (11)

En segon lloc, sosté que a diferencia de I'orbita anglosaxona,
on hi ha hagut referents en generacions anteriors, a Espanya
“la historia de les relacions entre la practica artistica i les
politiques feministes ha sigut marcada per freqiients discon-
tinuitats i ruptures”. (12)

Estes causes han tingut com a conseqiéencies inevitables la
tardana insercié dels discursos feministes en la nostra his-
toria de l'art i, també, que eixa penetracio haja sigut desor-
denada tant en el temps com les formes.

Mayayo assenyala com a exemple el fet que “la recepcié de
la teoria queer haja ocorregut abans, a vegades, que la de
models suposadament més antics com la historia de les do-
nes artistes; o que hagen conviscut al mateix temps a les sa-
les dels museus espanyols exposicions sobre dones artistes,
practiques feministes i moviments transfeministes; o que
I'obra de les artistes més joves haja sigut, sovint, més vista i
estudiada que la de les pioneres dels setanta, que han hagut
d’esperar a la segona meitat de la decada del 2000 perquée
el seu paper comence a ser reconegut com es mereix”. (13)

Lexposicid “100%”, comissariada per Mar Villaespesa al Mu-
seu d’Art Contemporani de Sevilla en 1993, se sol considerar
la primera mostra d’art feminista al nostre pais que obri el
cami d’altres exposicions que, des del principi dels anys no-
ranta, han anat introduint discursos feministes en el panora-
ma artistic espanyol.

Olga Fernandez afirma que la majoria de les exposicions fe-
ministes en les Gltimes décades es produixen “de forma des-
centralitzada respecte als centres tradicionals. En concret,
crida I'atencid la concentracié a Andalusia, a la Comunitat
Valenciana, al Pais Basc i a Galicia. Tot i aixi, la gran majoria
no es produixen en els nous museus i centres d’art contem-
porani de caracter autonomic, sind més aviat en el que hem
denominat circuit addicional, format pel conjunt disseminat
de sales municipals i provincials, avancant-se a la sancié ins-
titucional”. (14)

A la Comunitat Valenciana podem destacar les mostres “Te-
rritoris indefinits. Discursos sobre la construccié de la iden-
titat femenina”, comissariada per Isabel Tejeda i Eduardo
Lastres al Museu d’Art Contemporani d’Elx en 1995; “Estacio
de transit”, comissariada per Nuria Enguita al Club Diario Le-
vante en 1995 i el cicle expositiu “Femeni plural. Reflexions
des de la diversitat”, comissariada per David Pérez en 1999 i
gue va recorrer diverses comarques valencianes.

Juntament amb la descentralitzacié geografica, que indica
una certa falta d’interés dels centres artistics i museus més
coneguts del pais per incloure en la seua programacio el
llegat feminista, les exposicions fetes en les decades dels
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noranta i del dos mil “se centraven en un periode, context
geografic o en artistes molt concretes”. (15)

Estes circumstancies del cas espanyol demanaven un estudi
i una recerca més amplia per a intentar establir una visié tan
completa com fora possible de les relacions entre l'art i les
politiques feministes a Espanya a partir del tardofranquisme
com a inici temporal.

Lexposicio “Genealogies feministes en I'art espanyol: 1960-
2010”, comissariada per Patricia Mayayo i Juan Vicente Alia-
ga al MUSAC de Lled, un museu també periféric, entre els
mesos de juliol del 2012 i febrer 2013, va naixer amb eixe
proposit.

Com afirma Patricia Mayayo en el cataleg de I'exposicio,
I'aspiracio final era que poguera “sorgir eixa conversa en-
tre generacions que no pogué ser; que es facen visibles les
complicitats i divergéncies entre obres i artistes d’edats i
contextos diferents, pero unides per un malestar compartit
respecte a les estructures i els codis (hetero) patriarcals”.
(16)

Esta mostra, que representa fins ara la fita expositiva més
important quant a I'establiment d’una historiografia de I'art
feminista propia, subratlla les peculiaritats del cas espanyol
gue no poden estudiar-se i analitzar-se mitjancant una mera
translacié del model anglosaxo.

Per raons que només poden qualificar-se d’inexplicables,
esta exposicio que va comportar uns quants anys de faena i
la reunié de més de 150 obres, no es va exposar en cap altra
institucié espanyola.

Este fet constata una certa resisténcia dels centres museis-
tics de referencia al nostre pais per a acollir en la seua pro-
gramacio el llegat feminista.

Ressenyem a continuacio unes quantes dades que confir-
men 'asseveracio anterior.

Segons l'informe del MAV (Dones en les Arts Visuals) nu-
mero 19, en que s’analitzen vint museus i centres d’art en el
periode 2011-2019, el percentatge d’exposicions individuals
d’autoria femenina és el 31%.

L'informe del MAV referit a I'Gltima edicié d’Arco, la fira d’art
contemporani més important a Espanya, revela respecte a
les galeries nacionals que les artistes dones que exposen
son el 31,5% del total.

Estes dades queden lluny de la finalitat perseguida per la
Llei organica 3/2007 per a la igualtat efectiva de dones i ho-
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mes, llei que en l'article 26 insta les institucions culturals de
titularitat publica a promoure accions positives en favor de
la igualtat.

El panorama descrit suscita diverses qiiestions sense que
semble haver-hi una solucié Unica.

Cal continuar organitzant exposicions de dones artistes o val
més aconseguir una quota igualitaria de participacié feme-
nina en exposicions mixtes?

En els diversos museus, val més crear en les seues col-lec-
cions permanents sales concretes reservades a la produccio
de dones o integrar esta produccié dins del recorregut expo-
sitiu?

Patricia Mayayo considera que hi ha arguments per a defen-
sar les dos opcions.

D’una banda, com que és evident que “tant I'aportacié de
les dones com les lluites feministes han sigut invisibilitzades
al llarg de la historia en els discursos dominants, cal desta-
car la preséncia femenina creant espais i projectes especifics
que es dediquen, en exclusiva, a estudiar el llegat de les do-
nes artistes”. (17)

Si este llegat s’incorpora només com un altre element a pro-
jectes de caracter més general, podria quedar diluida per

al public/receptor la importancia de les aportacions de les
dones i, a més, crear una imatge de normalitat on només hi
ha hagut discriminacié permanent.

La creacio de sales reservades a obres de dones artistes és
una manera de ressaltar allo que ha quedat enfosquit en el
passat. Per contra, pero, també posa en relleu els processos
ideologics que han afavorit eixe oblit.

A MANERA DE CONCLUSIO? REDEFINIR EL CANON

En vista d’estes disjuntives, potser han de continuar acti-
vant-se totes les possibilitats.

L'aplicacié de la Llei organica 3/2007 esmentada ha de fer-se
efectiva no sols en l'activitat dels museus i centres artistics
de titularitat publica, sind també en I'estructura i en els or-
gans directius, excessivament verticals i amb jerarquies molt
acusades.

D’altra banda, aprofitant I’heréncia intel-lectual del feminis-
me com a afavoridora de noves maneres de narrar, sempre
més transversals i facilitadores de la coparticipacio del pu-

blic, el disseny de les exposicions hauria d’incloure, de bell
principi, un programa educatiu i divulgatiu adjunt.

En este sentit, esta exposicio inclou cinc tallers o classes
magistrals impartits en un local habilitat, propietat de I'Ajun-
tament, situat al barri de Velluters.

A estos tallers, impartits per Concha Ros, Carmen Roig,
Rebeca Plana, Mery Sales i Patricia Bonet, hi han assistit
seixanta alumnes de la Facultat de Belles Arts de la Univer-
sitat Politécnica de Valéncia en coordinacio directa amb el
Vicedeganat de Cultura de la Facultat.

Totes estes iniciatives continuaran sent necessaries mentre
en el context sociocultural predominant on tenen lloc els
llenguatges artistics es minimitzen quantitativament o quali-
tativament les obres creades per dones.

Encara que la situacié ha millorat al nostre pais des dels
darrers anys de la decada dels noranta del segle passat, les
dades ressenyades més amunt continuen sent eloqlients

i reveladores de la tendéncia imperant d’un canon basica-
ment patriarcal i androcentric.

El canon, segons Griselda Pollock “es relaciona amb la tradi-
cié, amb allo que s’ha establit culturalment; i la part de fora
és marginal i s"autodefinix a partir del mateix canon o model
acceptat”. (18)

La tradicié com a expressio natural del canon, quant a for-
ma de regulacio cultural, participa d’allo que I’historiador
britanic Raymond Williams qualifica d’hegemonia social i
politica. (19)

Hegemonia com a terme explicatiu de la manera en qué

un determinat ordre politic i social satura culturalment una
societat tan profundament que el regim que imposa és ac-
ceptat per la poblacié com a normal.

Una mena d’ordre natural que aconseguix que allo que so-
breviu del passat determine els valors del present.

Es a dir, que la tradicié, segons Pollock, sempre s’ha
d’entendre “com una tradicio selectiva: una versio del
passat intencionadament selectiva d’un passat configuratiu
i d’un present preconfigurat que esdevé, per tant,
poderosament operatiu dins del procés de definicio i
identificacié cultural i social”. (20)

Ara bé, eixa poténcia hegemonica no pot actuar com una
pura dominacié o exclusié absoluta perque les configura-
cions entre classes, races, sexualitats i generes son histori-

cament canviants. Per aix0 I'estratégia es basa en un intent
d’encaminar-nos dins seu a fi de construir una autoidentifi-
cacié amb les formes hegemoniques.

Eixes configuracions estructurals socialment canviants de-
terminen que els canons també ho siguen.

Segons Nanette Salomon, “tal com van els canons en les
disciplines academiques, el canon de la historia de I'art és
dels més virulents, dels més virilents i, en Ultima instancia,
dels més vulnerables”. (21)

Eixe caracter canviant i I'aparellada vulnerabilitat comporta
el que Teresa de Laurentis denomina punts cecs (22) en la
visio/reinterpretacié cultural. Per a evitar-los és necessa-

ri, segons De Laurentis, una mirada des d’un altre canté
gue analitze qué hi ha present i qué hi ha absent. Es tracta
d’aprofitar les fissures obertes en I'estructura ideologica
dominant reprenent les contradiccions en que la part repre-
sentada i la no representada coincidixen i coexistixen.

Les diferéncies poden coexistir “fertilitzar-se mutuament i
desafiar-se, ser reconegudes, confrontades i celebrades i no
mantindre’s destructives de l'altre en un espai cultural ex-
pandit pero compartit”. (23)

Eixa concurrencia demostra la impossibilitat d’'un canon ex-
clusiu basat en oposicions binaries i possibilita que el camp
cultural es puga redefinir com un espai susceptible de mul-
tids, en qué diferenciant es crea un pacte productiu contrari
a una logica modelica que només sembla oferir seguretat en
la igualtat o perill en la diferéencia.

Perqué la diferéncia no implica ni millor ni pitjor, siné sim-
plement diferent.

El mdn de I'art hui ja no és una entitat homogenia, sind una
col-lectivitat immersa en un procés constant d’intercanvis

i diferencies. Aixo implica, seguint Homi Bhabha “el rebuig
de singularitats com ara classe o génere com a categories
primaries conceptuals i organitzades”. (24)

Aix0 comporta una assumpcio de noves posicions (de raca,
de génere, d’orientacid sexual, de geopolitica) que poden
habitar en qualsevol reclam identitari en el mén contempo-
rani.

Potser ha arribat el moment, segons Rosa Olivares, de “no
pensar que l'opcié d’un art fet per dones és real...
Simplement sén dones, simplement son artistes i des d’eixes
dos perspectives inalienables creen i viuen, treballen i res-
piren. | d’igual manera que tenim vides diferents i els ritmes
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de la respiracié no coincidixen mai, les obres que cadascun
de nosaltres creem son inevitablement diverses”. (25)
Linterés o la importancia que tinguen és una cosa que el
temps, com a jutge insubornable, decidira.

Pero del que no hi ha dubte és que els discursos feministes
han redefinit el canon en el mén de 'art i, a més, han obert
el cami perque altres minories culturals recuperen el seu
propi discurs i, seguint una senda similar, hagen buscat les
seues arrels en la seua historia, en la seua propia historia
reconstruida.

Hui assistim a una multiculturalitat que es resistia a ser con-
siderada en termes de vassallatge i que reclamava un tracte
igual. El filosof francés Paul Ricoeur ja ho va vaticinar en
1955 quan va dir: “quan descobrim que hi ha diverses cultu-
res, en comptes d’una i, en conseqiiéncia, quan reconeixem
el final d’'una espécie de monopoli cultural, siga il-lusori o
real, ens sentim amenagats amb la destruccid del nostre
propi descobriment. De sobte és possible que n’hi haja d’al-
tres i que nosaltres mateixos siguem un altre entre d’altres”.
(26)

Només resta agrair a totes les artistes la participacié en esta
mostra, no sé si necessaria o no, perd per damunt de tot cal
ressaltar la fortalesa que té per a desafiar i fer trontollar els
fonaments d’una base cultural etnocentrica.

Comencem amb un poema i acabem amb un altre que es
titula “Soc dona”, de la poeta i escriptora argentina Alejan-
dra Pizarnick, que diu:

Soc dona

I una entranyable calfor em conhorta quan el mén em col-
peja.

Es la calfor de les altres dones, d’aquelles que van fer de la
vida este raco sensible, lluitador, pell suau i cor guerrer. (27)

Manuel Chirivella Bonet
President de la Fundacio Chirivella Soriano CV

14

(1) (4) Linda Nochlin. Women, Art
and Power and other Essays. Editorial
Harper & Row. Nova York (1988).

(2) (5) Estrella de Diego. “Figuras de

la diferencia”. Inclos en Historia de las
ideas estéticas y de las teorias artisti-
cas contempordneas, volum Il. Col-lec-
Ci6 “La Balsa de la Medusa”. Machado
Grupo de Distribucién. Madrid. (2002).

(3) Ann Sutherland Harris. Cataleg
de I'exposicié “Women Artists 1550-
1950.” Los Angeles Country Museum.
Los Angeles (1978).

(6) (7) (18) (20) (23) Griselda Pollock.
“Disparar sobre el canon. Acerca de
canones y guerras culturales”. Mora.
Revista del Instituto Interdisciplinario
de Estudios de Género. Facultat de Filo-
sofia i Lletres. Buenos Aires, nimero 8,
desembre (2002).

(8) (9) (10) Ana Maria Guasch. “El arte
ultimo del siglo XX. Del posminimalis-
mo a lo multicultural”. Alianza Edito-
rial. Madrid (2000).

(11) (12) (13) (15) (17) Patricia Mayayo.
“Después de genealogias feministas.
Estrategias feministas de intervencion
en los museos y tareas pendientes”.
Investigaciones feministas, nimero

4. Universitat Autonoma de Madrid
(2013).

(14) Olga Fernandez. “El feminismo

en los discursos expositivos y relatos
museograficos en Espafia desde los
afios noventa”. Cataleg de I'exposicid
“Genealogias feministas en el arte
espafiol: 1960-2010". Museu d’Art Con-
temporani de Castella i Lle6 (MUSAC).
Lleé (2012).

(16) Patricia Mayayo. “Imaginando
nuevas genealogias. Una mirada
feminista a la historiografia del arte
espafiol”. Cataleg de I'exposicidé “Ge-

nealogias feministas en el arte espafiol:

1960-2010”". Museu d’Art Contempo-
rani de Castella i Lle6 (MUSAC). Lled
(2012).

(19) Raymon Williams. Marxismo y
Literatura. Editorial Peninsula. Barce-
lona (1997).

(21) Nanette Salomon. “The Art His-
torial Canon. Sins of Omission”. (En)
gendering Knowledge: Feminism in
Academe. Editorial Joan Hartman i
Ellen Messer-Davidow. Universitat de
Tennessee Press (1991).

(22) Teresa de Laurentis. “The Tech-
nology of Gender”. Technologies of
Gender on Theory, Film and Fiction.
Editorial Macmillan. Londres (1987).

(24) Homi K. Bhabha. El lugar de la
cultura. Ediciones Manantial. Buenos
Aires (2002).

(25) Rosa olivares. “Sobre mujeres,
artistas y otras especies”. Cataleg

del cicle expositiu “Femeni plural.
Reflexions des de la diversitat”. Gene-
ralitat Valenciana. Direccié General de
Museus i Belles Arts. Valéncia (1999).

(26) Paul Ricoeur. Historia y verdad.
Editorial Encuentro. Madrid (1990).

(27) Alejandra Pizarnick. Poesia com-
pleta. Editorial Lumen. Barcelona
(2011).

15



elles

Ana Agudo
Cristina Alabau
Elena Asins
patricia Bonet
Monika Buch
Carmen Calvo
Teresa Cebrian
Teresa Chafer
Carolina Ferrer
Juana Francés
Fuencisla Francés
Jacinta Gil
Menchu Lamas
Equipo Limite
Angeles Marco
Natividad Navalon
Ana Navarreté
|sabel Oliver

Ana Peters
Rebeca Plana
Marigela pueyrredon
Concha Ros

Mery Sales

Encarna sepulveda
Soledad Sevilla

Rosa Torres

Aurora Valero



18

Ana Aguado (ALIAN)

Mascara blava, 1990
Acrilic sobre lleng. 130 x 99 cm.
Coleccié Fundacié Chirivella Soriano

Mascara azul, 1990
Acrilico sobre lienzo. 130 x 99 cm.
Coleccidn Fundacién Chirivella Soriano

I /\na Agudo (ALIAN)

EL LLEGAT D’ALIAN

Esta exposicid és una ocasid excel-lent per a parlar del llegat
d’Alidn (1964-1995), pseudonim amb el qual Ana Agudo
Sanchez va firmar la seua obra.

Fem un recorregut per les diverses facetes de la pintura
d’Alian.

I. L'artista té una missio: expressar que sent I'ésser huma. |
com a fruit d’eixe compromis, Alian va expressar la realitat
del mén en que li va tocar viure. Va pintar quadres de de-
nuncia social en qué mostrava la guerra, la fam, la injusticia,
la marginacid... Per a expressar tant de dolor, res de millor
que la pinzellada expressionista i la forma contrafeta de

les figures. Estem davant de la primera etapa de la pintura
d’Alidn, una pintura compromesa i amb un component mo-
ral que vol ser molt més que un crit de protesta perque, per

damunt de tot, hi ha la ferma voluntat de canviar la societat.

II. Un nou cami es va obrint pas amb la lectura de llibres de
filosofia i de fisica quantica. Una concepcié de vida més es-
piritual porta Alidn a altres postulats. Podriem parlar d’una
segona etapa en la seua trajectoria pictorica, molt més in-
timista i d’introspeccié filosofica. La seua paleta s‘'ompli de
blaus i violetes per a plasmar els sentiments més intims de
I'ésser huma. Les figures solitaries en espais buits sén pura
materia existencial, un interrogant davant de la nostra pro-
pia existéncia i el misteri de la vida.

El quadre que s’exposa en esta mostra pertany a esta se-
gona etapa i va ple de simbologia: eixa porta oberta cap a
la llum i coronada en semicercle que ens fa pensar en cosa
sagrada; eixe cub suspés i totalment buit que ens fa pensar
en un espai interior i alhora en un espai tridimensional, eixa
fletxa que travessa la figura geomeétrica i ens conduix cap

a l'infinit. | en un lateral del quadre, un ésser huma amb el
rostre blanc, com si es tractara d’'una mascara, mira cap a on
la fletxa assenyala, és a dir, més enlla de tot espai fisic.

[ll. Un altre tipus de vivencies crea en Alidn una nova neces-
sitat de recerca. En esta tercera etapa, la seua gran capacitat
creadora es plasma en nombrosos quadres de gran format.
Formes i colors se superposen en total llibertat i es capbus-
sa de ple en la magia de la pintura.

Al llarg d’estes tres etapes, Alidn ens ha deixat un exemple
de valor. Amb la seua pinzellada espontania, atrevida i for-
ta, plena de plasticitat i de color i sense pretensions de cap
mena, s’ha alliberat com a pintora fins a fondre’s en la seua
propia obra. Ens va deixar una magnifica i extensa obra en
tan sols tres decades de vida. Amb la seua partida d’este
mon, la seua obra s’ha convertit en el millor regal, una
sendera per on podem transitar i reflexionar. Este és el seu
llegat.

Maria del Rosario Rojo

Doctora en Filologia
Master en Estética i Teoria de les Arts
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I ——. Cristina Alabau

SUBJECTES ABSTRACTES
NATURES ABSTRACTES
RELACIONS ABSTRACTES

La recerca d’un llenguatge propi, un mén pictoric personal
en el qual els personatges abstractes habiten i ocupen l'es-
pai del quadre, és i ha sigut sempre una de les motivacions
del meu quefer.

Cada quadre és un univers propi, un mon viu on els ele-
ments pictorics adquirixen categoria de personatges.

“L'espai captat per la imaginacid no pot ser un espai indiferent.
Es un espai viscut per la imaginacid. Concentra ésser a l'interior” Gaston
Bachelard.

En els meus espais he anat depurant els elements mera-
ment pictorics i decoratius fins a arribar a concretar una

estructura molt simple, que és la que configura els quadres.

Fons, figura i linies de tensio.

Els elements mantenen un equilibri, un dialeg, una tensié
espacial que els separa i unes linies de forca que els atra-
uen.

Home i natura es troben cara a cara en un espai imaginari.
Natura atrapada en una forma abstracta. El quadre com a
escenari de representacio de personatges abstractes. Perso-
natges oposats generadors d’una subtil oposicié entre con-
traris que equilibren forces i harmonitzen tensions.

“Per a l'artista, el dialeg amb la natura constituix una conditio sine qua
non. Lartista és un ésser huma i ell mateix és natura, una part de la natu-
ra en I'espai natural”.

Paul Klee

L'existéncia d’una dualitat contribuix a entendre la idea d’un
univers equilibrat on la part positiva i la negativa lluiten i
s’unixen per a crear un tot. Els meus espais, amb els seus
personatges, son retrats del meu esperit, part de la meua
imaginacid, del meu mon interior.

Propose una meditacioé abstracta essencial en qué la com-
posicié exercix una funcio clau. Equilibrar les formes de
manera que queden com suspeses en el temps i en I'espai a
I'interior del quadre és com un joc.

Formes abstractes flotants se superposen i creen un espai
profund.

Superposicions delicades, transparéncies, jocs de textures,
capes i formes interconnectades son part dels elements que
m’ajuden a configurar l'espai pictoric.

Subjau en els quadres un afany de puresa i d’afermament
d’un espai. Poética, ordre, sensibilitat i rigor conviuen en
I'obra i la composicid exercix una funcié clau. La sintesi i
I'economia d’elements accentuen la intensitat i la for¢a de
les formes. Pintura intensa i alhora continguda, d’un aire
intemporal. Turbuléncia i quietud. Sintesi entre la depuracié
formal i 'emocional. Profunditat i intensitat i un halit de

subtil poesia formen I'esséncia de les obres.

Trobar el sentit intim de la forma pura, dels jocs espacials,
dels subtils valors de les superficies. El mén interior que
emergix de les obres és I'espiritualitat de I'artista.

La meua recerca és la configuracié i definicié d’una serie de
personatges abstractes que sén capacos de donar compte
de la dialéctica de ’'home amb el mén. Lelement huma po-
sat en contradiccié amb els elements que formen 'univers
que l'envolta. Elements de la natura com l'aigua, l'aire, la
terrai el foc, en la seua expressié més abstracta. La recerca
de la part transcendental i intrinseca de I'home.

No m’interessa del vessant huma I'aspecte anecdotic de la
morfologia ni I'aparenca exterior. Vull abstraure el moll del
vessant huma tot alliberant-lo del component casual i acci-
dental.

Lobservacio de la natura i la seua secreta voluntat d’esque-
matitzacio i potencialitat abstractiva em va dur a descobrir
la forga de les formes abstractes organiques, plenes de vida
propia.

Aspire a la concepcio ordenada de I'espai, a la recerca de
valors absoluts i immutables, a trobar un punt de repos en
la fugida.

“Turmentat per I'incessant canvi dels fenomens del mén

exterior, 'home esta dominat per una intensa necessitat de quietud... les
formes abstractes son les Uniques en que I’'home pot descansar davant de
I'immens caos del panorama universal”.

W. Worringer

Com s’evoca la preséncia humana en l'abstraccid?

Per que les meues obres recents porten genéricament el
titol Espai home-natura com si es tractara d’una série inde-
terminada de propostes que compartiren entre si un cert
aire de familia?
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Lespai imaginari transformat en espai de representacio fa
possible la trobada entre 'home i la natura.

“El desti poétic de ’'home és ser I'espill de la immensitat, o més exacta-
ment, la immensitat pren consciencia d’ella mateixa en ’home”.
Baudelaire

Els elements que componen els quadres a vegades encar-
nen algun dels quatre elements primigenis physis mentre
gue altres vegades assumixen el paper huma.

Estos sén els meus universos interiors, no exempts d’'una
certa cosmicitat (pel que fa a formacié de mons propis i ca-
racteristics). | en eixos mons brolla la trobada, el dialeg, la
pugna o la contradiccié.

Subjectes abstractes, natures abstractes, relacions abstrac-
tes.

Prendre la natura, integrar-la en un espai pictoric, refer-la i,
despullada de tot trag de realitat, convertir-la en una forma
abstracta pura.

Jugar amb I'espai pictoric i amb els elements que actuen en
este espai és, sens dubte, més que un repte: un divertiment,
una necessitat.

La recerca de I'espai interior és un projecte que ve de lluny.
La interioritzacid de I'espai fins a convertir-lo en espai liric.

Cristina Alabau
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Cristina Alabau
Espai intim, 2022

Olii collage sobre lleng. 180 x 200 cm.
Col-leccié particular

Espacio intimo, 2022

Oleo y collage sobre lienzo. 180 x 200 cm.

Coleccidn particular
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T, F|ena Asins

Elena Asins (Madrid, 1940- 2015), pionera
en lI'exploracid dels mitjans digitals, forma
part dels precursors que usen la teoria del
calcul, la semiotica i sistemes basats en
I'ordinador. La seua obra fluix paral-lela a
la sensibilitat especifica de la geometria,
sostinguda per la hipotesi que la seua
creaci6 es dirigix a la consciencia. Els seus
dibuixos i estructures sén part del resultat
de séries experimentals, un llenguatge
sintétic formulat per processos de calcul
assistits en més o menys grau per técni-
gues i procediments informatics.

Asins abandona la pintura figurativa des
de final dels anys seixanta i comenca a
alinear-se amb corrents experimentals.
Va formar part del grup Castillo 63 i, més
tard, de la Cooperativa de las Artes Plas-
ticas y Artesanas, fundada en 1966 per
Ignacio Gomez de Liafio.

La decada dels setanta és clau en la seua
trajectoria. En 1970 entra al Seminari de
Generacié Automatica de Formes Plasti-
gues del Centre de Calcul de la Universitat
Complutense de Madrid, juntament amb
creadors com José Luis Alexanco, Barba-
dillo, Luis Lugan, Eduardo Sanz, Soledad
Sevilla, Eusebi Sempere i José Maria Lopez
Yturralde. Per primera vegada, artistes i
matematics es reunixen per a considerar
les possibilitats plastiques del treball amb
ordinador.

En aquella decada Asins va fer una série d’obres basades en
la geometria i en I'exploracid de I'espai. Traca sobre diversos
suports variacions entorn de la forma i el ritme, la pintura
com a estructura. Apareix amb forca la idea de serialitat que
desenvolupa tot un sentit de la seqiiéncia.

“Calgué repensar-ho tot. Per a crear els nous signes calia
destruir els vells i Elena Asins recomenca esta aventura, pro-
cedix de la pintura, per la concrecié de formes, per les possi-
bilitats de joc, de composicié i de desglossament dimensio-
nal (Gdmez de Liafio, Ignacio, 1968). Per a l'artista, treballar
amb estructures significa “tindre a la ma la possibilitat d’or-
ganitzar elements que produixen un man, un joc que revela
la veritat o I'essencia de les coses” (Elena Asins).

En les seues obres d’este periode es pot visualitzar el movi-
ment de l'algorisme matematic que avanca i sintetitza una
harmonia numerica. Esta trama geometrica té sintonia amb
el concepte que la mateixa artista definix com memoria
musical, el dibuix es convertix en una “manera d’indagar i el
primer impuls generic que deriva de la necessitat humana
de recerca, de marcar uns certs punts, de situar les coses i
situar-se un mateix” (Eugénia Agusti Cami, 2013).

Unix nodes primordials, analitza fragments i estrats i, aixi,
I'artista mamprén la recerca de llarg recorregut a I'encalg de
I'estructura, i amb el dibuix assolix I'evidencia en comple-
xes seqliéncies analitiques, diafanes i estructurades. Per a
I'artista, “lI'objectiu artistic és tan sols el procés evolutiu que
enclou la vertadera imatge, la idea basica substancial, que
no pot fabricar-se, ni veure’s, ni dir-se, sind Unicament pen-
sar-se” (Elena Asins).

En les decades de 1990-2000, I'artista es va moure per altres
disciplines artistiques. Es notori els diversos mitjans que

va emprar. Les etiquetes que li van aplicar —neoconcreta,
cinetica, cibernetica, conceptual i minimalista— parlen d’una
personalitat poliedrica, reconeguda el 2006 amb la Medalla
d’Or al Merit en les Belles Arts i I'any 2011 amb el Premi
Nacional d’Arts Plastiques.

Elena Asins, des de la seua soledat conscient i silenci medi-
tat, va cultivar una depuracié extrema en les seues obres. La
simplificacié de la seua activitat, des d’una visié geometrica,
configura la idea que “la creacié d’un mén perfecte, un lloc
on no existix el caos, on el nombre i les matematiques em
permeten refugiar-me del soroll que ens envolta. Finalment,
he sigut molt feli¢ fent el que volia, entre cometes. Val a

dir que ningu fem plenament tot allo que volem i m’he vist
limitada en moltes coses. Pero, entre cometes, si que he fet
el que he volgut: dedicar-me a la creacié. Crec que la nostra
obra és el nostre millor jo” (Elena Asins).

D. A. (2011). Elena Asins. Fragmentos de
la memoria. Museu Nacional d’Art Reina
Sofia. Cataleg d’exposicid.

Agusti Cami, Eugenia (2013). “Nombrar
la memoria. Los fragmentos enumera-
bles de Elena Asins”. Estudio: artistas
sobre estas obras, nim. 7, p. 116-126.

GAmez de Liafio, Ignacio (1968). Elena
Asins: de la pintura a la poesia concreta.
Cataleg de I'exposicid del Cercle Artistic
de Sant Lluc, Barcelona.

Maderuelo Javier (1979). La rigurosa
pintura de Elena Asins. Profesién Médi-
ca. Madrid.

Robledo Palop, Joan (2011). “La desapa-
ricion de la imagen. Conversacion con
Elena Asins (Premio Nacional de Artes
Plasticas 2011)”. Forma: revista d’estudis
comparatius. Art, literatura, pensament,
2011, vol. 4, p. 43-52.
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Elena Asins

Sense Titol. 1982
Tinta xinesa sobre paper. 62 x 284 cm.
Col:leccié Fundacio Chirivella Soriano

Sin Titulo. 1982
Tinta china sobre papel. 62 x 284 cm.
Coleccién Fundacién Chirivella Soriano
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Elena Asins

Quartet Prussia. 1975
Tinta xinesa sobre paper. 100 x 72 cm.
Col-leccié Fundacié Chirivella Soriano

Cuarteto Prusiano. 1975
Tinta china sobre papel. 100 x 72 cm.
Coleccién Fundacion Chirivella Soriano
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Patricia Bonet

Arrels i animes. 2022
Técnica mixta sobre tela. 115 x 180 cm. (x2)
Col-leccié particular

Raices y almas. 2022
Técnica mixta sobre tela. 115 x 180 cm. (x2)
Colecciodn particular
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Com tantes vesprades blavoses, passavem juntes hores i hores. Tant a Radissa
com a les nostres amigues canines, Luna i Bonita, ens agradava quedar per a
veure la transicié luminica del cel de dia a cel de nit. Guardavem llargues esto-
nes de silenci. Escoltavem sense parlar amb paraules, féiem alguna fotografia
de l'aire i, assentant 'anima-campament, ens preparavem per a I'espectacle que
ens oferiria aquell nou badall.

Perqué la vetlada assolira la maxima redonesa, era inevitable que Radissa, amb
tan sols 18 anys, improvisara i deixara anar alguna de les seues preguntes amb
premi. No he sabut mai si 'origen de la seua inspiracio era fruit del contacte di-
recte amb la bellesa estel-lar, de la seua maduresa existencial o si es preparava
una mena d’inventari de curiositats evolutives, pero aquella sapiéncia havia de
vindre d’algun lloc. De fet, quasi sempre aconseguia fer-me somriure des de la
meua terrassa interior i, fins i tot, algun dia amb sort la meua ment es deixava
acaronar i, alleujada, deixava caure al buit algun nuc contrafet.

R_ Digues, Alba, en quin moment es trenca la Unié?

Quin trangol podria disculpar 'abandé de mare?

Quina noble rad justificaria la distancia de 'abragada a pare?
En quina sensata situacid els nostres germans deixarien de
ser-ho?

Jo mateixa, digues, Alba, en quin moment deixaria jo de
recordar qui soc?

A_ Deixar de ser, tornar-se transparent, levitar ingravid, com
la llum del Sol, com lI'aroma de la tarongina mediterrania,
com l'estrela que traca rumbs cap a enlloc, eixa llar amb la
porta oberta. Principi i desti.

R_ I qué passa quan el cor ens deixa de palpitar?
Desaparec? Transite? O simplement m’eternitze?

No em vull pas quedar als Ilimbs.

A_ No ho sé, Radissa. Cada cor sent diferent, perd potser

N Patricia Bonet

jo, hui, m’atreviria a confessar que per a respirar necessite
deixar anar. Amollar. Deixar que el passat s’esvaisca ben
arrere, que s'acomode en el célebre espai de la memoria

o bé que s’independitze de la meua preséncia. Respirar.
Botar. Viure més lleugera, amb present o sense present,
més oberta a la naturalitat amb qué se succeixen els cels.
Amollant cadenes i alliberant cotilles. Sense pors ni rancors,
sense capritxos, sense desitjos, sense ni tan sols somnis.
Sense més temps que l'aire que respire. Sense molta més
roba. Nua. Connectada a la Terra. Sentint les arrels amb els
peus. Sent aigua i sent fang. No hi ha més ni menys. Res per
cercar, res per perseguir, res per acumular, res per renunciar.
En tinc prou amb aprendre a amollar per a poder sentir de
prop el vol.

R_ Pero, llavors, cal morir per a viure?

A_ Pot ser que per a viure calga bategar; que per a bategar
calga estimar; que per a estimar calga viure; que per a viure
calga creure; que per a creure calga intuir; que per a intuir
calga bategar i que per a bategar calga respirar mentre con-
tinues caminant.

R_ Caminant?

A_ Si, caminant amb els peus o amb les mans. Ferm sobre
I"aigua. Caminar. Botar murs. Crear des d’eixe amor que fa
possible la tornada a casa, per abrupte que trobem el cami,
per mes dubtes que ens isquen en caminar. Creant sendes
sense dreceres a fi de poder veure les vistes, aprendre de
la cosa mundana, reconéixer el nostre ésser i habitar en
este cos que és ta casa i que és també el teu temple. Si,
caminant.

R_ No ho entenc.

A_ No hi penses.

No és tampoc tan important.
Gaudim de les llunes i de les estreles.

Deixem escapar tots eixos rastres que s’esvaixen en intentar
atrapar-los.

(Sinopsi d’Arrels i animes. Patricia Bonet.
Benicassim, desembre del 2022).
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Monika Buch

Sense titol. 1974
Acrilic sobre taula. 49 x 49 cm.
Col-leccié Fundacio Chirivella Soriano

Sin titulo. 1974
Acrilico sobre tabla. 49 x 49 cm.
Coleccion Fundacion Chirivella Soriano
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Després d’unes quantes décades treballant
en silenci i amb constancia a Utrecht, ciutat
on residisc, vaig rebre a final de I'any 2014 un
correu electronic de la galeria gironina de Ri-
chard van der Aa, en que em preguntaven si
conservava algunes peces que vaig fer entre
els anys 1956-1958 a la Hochschule fur Ges-
taltung d’UIm. Eixos treballs en guaix sobre
paper, recordava haver-los donats quasi tots,
anys arrere, a I'arxiu de I'escola Hochschule
fur Gestaltung. Més tard vaig pensar que pot-
Ser encara en conservava uns quants que vaig
fer en el curs de Tomas Maldonado els anys
1956-1957. Estes obres van participar en una
exposicid i me les van tornar després de la
donacid a Ulm. Richard em va posar en con-
tacte amb José de la Mano, galerista interes-
sat a mostrar el meu treball al seu espai de
Madrid. Aixi, en el seglient viatge que faig a
Valéncia porte vint obres. Richard i José de la
Mano van anar a Paterna a veure-les. Aixi és
com es va muntar la meua primera exposicié
el 2015 a Madrid entre els mesos de febrer

a abril. Per a mi va ser un gran que poder
mostrar la meua obra. La meua filla, Alenca
Mulder, arquitecta igual que el meu marit,
Bertus, em va acompanyar a la inauguracio.
Una bella mostra molt emocionant en que
vam gaudir molt.

A Holanda vaig fer unes quantes exposicions, tant col-lecti-
ves com individuals, pero la meua relacié era més intensa
amb I'ambit de I'arquitectura que no amb el de les arts plas-
tiques a causa de la professié del meu marit, Bertus Mulder,
qui anys arrere va treballar amb Gerrit Rietveld. Els meus
contactes artistics a Espanya eren inexistents perquée me’n
vaig anar molt jove a estudiar a l'estranger.

Javier B. Martin, col-leccionista i director de la Col-leccid Ars
Citerior, va visitar la meua exposicié a Madrid i va adquirir
una obra. Mesos més tard va anar amb la muller a Paterna
a conéixer-nos. A partir d’aquella reunié i d’altres que vin-
gueren després es va anar forjant una bona amistat entre
nosaltres.

Javier va buscar sales on jo poguera mostrar els meus tre-
balls guardats a casa durant sis decades i vaig aconseguir
en el transcurs de tres anys fer nou exposicions individuals,
dos en sales institucionals, Museu de la Universitat d’Ala-
cant i Fundacio Chirivella Soriano a Valéncia, i set mostres
en galeries d’art repartides per diverses provincies, Galeria
Punto (Valencia), Galeria Siboney (Santander), Galeria Itu-
rria (Cadaqués), Galeria Pep Llabrés (Palma), Galeria Juan
Risso (Madrid) i les dos galeries que té Rafael Ortiz, 'una a
Madrid i I'altra a Sevilla. Lamistat amb Javier és per a mi una
cosa molt especial, ha sigut com un gran regal que no podia
imaginar als meus anys. Em sent molt feli¢ de tindre’l com a
amic.

Monica Buch

Per a un artista és important poder treballar amb tranqui-
I-litat al seu estudi i continuar desenvolupant noves idees.
Pero potser és més important poder ensenyar i explicar que
fa. Es una gran alegria veure els quadres en una bella expo-
sicid i enraonar amb persones que els aprecien.

Des de fa uns quants anys s’ocupa de la meua obra la gale-
ria de Rafael Ortiz, on Rosalia i Rafael sén els qui continuen
mostrant els meus treballs, tant a Espanya com en les fires
internacionals en que participen.

Em sent contenta i feli¢c de tindre tan bons amics que donen
a conéixer el que faig.

Monika Buch
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CARMEN CALVO
14.07.-08 113

Carmen Calvo

Sense titol. Serie Retrats. 1984
Técnica mixta amb fang i terra. 81 x 65 cm.
Col-leccié Fundacié Chirivella Soriano

Sin titulo. Serie Retratos. 1984
Técnica mixta con barro y tierra. 81 x 65 cm.
Coleccién Fundacion Chirivella Soriano
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N, Carmen Calvo

L'OBJECTE: UNA EXCUSA PER A PINTAR

Les meues primeres obres daten de 1969. De llavors enga he
continuat treballant sense parar.

Poder triar en la vida, en el meu cas la pintura i la indepen-
déncia personal, és una gran sort, encara que vaja acom-
panyada d’incertesa. No és facil per a una dona viure d’esta
professio.

Tot i que sempre he treballat en altres oficis per a poder
viure, eixos oficis també m’han donat la facilitat de poder
acoblar-los als meus projectes, per exemple, la ceramica, la
publicitat i la decoracid.

Com a dona no ho vaig tindre facil i continue sense tin-
dre-ho facil a hores d’ara. Amb una trajectoria llarga i sent
d’una generacié que vam lluitar per ser independents i per
tantes altres coses, encara queda cami per recorrer.

El meu projecte, la pintura, partix de la idea del concepte
que l'art es pot expressar de maneres i amb materies molt
diverses: el fang, el guix, la ceramica, el vidre, la fotografia,
el ferro... Totes estes materies classiques i que ens van en-
senyar a I'Escola de Belles Arts de Valéncia, encara que en
aquell temps hi havia un cert rebuig de tot alld que venia
de I'ambit academic, després m’han servit i em servixen en
I'actualitat.

L'objecte va entrar en el meu quefer plenament amb la
instal-lacié Una conversa que es va mostrar a la Biennal de
Venecia en 1997, juntament amb obra de Joan Brossa. En
I'actualitat esta instal-lada al monestir de Sant Miquel i els
Reis, a Valencia. Pega que, juntament amb d‘altres, he donat
a la Generalitat Valenciana.

Obres anteriors com Silenci, que pertany al Reina Sofia de
Madrid, tenen el mateix component de la multiplicacié de
peces diferents a l'infinit.

Tots estos muntatges (escultorics) pensats perqueé resten
dins d’una sala, cobrixen el dialeg de pintura, volum sobre

pla.

El mén de I'objecte enclou un significat de matéria morta. Té
connexions i mirades cap a l'escultura.

En termes generals, en tots els objectes apareixen contin-
guts especifics inconscients.

Traspassats a un nou mitja: 'objecte permet a I'esperit re-
bre’ls d’una forma diferent de I'original (Juan Eduardo Cirlot,
Diccionario de simbolos, Madrid: Siruela, 2022).

L'objecte es reflectix en el meu treball projectant-se a tra-
vés del volum, les llums i les ombres, i aix0 és parlar del
dibuix, que expressa misteri, i també incertesa, a causa de la
preséncia.

En la vida, I'objecte establix un vincle amb el temps, amb els
records familiars, etc. i arriba a ser fetitxista.

La manca de nostalgia que em porta a integrar-lo en el meu
projecte és la visié de la pintura a través del dialeg que s’es-
tablix amb I'objecte, li dona protagonisme i fa pensar en un
acte de representacié amb independéencia de I'existéncia
real.

La introduccié de la fotografia des de 1996 va océrrer junta-
ment amb la introduccié d’altres matéries.

Els meus projectes estan vinculats entre si i reflectixen el
mon dels personatges anonims femenins i d’'una societat
vinculada a la meua memoria.

En I'apartat d’instal-lacions, d’intervencions publiques i pri-
vades, la individualitat de I'objecte fabricat per mi es multi-
plica com un acte de rebel-li¢ per a ocupar el seu lloc.
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Teresa Cebrian
Linfinit dolor. 2015/18

Galeria Rosa Santos

El infinito dolor. 2015/18

Galeria Rosa Santos
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Tecnica mixta. 145 x 45 x 45 cm.

Técnica mixta. 145 x 45 x 45 cm.

ELOGI DEL NO-SER QUE ES

No hi ha res que mate més que la
vida. Per que, doncs, tant de pudor,
tanta por de tractar amb la mort?
L'arribada a la vida és un acte involun-
tari i no sempre felic. Per contra, la
mort pot ser voluntaria i, per tant, un
acte de llibertat i d’alliberament. Pre-
parar-se per a la mort és consubstan-
cial a la vida i deixar un rastre és inhe-
rent al desig huma. En els caserius del
meu poble, els morts es colgaven ran
mateix dels fonaments de la casa per-
gue continuaren protegint-la i la casa
tenia, sempre, un cami que conduia

a un lloc sagrat. Els cossos, presents,
el cami és el viatge i el cordd que unix
dos estats del mateix jo.

Maria Teresa Beguiristain
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Teresa Chafer

Pluja d’aigua de mar. 2022

Tecnica mixta. 180 x 165 cm.

De I'Artista

Pluja d’aigua de mar. 2022

Técnica mixta. 180 x 165 cm.

De la Artista
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PLUJA D’AIGUA DE MAR - 2022

Passem lluna rere lluna buscant el
nostre lloc, anhelant un espai que
ens reconforte I'ésser i que ens
guie fins a I'estar. Recorregut com-
passat en que 'acte de crear esde-
vé un cami de cerques i trobades.

| és justament en eixe transcurs
guan el fet artistic es transforma
en un mitja, I'art en un pont des
de I'ésser fins a I'estar i la creacid
artistica en el vehicle que ens re-
construix com a ésser huma, com
a individu, com a dona.

Teresa Chafer

Perpetu deambular entre I'ésser i |I'estar que ens arrossega

a un etern buscar... trobar... trobar. El paper dibuixat, la tela
cosida, la imatge fotografiada, el metall fos, I'objecte trobat
o la paraula escrita ens servixen per a transmutar la mateéria
i redefinir-la.

Etern vagar en que I'anima es constreny i del cos raja aigua
de mar en un intent fallit per omplir el buit de I'ésser i del
poder estar. Pluja d’aigua salada que cau i que ens cobrix.
Liquid etern que se’ns esmuny entre els dits i es filtra per les
clivelles. Aigua que brolla del centre de I'ésser i recorre I'ani-
ma a la recerca d’un lloc on habitar i estar.

Perenne transitar en que les paraules, en l'acte escrit, son
I'estendard del nostre sentir i forgen el niu que ens dona
recer. Un niu que, fragment a fragment, tros a tros, boci a
boci, ompli de sentit el terra sota els peus i evita que ens
afonem per la gravetat de la quotidianitat que ens atordix i
gue ens succiona.

Continu caminar en qué el nostre ésser, com la nostra pell,
va ple de rastres i ferides, de dolor d’abséncies i records des-
dibuixats. | en un nou intent d’alenar altra vegada, cosim la
materia amb fils que ens tixen, ens construixen i ens afaico-
nen. Fils que apedacen I'anima esfilagarsada puntada rere
puntada. Fils que intenten lligar I'aigua que se’ns esmuny en
un sempitern trobar per a retrobar-nos.

Ser tu. Ser altri. Ser ella. Ser elles. Ser jo.
Estar amb tu. Estar amb mi. Esser.
Teresa Chdfer

Catedratica d’Escultura
de la Universitat Politéecnica de Valéncia
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Carolina Ferrer

De la serie: El lloc de I'espera. 2022
Acrilic i resina epoxi / Alumini. 175 x 250 cm. (diptic)
De l'artista

De la serie: El lugar de la espera. 2022
Acrilico y resina epoxi / Aluminio. 175 x 250 cm. (diptico)
De la artista
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EL LLOC DE ’'ESPERA

“Tot estava com esperant alguna cosa...”, va dir Juan Precia-
do en arribar a Comala, aquell poble abandonat amb carrers
deserts de la novel-la de Rulfo.

El lloc de I'espera és un lloc indefinit, inconsutil, imprecis,
ambigu, de vacil-lacid i d’incertesa, un indret on el temps
s’atura o transcorre molt a poc a poc. Es un moment de
transformacio, de canvi, de mudanca.

Es un transit dificil; fins i tot un desafiament. Es un lloc
dicotomic, ambivalent. Podria ser postludi i preludi alhora.
Es I'interstici que separa allo que acaba d’océrrer d’alld que
esta a punt de succeir.

El lloc de I'espera versa sobre els moments de pausa, de reflexid,
d’analisi...

Pot ser el lloc de la calma, de la quietud pascaliana, de 'assossec,
perd també del desassossec, de la inquietud, de la intranquil-litat,
de la impaciéncia.

Es el lloc del desconcert, fins i tot de I'extraviament, perd també
de I'anhel il-lusionant i prometedor. Es el lloc de I'estranyesa

i també de I'expectativa. Es un lloc indeterminat, simbolic i
metaforic. Es el lloc de la incertesa, perd és també el paisatge de
la possibilitat.

El meu lloc de I'espera és, en realitat, un interludi, un entreacte,
fins i tot una clivella; un quedar en suspens esperant que aparega
un badallet, una obertura. Es un espai de prorroga, de suspensio,
un lloc fronterer, eixa linia que separa la paraula perduda de la
paraula promesa de la qual parlava Derrida. Pero també pot ser un
lloc de revelacid on es retira el vel que encobrix la desconeixenca;
un lloc de descobriment. Ho vulguem o no, els artistes esperem
sempre una historia. El que desconeixia, al principi, era que la his-
toria que jo esperava era la mateixa espera.

El lloc de I'espera s’inserix dins de la poéetica del buit que carac-
teritza i definix la meua obra. El buit com el lloc on la realitat
s’expandix. Eixe lloc que, com que és infinit, sempre va ampliant

la realitat de I'ésser. Arquitectures com a escenari; escenari com a
prosceni, perd també com a atmosfera, quasi com a paisatge ideal,
mental. O com va dir Juan Mayorga, escenari com una ocasid poe-
tica.

N Carolina Ferrer

Ensopida quietud dels espais buits on aparent-
ment no succeix res, atmosferes nues, llocs de
quietud hipnotica, espais introspectius, I'aparent
no-res atrapat en un espai il-luminat, a penes
esguitat per un objecte: una escala, una cadira,
un penja-robes, una peca de roba (en este cas)...
o per una figura o la seua ombra.

El lloc de I'espera és una escenografia muda,
és —a la manera beckettiana— un acte sense
paraules; un silenci que crida.

El meu quadre deu el titol al llibre homonim de
Sonia Hernandez.

En el relat de Kafka Davant de la llei, el protago-
nista passa la vida esperant travessar una porta
gue només esta destinada a ell i que no aconse-
guix passar mai.

L'espera, doncs, com a condicié essencial de I'és-
ser huma. L'espera com a paréntesi venturds?
Lespera... plena de promeses? L'espera com a
paisatge de la possibilitat? Potser la pintura és
una espera eterna —a més d’un perpetu desig
incomplit—, la d’esperar que succeisca el miracle
d’atrapar eixa idea que et ronda pel cap.

| els quadres..., potser els quadres sén —com va
dir Olvido Valdés— llocs rars on es va alcant la
vida.
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Juana Francés

Operacié-operant. 1979/81
Técnica mixta. 85 x 104 cm.
Col-leccié Fundacié Chirivella Soriano

Operacién-operante. 1979/81
Técnica mixta. 85 x 104 cm.
Coleccion Fundacién Chirivella Soriano
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Juana Francés

Horcajo. 1962
Téecnica mixta. 73 x 92 cm.
Col-leccié Fundacié Chirivella Soriano

Horcajo. 1962
Técnica mixta. 73 x 92 cm.
Coleccién Fundacidn Chirivella Soriano

JUANA FRANCES (Alacant 1924-Madrid 1990)

Juana Francés va formar part de la generacié de postguerra
i I'tnica dona integrada en el grup El Paso. Decantada per
I'abstraccié informal i activa, sabé incorporar la modernitat
internacional a I'espanyola.

Superats els estudis de Belles Arts, té una primera etapa en-
tre 1950 1953 en qué crea una pintura d’aparent senzillesa,
figures idealitzades d’aires simbolics en qué es fa notar un
cert gust per la geometria i la textura. A partir de 1951-1952
treballa algunes peces amb la técnica mural, I'encaustica, i
s’anticipa a artistes tan reconeguts com Jasper Jones i l'es-
panyol Modest Cuixart després de I'etapa de Dau al Set.

La seua presencia en el mitic curs “Art abstracte”, impartit
a la Universitat d’Estiu Menéndez Pelayo de Santander, re-
percutira fondament entre els joves artistes presents i sera
un dels gran esperons de la gran eclosié de I'abstraccié a
Espanya.

Francés
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Fuencisla Francés

Sense titol. 2021
Collage i oli sobre tela. 192 x 192 cm.
Col-leccié particular

Sin titulo. 2021
Collage y dleo sobre tela. 192 x 192 cm.
Colecciodn particular
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TRAVESSIA

Observant pots obrir un cami, un punt de
vista, una manera de percebre la realitat
en que prescindixes a vegades dels aspec-
tes de possibilitat.

Vivim envoltats de formes, linies, lletres,
sons, informacié... un terreny per a en-
tendre nous equilibris, un cami propi.
Amb les instal-lacions que faig des de
1986 pots endinsar-te en eixe espai pro-
vocat també amb el so, tot t’‘embolcalla,
buits abstractes amb ferros, persianes,
fusta, un trajecte on és facil que t’hi per-
des, sén espais comuns que provoquen el
conjunt, afegir variacions a una travessia
aportades per atzar, també amb els enig-
mes trobes retorns, multiples fils, una
|ogica aleatoria, un altre ordre.

Sovint faig composicions suspeses.

“L’artista renuncia a la part artesanal

com a argument essencial. Es sobretot

la preparacid, la reflexid sobre les obres,
I'exploracié de les possibilitats, la comple-
xitat d’'una obra”.

Marcel Duchamp.

El fragment és un argument important en
el meu quefer, un reciclatge del que faig,
dibuixe amb el tall, amb activitat manual
sobre el paper, amb tisores en la tela,
aparenca de terra les textures, restes de
fang, pedra... All0 que altera formes, amb
I'aigua, l'aire i el temps.

La mirada pot aturar-se en eixe trajecte,
una incognita permanent amb qué assi-
milem la realitat. “Qualsevol cosa es tor-
na més interessant si la mires durant prou
temps”, diu Flaubert.

N Fuencisla Francés

El mateix concepte amb la cosa fragmentaria. El primer
trac de pinzell és el que ordena. Vaig modificant, alterant
segons el comportament en el procés de construir, un joc
amb l'atzar, mai amb esbossos, directe amb el trag, amb el
fragment.

Saber reconduir els errors que et portaran a un altre joc és
un argument que use. “Les coses imprevistes, quan no sén
una catastrofe, duen alegries”, ens diu Peter Hanke.

Larquitectura és important en el meu quefer, I'obra cobra
un altre sentit, a vegades el fragment esclata en multiples
grandaries, busca altres espais, fora del limit, sobre el mur,
son formes diferents amb eixes arquitectures. He procurat
escoltar el que et conta la geometria d’una presd, en antics
graners, una albereda, una església, el buc d’una escala, un
claustre... Uobra experimenta una metamorfosi sorprenent
que potser no pot interessar.

Tot és aprofitat amb intencié d’intermiténcia. Vivim en un
mon fragmentari amb lectures infinites.

“L’art és allo que fa la vida més interessant que l'art”.

Robert Filliou.

Fuencisla Francés
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Jacinta Gil

Sense Titol. 1958
Tecnica mixta. 42 x 50 cm.
Col-leccié Fundacio Chirivella Soriano

Sin Titulo. 1958
Técnica mixta. 42 x 50 cm.
Coleccion Fundacion Chirivella Soriano

Jacinta Gil

Butlleti informat. 1958
Olii collage. 122 x 65 cm.
Col-leccié Fundacié Chirivella Soriano

Boletin informado. 1958
Oleo y collage. 122 x 65 cm.
Coleccidon Fundacidn Chirivella Soriano
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N /acinta Gil

JACINTA GIL RONCALES (1917-2014)

Esta pintora valenciana que pertany a la generacié de post-
guerra és un dels maxims referents de les avantguardes
artistiques. El seu paper com a fundadora i integrant del
Grupo Zi el Grup Parpallé la situen dins dels moviments
culturals que en aquella epoca maldaven per la llibertat
creadora a través d’accions que fructificaren en una extensa
obra pictorica que porta el segell de I'expressionisme, sobre-
tot cap a un expressionisme abstracte.

Al llarg de les diverses i variades etapes es mostra com una
artista de fort esperit critic, amb una orientacid teodrica que
beu dels escrits del pintor Manuel Gil (el seu marit).

L'evolucié de Jacinta Gil comenga amb una practica molt
congruent del figurativisme fins que s’adherix a la practica
informalista, dins del context de la polémica que, des de
1951, apareix a Espanya al voltant de I'art abstracte i la seua
legitimitat.

Cap a l'any 1960 es va distanciant del Grup Parpallé al ma-
teix temps que comenca a implicar-se més en activitats
politiques. Feminista i progressista, en 1962 la detenen per
vinculacié amb el Partit Comunista, experiéncia que va in-
cloure en els seus diaris, publicats I'any 2000. A partir d’esta
experiéncia vital, en les seues obres s’intensifica la carrega
critica, reflex d’un fondo compromis social.

“Sempre he tingut tendéncia a la critica so-
cial. En els anys més abundants de la meua
obra he tendit a denunciar fets ocorreguts
en el moment” (Jacinta Gil Roncalés).

La seua carrera esta definida per una recerca plastica cons-
tant ja des del principi, marcat per la figuracio (1951-1952),
passant per una important técnica informalista. La seua
obra de tipus informalista es configura a través de taques,
degoteig de pintura i materials extrapictorics, que a través
de la improvisacid i el gest representa la part més visceral
de l'obra, sense deixar de banda el trag rapid i agil. Enclou
un cert grau de densitat i atmosfera, ajunta diversos ele-
ments i produix una pintura matérica, quasi onirica.
Expressivitat en els gestos de gran forga i energia, vitalitat
d’incisos, gestos i textures que traduixen el seu inconfor-
misme critic i una protesta personal contra la violéncia de la
situacio social i politica d’Espanya.

La trajectoria de Jacinta Gil es convertix en una vivencia
personal, en un testimoniatge auténtic de les tendéncies
pictoriques al llarg de sis decades (1940-2003). La seua obra
oferix una expressio abstracta lirica, juntament amb una
figuracié social, ironica i simbolica, propia d’un artista com-
promesa amb el seu temps.

Chavarri, Raul (1976). Artistas
espafiolas contempordneas, Ma-
drid, Gavar.

Mufioz Lépez, Pilar (2003). Muje-

res espafiolas en las artes pldsti-
cas, Madrid, Ed. Sintesis
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M’interessa molt la mirada de I'exterior, que
cada quadre tinga mirades i emocions dife-
rents: aci hi ha la llibertat de I'obra d’art. La
sensacio del que pintes és Unica, pero la sensa-
cié que rep cada persona també ho és. Lart és
un fet obert en que allo que s’ha de veure re-
flectit és I'interior de cada espectador, no sols
I'interior de l'artista.

L'art és la sintesi de la realitat. A partir d’un
motiu intern que per a mi té molta forga i
m’atrapa. Treballe el quadre en un intent
d’atrapar el somni que porte dins.

Sempre m’ha interessat el color i la pintura
com a matéria: pense que aixo dona tota la
llibertat per a fer el que vulgues. En art, més
enlla del mitja emprat, el que compta és la
capacitat per a transmetre emocions i aconse-
guir una obra intensa i plena. La pintura és una
eina conceptual que al mateix temps té una
immediatesa insubstituible on és present el
cos i la passio de la mirada.

Geometria oberta, espai-membrana i mite.
Treballe amb formes molt primitives. Pose una
mica de caos en eixa geometria urbana on vi-
vim i la transforme en una geometria calida.

Crear una connexio entre la forma interior i

el gest que done lloc a una nova presencia.

La silueta del somiador que pensa en noves
composicions i formes. Com si foren mons pro-
xims quant a la capacitat de creacié d’imatges.
M’interessa la fluidesa de la imatge pictorica.
Es com un joc de mirades i sensacions.

M’interessa la pintura com a procés d’abstraccio simbolica.
Formen part de mi un seguit de formes: m’apodere d’estes
formes. Per a mi, les formes sintetitzades em donen llibertat
per a treballar el quadre d’una manera abstracta. La dialéc-
tica figura/fons establix una tensié sempre viva: en meta-
morfosi cromatica. Diverses capes: una part més simbolica
conviu amb una altra de més abstracta i gestual. A més, des-
prés hi ha el vessant més geometric, que és el que compon
el quadre. Tot aix0 se superposa en una mateixa obra, en
una superficie plana que té un recorregut mental.

Una altra caracteristica és la mescla entre figuracié com a
sintesi de formes i I'abstraccié com el resultat de passades
successives que van acaronant el color en la superficie i el
desplacen. Sempre he pensat que en I'encreuament entre
processos d'abstraccié i figuracié hi ha una energia especial.

Coordenades sensorials que vibren. El fil de la vida, la linia
gue s’expandix en ondulacions lliures. Hi ha un desig de mi-
rar, la imaginacié de I'espectador completa el quadre.

Lombra és un buit i també és un mur. Lombra es pot fer
molt densa i esclafar la superficie. Lombra no té detall, és
un contorn que pot ser el del buit. lombra pesa. La definicio
figura-fons suscita moltes paradoxes. Es poden situar també
en un cert llindar de visibilitat minima. L'ombra és la maxima
economia de definicié de la figura.

Espai en espill. Un espai de captura d’imatges que sén re-
tornades amb diverses mirades. Les peces estan formades
per estrats: com una fusié de diversos registres on la linia,
I'espai, la taca, I'atzar, el ritme, el contorn i la saturacié de

la matéria confluixen fins a crear una tensié dinamica en la
superficie en un viatge sensorial des del substrat fins a I'epi-
dermis visual. Llavors tinc la sensacié que el quadre és viu i
gue va en cerca d’altres mirades.

Menchu Lamas

Pintura com a habitat. Quan parle d’espai, parle d’'una cosa
real i també d’una dansa fisica i mental. El que més m’in-
teressa és on puc deixar en llibertat tots els moviments del
cos, treballar amb les mans, acariciar la pintura, donar-li eixa
part sensual i gaudir d’eixe plaer. La pintura és un espai real.
Es considera que la pintura és un espai delimitat on la ment
treballa; pero també és un espai real on la persona es pot
introduir, quasi fisicament.

M’agrada molt el gran format perqué per a mi significa treba-
llar amb tot el cos. Amb els formats xicotets cal contindre’s,
fer exercicis per a dominar I'espai que et constreny i et limita.
Gaudisc sentint que penetre dins del mateix quadre com si
jo mateixa en formara part. Es com si m’introduira amb tot el
cos en l'espai.

Com que des del principi he treballat en grans formats, sem-
pre m’he sentit a I'interior d’una pintura expandida. Crec que
la pintura crea un cert entorn i una determinada atmosfera.

Quan pinte, penetre en el quadre com si fora una accié en la
gual m’agradaria que I'espectador participara. La pintura és
un espai real i absolutament tangible definit per I'expressivi-
tat de la materia. La pintura és un espai que pot ser habitat
per tot aquell que s’hi acoste.

Un espai de captura d’imatges que sén retornades amb di-
verses mirades. Apareixen moltes cintes que recorren l'obra,
com espais oberts que s’expandixen i que volen reinventar
I'espai del quadre. No és molt concret: sdn sensacions, una
cosa ondulant, aquatica.

Estic treballant amb formes molt primitives, pose una mica
de caos en la geometria urbana en que vivim i la transforme
en una geometria calenta. La creacié d’una connexié entre la
forma interior i el gest dona lloc a una nova forma.
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Pensar en cercle. Es I'element geomeétric que més m’interes-
sa perque és un element en que tot es crea, que fa que tot
gire, que conté I'energia perqué tot siga nou. Es la tornada a
la natura en la circularitat de la vida.

Les formes sintetitzades em donen llibertat per a treballar
el quadre d’'una manera abstracta. La dialéctica figura/fons
establix una tensid viva en una metamorfosi cromatica. Di-
verses capes: la més simbolica conviu al costat d’'una altra
gue és més abstracta i gestual.

Hi ha una dimensio fisica, una immediatesa corporal que fa
de la pintura un mitja clau, decisiu, per la possibilitat d’ex-
pressar-te en llibertat.

Per a mi, el recinte del quadre és un espai on viu el pen-
sament i I'accid del temps. Treballe amb una ideaiamb la
dansa que es produix en el moment de pintar. Per aixo0 per a
mi és important la dimensié que permeta penetrar en eixe
espai.

El color actua per interaccio, vibracid i contrast... Existix
individualment, aillat com un territori especific, pero I'inte-
ressant és quan establix dialegs encreuats, quan conviu amb
d’altres i s’hi establixen feértils reverberacions. El color és
I'element que realment crea el quadre. Hi ha el pensament
que dirigix la ma i el color que crea les formes...
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Va haver-hi un moment en que havia de tindre un determi-
nat color a ma... Apareixia i desapareixia, pero quan el color
existia era davall d’altres capes. M’interessa la sensacié de
color com a irradiacié. Com s’habita el color?

Hi ha un pensament espiral que torna una vegada i altra.

Enrevoltadora accié del llenguatge i la paraula. Les paraules
son tracgos en laire. Els signes i dibuixos son ombres. Este vi-
atge mental és també un viatge real (el cos ens acompanya).

La iconografia personal es forma amb estrats de diversos
moments. Un vocabulari simbolic amb unes determina-
des formes o estructures. Hi ha textures visuals, ritmes de
composicio, aprenentatge i recorreguts, unes certes recur-
réncies. Espai en espiral, consciéncia del volum, geometria
activa, laberints del trag. Registre visual en forma d’ondes,
arrossegaments i passades, siluetes i contorns, vibracié del
gest, superficies amb degradacions i contrastos cromatics.

Tal vegada hi ha un espai que ho amalgama tot, com un vor-
tex creatiu. Potser la pintura és eixe lloc on poden fermentar
totes eixes energies contradictories. El cos és un deposit
d’emocions i la imaginacio pictorica pot traslladar eixes sen-
sacions.

Menchu Lamas

Reixa. 1996
Oli sobre tela. 146 x 114 cm.
Col-leccié Fundacié Chirivella Soriano

Reixa. 1996
Oleo sobre tela. 146 x 114 cm.
Coleccién Fundacidn Chirivella Soriano
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Equipo Limite

Cha, cha, cha pels meus caragols. 1991
Tecnica mixta sobre taula. 176 x 130 cm.
Col-leccié Fundacié Chirivella Soriano

Cha, cha, cha por mis caracoles. 1991
Técnica mixta sobre tabla. 176 x 130 cm.
Coleccién Fundacidn Chirivella Soriano

cuQul | CARI

<< Perfectas, imperfectas, pero de edicion limitada >>

@ quip valencia, entusiasme pels colors, riures i ironia.
Entre sentit i sense sentit.

\ 2 uins moments compartits, creacions, viatges. Se-
rioses i alegres.

@ay , U, u,aeiou. Ufl, grans artistes creant sempre,

beneint la creativitat.

. N
{]
!

mmerses en la imatgeria populari el bon fer.

)
L} oderoses, polémiques, positives, guilopes, poten-

cien la picardia en les seues obres i titols. Pero jugant.

—
()
\ N viscal, obres amb esbossos i sense esbossos, com-
partides, en qué oferim el nostre sentir.
<<El pollo de Enero para Julio es tomatero>
<<La mujery el vidrio siempre en peligro>>
<<Sus o0jos y sus oidos merecen lo mejor>>
<<Albondigas a la vascongada>>

Cari Roig (Equipo Limite)

)
L liures en la creacié. Llangadores d’obres explosives.

vh
I—-‘ deals, intuitives, interessades per la cultura kitsch,
pop, pin-ups, nines... i iconografia il-limitada.

olts materials i compres. Maletes, bosses i vitrines
plenes d’objectes. Mdltiples exposicions.

I dentitat. Imprimir fotocopies per a formar grans colla-

ges que després pintem.
LAd
L4

v’
I ; empranca. Toreres, teixidores, temeraries, tendres,

acides contertulianes entre totes dos.

“ncontre fortuit de Cuqui i Cari a I'lInstitut. Conso-
liden I'equip a la Facultat de Belles Arts i ara es tornen a
trobar al Museu de la Ciutat gracies al patrocini de I'Excm.
Ajuntament de Valéncia i la Fundacio Chirivella Soriano en
I'exposicié “Elles” que reunix grans artistes.

Jo pinte
Tu pintes
Ells pinten
Elles pinte

Cmi CR oioy
)
N J 2022

(excomponent de I’Equipo Limite)

51



Equipo Limite

Causes del cor. 2003
Técnica mixta sobre lli. 89 x 116 cm.
Col-leccié Fundacié Chirivella Soriano

Causas del corazon. 2003
Técnica mixta sobre lino. 89 x 116 cm.
Coleccion Fundacién Chirivella Soriano
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UN CAMIi SENSE RETORN

Era 1937. Lesclat proxim d’una bomba aéria fa
caure ma mare del llit on acaba de naixer. Sa
mare i el mateix llit van darrere; és a dir, da-
munt. Soc descendent d’estes dones que van
patir la guerra civil espanyola, la postguerra i,
a més, en un context de notable davallada de
drets. Malgrat tot, ens van ensenyar a tindre
valentia i determinacié per a avancar, ens van
ensenyar a tindre somnis, projectes de vida i,
sobretot, a creure en nosaltres mateixes.

Em vaig educar en escoles militars i la meua
infancia va transcdrrer en eixos ambients gri-
sos de caserna. Encara conserve dibuixos que
copiava de la pissarra des dels tres anys, tots
dedicats al Generalissim Franco i a la Santa Es-
glésia Catolica. Vaig aprendre a dibuixar amb
eixos dibuixos. Tenia fascinada la professora
perque, segons deia, jo els feia millor. De ma-
nera que van dir a la mare “esta xiqueta s’ha
de dedicar a I'art”, i aixi ho vaig fer.

Avorrida de la rutina, quan tenia deu anys vaig
comencar a dibuixar historietes erotiques que
em venien inspirades d’escenes que veia a la
platja, en les vacances d’estiu. Eren dibuixos
que després venia per unes poques pessetes
als xics de classe i que em van servir per a fer-
me visible. Si m’hagueren descobert, hauria
rebut de valent.

En I'epoca de l'institut vaig comencar a re-
lacionar-me amb gent progressista i a sentir
musica dels cantautors de I'eépoca. Per fi vaig
trobar un lloc on encaixava.

Quan estudiava Belles Arts a la universitat, en el segon curs
vaig conéixer Carmen Roig, amb qui vam formar I'Equipo
Limite. Comengarem jugant, soltant el que portavem dins.
Carmen havia estudiat en una escola de monges, de manera
gue també tenia el seu qué. Era el final dels anys huitanta,
el final de la moguda i les festes disbauxades. Véiem molt
de cinema independent i Almoddvar triomfava a Espanya.
Jo era fan de Blade Runner. Combinavem eixa barreja amb
pentinats impossibles i roba divertida. Va ser una época de
transgressid, de molta faena i de molt de riure. Pero sobre-
tot, d’alliberament.

Equipo Limite va durar quinze anys durant els quals evolu-
cionarem juntes. Teniem gustos i interessos molt similars.
Haviem rebut la mateixa formacio. Sense adonar-nos-en,
ens haviem introduit en el mén de I'art i de les galeries d’art
de manera professional.

En les primeres obres aprofitavem imatges d’anuncis antics
de principi del segle XX on es mostrava la imatge ridicula
d’una dona submisa que no podia aspirar sind a dedicar-se
a tindre cura de la casa i de la familia. Imatges, d’'una ban-
da comiques, pero d’altra banda dramatiques. Este va ser

Cuqui Guillén (Equipo Limite)

I'origen, provocar riure, ironitzar, i alhora donar a entendre
que les dones ens alliberavem d’allo que a les nostres mares
i avies no els van permetre alliberar-se. Una llibertat per a
viure, per a entendre i practicar la sexualitat, per a crear i,
sobretot, una llibertat per a triar. En definitiva, llibertat per
a tindre igualtat.

A poc a poc ens vam ficar en una voragine de recerca
d’imatges (no digitals, és clar) que rescatavem de mostoses
botigues de premsa de segona ma que encara hi havia en
els noranta pel centre de Valéncia i que hui han desapare-
gut. També espigolavem en llibreries de vell, en mercats am-
bulants, en els nostres viatges... i en els records d’infancia,
en contes, etiquetes, propagandes... rememorant aquella
infancia dels anys setanta que, malgrat tot, va ser feli¢ per a
nosaltres.

Vam arribar a I'erotisme a través del cinema, és clar, pero
sobretot a través del moén del comic, d’eixe comic creat ge-
neralment per homens per a homens i que nosaltres vam
capgirar. Les nostres dones es mostraven poderoses, domi-
nants i castigadores. Ara duien la vara de comandament.
Elles triaven i presumien del seu propi alliberament sexual.

Des del principi i al llarg de la nostra trajectoria, els nostres
referents, orientacions i influéncies van ser abundants i molt
diversos. Alguns eren proxims, com ara professors, artistes

i amics, el valor dels quals ens ha acompanyat també en la
part vivencial fins ara. Fins i tot els qui ja no hi sén. | d'altres
que, tot i no haver-los coneguts personalment, son referen-
cies que formen part de la nostra genealogia com a artistes.
No escau ara esmentar-los a tots. Pero els que sén, ja es
donaran per al-ludits. Gracies a tots.

Cuqui Guillén (Equipo Limite)
Valéncia, setembre del 2022
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Equipo Limite

Després de la dutxa és el moment!. 1999
Mixta sobre lli. 190 x 580 cm. (poliptic)
Col-leccié Fundacié Chirivella Soriano

Después de la ducha jes el momento!. 1999
Mixta sobre lino. 190 x 580 cm. (poliptico)
Coleccidon Fundacién Chirivella Soriano
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ANGELES MARCO (Valéncia 1947-2008)

Angeles Marco és una de les principals
figures responsables de la renovacié

del panorama de I'escultura espanyola
des dels anys huitanta. Va pertanyer a
la generacié que transforma la plastica
escultorica i que es va denominar Nova
Escultura Espanyola, juntament amb
artistes com Juan Mufioz, Jaume Plensa,
Miquel Navarro, Susana Solano, Eva
Lootz, Cristina Iglesias, etc.

Minimalisme, constructivisme i art con-
ceptual sén algunes de les referéncies
reflectides en les seues escultures i
instal-lacions. Desplega la seua carrera
artistica a través d’un llenguatge molt
proxim a l'arquitectura.

Les séries van ser I'eix vertebrador del
seu quefer artistic, com també dels seus
processos d’articulacié i seriacid de ca-
dascuna de les peces. L'Us de materials
i elements relatius a I'arquitectura ha
sigut una constant en el seu treball.
Aixi, usa el ferro com a estructura sus-
tentadora i a través de diverses escales
produix un cert joc visual, estetic i com-
positiu. Es en 1973 quan crea la série
“Modular” que es pogué veure per
primera vegada a I'exposicié individual
muntada al Col-legi d’Arquitectes de
Valéncia i Mdrcia un any després. D’esta
manera, Marco participa en la denomi-
nada segona generacié de l'art geome-
tric valencia, de filiacié constructivista
(Isabel Tejada; Maria Jesus Folch, 2018).

L'artista compon petites escultures que inclouen elements
industrials en la forja i en la fosa, com el ferro galvanitzat.
Els moduls representen diverses figures geomeétriques sobre
les quals crea doblecs i trencaments que unifica a partir de
nexes que provenen de la mateixa construccio, i deixa com

a resultat final figures complexes compostes de diverses
peces que es van reproduint en I'espai. Aixi, com que l'obra
no té una forma definida, permet un gran nombre de modu-
lacions en la presentacio, aspecte que entronca amb els dis-
cursos postminimalistes de I'escultura en el camp expandit.

No és fins a la irrupcio de la série titulada “Espais ambigus”
(1981-1985) que trobem I'essencia del llenguatge escultoric
d’Angeles Marco i de la seua personal poética. Per a Juan
Ramadn Escrib3, esta série es compon d’“estranys relleus
grisencs sobre xapa metal-lica i despullats ja del cromatisme
de les obres modulars del periode anterior, amb els quals
I'artista abordava problematiques nuclears com I'ambigditat
i la transgressio perceptiva de I'espectador, la idea de camu-
flatge o la capacitat de la mateixa obra d’accionar estimuls
visuals i expressius que conduien a desenvolupaments con-
ceptuals sobre el vertigen de la seua série “Salt al buit”.

Durant el periode que transcorre entre 1987 i 1989 treballa
al mateix temps en dos series escultoriques estretament
connectades entre si. Son les series “El transit” i “Salt al
buit”. Roma de la Calle qualifica la narrativa visual que aixi
es generava de “fortament fragmentaria, per la instanta-
neitat d'impactes intermitents que el subjecte viu i experi-
menta. Pero alhora també rotunda, sobretot per les diverses
possibilitats combinatories a qué les mateixes peces i ele-
ments anaven donant lloc”.

1 A ngeles Marco

La década dels noranta dona pas a nous camins de recer-
ca. En el transcurs del seu procés, la seua escultura es va
teatralitzant a través d’un discurs seré amb musica, amb
videos i fotografies, amb textos escrits i seqliéncies cinema-
tografiques. “Present-instant” és una accid-instal-lacié on
la mateixa artista recorre a la idea d’espai-instant, es repre-
senta a ella mateixa a través del video i la fotografia i evoca
el present, I'aci i ara. El seu cos, la seua escriptura i la seua
veu formen part de I'obra. Eixe doble vessant del concepte
present/instant, quant a temps actiu que, en el seu esde-
venir, desencadenava simultaniament el concepte passat/
memoria, es reforcava aixi mateix en la videoperformance
gue acompanyava sempre la mateixa instal-lacid.

La serie “Suplement al buit” (1996-1998) incloia les seues
ultimes intervencions artistiques de la década dels noranta.
El buit es convertix en protagonista dins del discurs absen-
cia/preséncia, de I'ésser i del no-res. Amb “Desequilibris”
(1999), adscrits a la série “Suplement al buit”, I'artista fa una
autorevisio dels seus treballs, fa un pas avant en la produc-
cié interdisciplinaria i obri cami a la performance. Angeles
Marco havia decidit traspassar les fronteres entre cinemai
escultura. Era imparable en la seua recerca artistica.

De la Calle, Roman (2013). Memorias y
didlogos de taller. La trayectoria escul-
térica de Angeles Marco (1947-2008).
Editorial Universitat Politécnica de
Valéncia, Valéncia.

Ramén Escriba, Ramadn (2018). Cataleg
d’exposicid. Angeles Marco. Vértigo.
Institut Valencia d’Art Modern, Valén-
cia.

Tejada, Isabel; Folch, Maria Jesus
(2018). Cataleg d’exposicid. A contra-
tiempo. Medio siglo de artistas valen-
cianas. 1929-1980. Institut Valencia
d’Art Modern, Valéncia.
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Angeles Marco

Pintura geometrica #12 Serie Modular. 1974-1980

4 moduls: planxa metal-lica i pintura amb caragols i plegada.
Pega Unica. 40 x 40 x 38 cm.

Galeria Mira Madrid

Pintura geométrica #12 Serie Modular. 1974-1980

4 modulos: plancha metdlica y pintura con tornilleria y plegada.

Pieza Unica. 40 x 40 x 38 cm.
Galeria Mira Madrid

Angeles Marco

Pintura geometrica #16 Serie Modular. 1974-80
Ceramica pintat, Pega Unica. 50 x 40 x 35 cm.
Galeria Mira Madrid

Pintura geométrica #16 Serie Modular. 1974-80
Ceramica pintado, Pieza Unica. 50 x 40 x 35 cm.
Galeria Mira Madrid
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Natividad Navalén

No ho deia llar pero era tot el que ella tenia. 2016-22
Fotografia digital impresa en paper de cotd intervinguda,
brodada, cosida. 110 x 55 (x3)

Propietat de I'artista

No lo llamaba hogar pero era todo lo que ella tenia. 2016-22
Fotografia digital impresa en papel de algodon intervenida,
bordada, cosida. 110 x 55 (x3)

Propiedad de la artista
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L’ERA DE LA INDIGENCIA
NO EN DEIA CASA, PERO ERA TOT EL QUE TENIA

Principi d’'un segle marcat per la falta de seguretat, per la por,
per la pérdua de tot fonament, temps d’indigéncia. Una exis-
téencia precaria sobre la qual s’assenta un estat de desconfian-
¢a permanent i en qué I'Unica possessid és la trobada amb un
mateix. Tan bon punt ens aboquem a I'abisme, descobrim que
ens assalta el vertigen de viure, pero és I'dnic cami per a eixir
de l'exili, per a travessar la frontera. Esta orfandat esdevé un
estat d’indigencia. En eixe transit anem esbossant la construc-
ci6 del jo. Comencem a entendre que no sabem viure en sole-
dat, pero tampoc immersos en la societat de la postveritat.

La frase “no en deia casa, pero era tot el que tenia” situa el
tema de la proposta. Ens advertix del moment de duel, de
buit, de soledat, de desarrelament.

© Foto Salva Nebot

Que n’hem tinguda mai cap, de casa?

La vida s’encarrega d’ensenyar-nos la fragilitat de la terra
ferma. Ens convertim en naufrags i ja no servixen els pa-
trons marcats. Ens submergim en la necessitat de petites
conquestes davant del caos, la urgencia per trobar un re-
cer momentani en un espai inhospit. La vida de la dona

és la suma de petites batalles. La urgéncia permanent per
conquistar. La recerca constant de l'illa a on puguem afer-
rar-nos. Una vegada i altra construim una casa on puguem
sobreviure.

La vella casa s’ha afonat, ara ens queda ordenar dubtes,
plegar derrotes i apilar desitjos. Un laberint de caos com a
company de viatge, un recorregut nomada que ens situa al
llindar i que ens obliga a enfardellar memoria i llegat i fer la
maleta cap a un nou ordre.

Esta série presenta un lloc de lluites i treves en un camp
d’abséncia, de buit, d'immensitat. La necessitat de trobar
una zona segura que mantinga juntes, sense confondre-les,
la presencia i 'abséncia. Imatge d’un estat de fracas, de la

I N atividad Navaldn

peérdua mateixa que reafirma la seua penduria, perque el de-
sig que comporta la conquesta no se sentira mai satisfet del
tot. El nostre desti com a dones, com a indigents, és ser sub-
jectes errants que pidolen una nova veritat. Dones atrapa-
des en tuniques blanques que oculten la identitat, tuniques
com llencos immaculats que sén ferits, marcats, envaits,
penetrats una vegada i altra per punxons que travessen la
pell mentre van teixint la petjada del desconhort, del dolor,
de la desolacid. Icones de dones que van deixar un llegat no
escrit en cada temps i en cada espai. Dones anonimes, hero-
ines en una societat misogina.

Nosaltres, funambulistes del buit, ens abismem en la va-
cil-lacié del vinclament, en la tensid del salt. A nosaltres ens
correspon exercitar-nos en una nova manera de pensar: el
descobriment de les nostres pors i els fracassos de la nostra
historia. Un gliestionament de tot discurs.

Prou bé sabem que per molt que ens desesperem, eixe cami
el recorrem a soles. Volem fundar una casa nova, encara
gue siga feta de deixalles.

He perdut ma casa, he perdut la meua re-
feréncia, he perdut pare i mare, la filla, a
mi mateixa, he perdut les meues patries
i la meua matria. Seguretat, veritat, pro-
teccio, dogmes, bases i fonaments es van
esvair en una nit.

Ara és el moment de conquistar la meua
illa, en eixa bassa encalmada que pro-
porciona el reflex on em mire per a dibui-
xar-me la propia identitat.

La recerca d’un lloc on jo em senta jo.

Atuiami

Natividad Navaldn, 2018
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Ana Navarrete

Spain, your meeting place. 2022
Magquetes postals. Mesures variables.
Col-leccié personal de I'artista

Spain, your meeting place. 2022
Magquetas postales. Medidas variables.
Coleccidn personal de la artista

“Spain, your meeting place”

D’aquell Spain is different dels anys seixanta
vam passar a Spain, your meeting place en
els setanta que convidava a mesclar negocis
i plaer. El Ministeri d’Informacid i Turisme
va emprendre esta campanya que intentava
promoure un turisme de congressos. Una
combinacié perfecta: sol, platja i negocis. En
els anys seixanta comenca l'entrada massiva
de turisme que proporcionara grans bene-
ficis economics, sobretot gracies als baixis-
sims salaris dels treballadors espanyols. Els
costums conservadors i el sol, la platjaila

festa van ser la millor propaganda del regim.

“L’arribada del turisme a les costes del Mediterrani
va aportar una nova estética corporal: el biquini accelera
els temps del «pit i cuixa» i instaura gradualment una doble
moral carregada de connotacions masclistes que, malgrat
tot, sera conceptualitzada com a sindonim de llibertat. Una
moralitat portatil, com la va anomenar Vazquez Montal-
ban, que oscil-lava entre el desfogament costaner estiuenc
i 'arribada de la tardor, quan «es tornava a substituir per
calcotets de pelfa i contencié». Perqué els espanyols, con-
tinua l'autor, «s’han acostumat a mesurar la llibertat per la
llargaria de les faldes de les seues xiques...»” (M. Garbayo,
2016; p. 13).

La instal-lacié Spain, your meeting place se centra en la ciu-
tat de Valéencia, que patix hui un turisme massiu amb barris
gentrificats com ara el Mercat, el Carme, la Seu i Russafa,
ataquinats d’Airbnbs, bars, restaurants i terrasses.
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Isabel Oliver

Rebel-li6 en el Museu. 2021
Tecnica mixta i oli sobre tela. 157 x 125 cm.
Col-leccié particular

Rebelion en el Museo. 2021
Técnica mixta y éleo sobre lienzo. 157 x 125 cm.
Coleccidn particular

Els museus actuals presenten excel-lents quadres que
aprofiten fets procedents de la mitologia i la historia
per a justificar la representacié explicita de nus feme-
nins en situacions, violentes o no, dotades de gran
dinamisme i una forta carrega erotica com un fet nor-
malitzat a través de la historia.

L'alta qualitat estetica de les obres d’art i la distancia
temporal amb els fets representats, generalment
situats en I'antiguitat classica, emmascaren el rebuig
etic que haurien de produir els raptes, les violacions
i els enganys de dones que es reproduixen en estes
pintures.

Dones i xiquets apareixen en estes obres com a sub-
jectes propicis per a ser victimes dels més diversos

abusos, i sempre sén els déus o algun ésser superior
gue apareixen legitimats per a cometre estos actes.

Pero ha arribat el moment de mostrar la hipocresia
d’artistes, mecenes i museus. La serie Passejos pel
museu vol emprar els mateixos recursos estetics que
els quadres originals per a desemmascarar els inac-
ceptables proposits dels uns i dels altres. La meua
intencié és fer altres pintures en que les dones sén
alliberades d’aquells quadres, com un crit d’atencié a
la historia de la pintura tal com ens I’han contada.

Bé es pot afirmar que les obres classiques sén fruit de
la seua época i que els postulats etics del passat no
s’han de jutjar amb criteris actuals. Pero allo que la
serie Passejos pel museu assenyala és el paper dels
museus actuals quan mostren de manera acritica eixa
classe d’escenes. La serie naix per la necessitat de
contar la historia des d’un altre punt de vista: el de les
victimes representades en els magnifics quadres pre-
sents als museus.

Isabel Oliver
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Ana Peters

Sense titol. Série monocroms. 1997
Oli sobre tela. 50 x 64 cm.
Col-leccié Ars Citerior

Aposit. 1995
Oli, gasa i cart6. 49 x 26 cm.
Col-leccié Ars Citerior

Sense titol. Serie monocroms. 2004
Oli sobre tela i taula. 40 x 32 cm.
Col-leccié Ars Citerior

Homenatge a Klee n21. 2004
Pastis i paper d’escata. 18 x 32 cm.
Col-leccié Ars Citerior

Sin titulo. Serie monécromos. 1997
Oleo sobre lienzo. 50 x 64 cm.
Coleccion Ars Citerior

Apdsito. 1995
Oleo, gasa y carton. 49 x 26 cm.
Coleccidn Ars Citerior

Sin titulo. Serie mondcromos. 2004

Oleo sobre lienzo y tabla. 40 x 32 cm.

Coleccion Ars Citerior

Homenaje a Klee n21. 2004
Pastel y papel de lija. 18 x 32 cm.
Coleccidn Ars Citerior

N Ana Peters

ANA PETERS (Bremen 1932-Dénia 2013)

Des de final dels anys cinquanta van apareixent a Espanya di-
versos corrents artistics que tracten de rompre I'encarcarada
tradicio figurativa imperant. Es el cas del realisme social, que
tracta de donar una visio critica de la societat. En este ves-
sant artistic destaquen els treballs que s’enquadren dins de
la denominada Estampa Popular, en qué trobem l'artista Ana
Peters.

Esta pintora, nascuda a Bremen pero formada al principi a
I’Escola de Belles Arts de Valéncia, va ser fundadora i nucli
principal d’Estampa Popular. En 1959-1963 exposa en la fa-
mosa galeria Mateu de Valéncia, on contribuix a renovar els
llenguatges plastics a través d’una pintura pop i aporta una
mirada ironica i feminista de la societat. En 1965 fa la primera
exposicid individual a la galeria Edurne de Madrid. El 2004
participa en una mostra col-lectiva al Museu Reina Sofia. L'any
2000 fa una exposicié individual al Museu de la Ciutat de
Valéncia i el 2007 a I'lVAM.

Aixi, la trajectoria artistica de Peters recorre tres periodes ben
diferenciats: una figuracio critica que dona pas en la década
dels seixanta a l'univers pop, i en els noranta a una abstraccié
monocroma en qué combina una estetica delicada amb la re-
cerca pictorica, linia que definix I'Gltima etapa de la seua crea-
tivitat i que va perseguir durant anys quasi en silenci. La seua
pintura, que va comencar en el realisme social a partir dels
elements dels mass media, en la linia del pop art i de I'Equip
Cronica, va evolucionar cap a una abstraccié depurada i basica
en que el gestualisme es convertix en broll poétic.

Els anys huitanta és un periode d’eclosié de tendéncies en
I'art valencia; i poques trajectories com la d’Ana Peters concep
I'art amb la ferma voluntat d’investigar i descobrir a través de
la pintura, en particular els monocroms o els camps de color.
Sobre eixe doble eix, la idea que el color, un color especific,
pot transmetre, si no I'essencia ontologica de la realitat, si una
evocacio precisa i intensa que, en complexa sintesi, es revela
conjuntament a l'ull i a la sensibilitat (Fernando Huici, 2000).

Peters era conscient que la pintura estava marginada en els
seus confins. El sistema de comunicacié basat en la trans-
formacié de la paraula en imatge obliga hui a la pintura a
redefinir la seua rad de ser, i Peters se situa entre els qui
treballen en esta tasca de redefinicié dirigida a preservar la
important funcid cultural de la pintura (Barbara Rose, 2000).

La seua pintura no és objectual perqué evoca un estat de
contemplacio silenciosa. L'espai mateix passa a ser el focus
d’atencid principal. En este sentit, I'artista definix 'espai a
través del color i afig una dimensio psicologica i emocional a
les seues peces. Limpuls inicial cap al monocrom representa
un desig d’unificar I'esfera personal i la individual a la recer-
ca de transcendencia. La seua paleta és simplement color

i la superficie dels seus llengos no esta polida ni igualada,
perque I'objectiu no és la perfeccio, 'acabat. Al contrari, si hi
parem atencid, percebem les petjades d’accidents i marques
gue solen ser fruit d’un acte pictoric reflexiu. Els mono-
croms de Peters recreen un espai fluctuant, mancat de mor-
fologia i permet que la ment tinga especial protagonisme,
perque els espais de les seues pintures connoten infinitat i
evoquen l'ambit desconegut. Heus aci el desig vital d’anar
més enlla de la pintura.

Rose, Barbara (2000). “Ana Peters: el color como
lugar y espacio”. Cataleg d’exposicié d’Ana Pe-
ters (Valéncia, 2000). Museu de la Ciutat. Consell
General del Consorci de Museus de la Comunitat
Valenciana, p. 22, 45.

Rose, Barbara (2007). “Ana Peters: la pintura
como poesia”. Cataleg d’exposicié d’Ana Peters
(IVAM, 2007). Valéncia, Institut Valencia d’Art
Modern, p. 17-45.

Huici, Fernando (2000). “Ana Peters: el color
como lugar y espacio”. Cataleg d’exposicié d’Ana
Peters (Valéncia, 2000). Museu de la Ciutat. Con-
sell General del Consorci de Museus de la Comu-
nitat Valenciana, p. 4-19.
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Rebeca Plana

Jaazz. 2022

Técnica mixta sobre tela. 195 x 195 cm.

Rebeca Plana i Galeria Alvaro Alcazar

Jaazz. 2022

Técnica mixta sobre tela. 195 x 195 cm.

Rebeca Plana y Galeria Alvaro Alcazar
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N Rebeca Plana

Bon dia. Que tot vaja bé. Et veig bé.

El discurs de Soledad Sevilla va ser
emotiu. En l'obertura del curs de la
Reial Académia de Sant Carles va
reflexionar sobre la creativitat, do-
na-creativa en contrast amb la socie-
tat vs. soledat.

Ho afirme: fer-se major i no tindre por
de les teues paraules et dona llibertat.
Almenys aix0 deia Voltaire, per dir un
classic. Sempre m’ha agradat Voltaire.
Anar d’intel-lectual ja no és moda. Ser
intel-lectual, llest i eloqlient, consi-
dere que esta és la sang d’un mateix.
M’agrada Soledad. M’agrada Carmen
Calvo. Com a dona-artista. Pero llegue
el meu ego. Més m’agrade jo.
Conscient ara que actualment m’en-
volte d’elles i de moltes més que ad-
mire. Un tipus de dona creativa, que
acciona la maquina de pintar... Artis-
tes que no anem d’intel-lectuals, ni de
lectures enrevessades ni de reunions.
Es avorrit. Negociem els fets amb pin-
tura i creacid. Vista, tacte i olfacte.
Som més d’accionar la maquina de
pintar (aixi es diu el meu text). Em
prepare per a fer la passejada matu-
tina per la vida i no queixar-me (quei-
xar-se de tot queda demodé). Han
arribat uns quants bastidors, he d’or-

© Foto Jesus Ciscar

ganitzar I'estudi abans d’anar-me’n a envoltar-me de pinto-
res en una biennal postpandémica. Pogué ser abans de la
pandémia, perd va ocorrer. Aniré alla i me’n tornaré. Escric
este text mentre soc conscient del meu deure d’escriure un
altre text. Dona i artista: eixes reivindicacions s’adiuen. Es
ser pintor. Pinzell i tela. Sense escarafalls, sense destorbar,
pero destorbant amb la faena constant. Dia a dia. Al taller. A
casa, en la teua xarxa social, en converses, en mirades. Cal
desitjar I'inassolible. | en el meu cas a poc a poc la vida em
posa els desitjos, desitjats.

Torne a “accionar la maquina de pintar”, el desti constant.
Preparar-se.

A vegades, dependre de la pintura significa quedar-se amb
ella a soles eixos matins de dilluns que duen a esta persona
acerrima grans cumuls d’ulleres ben madures. Mirar, seré
transcorrer d’esta vida ironica i rapida, entre éssers compe-
titius dependents d’un saldo i afamegats de sexe.

Aci, aguantant amb el cap prostrat en un enorme lleng,
papers per terra i pintura entre mil i un pots de color. De
nou la mateixa: eixa tela blanca vertigen per on m’apareix
la pintura i a vegades vessa. En esta illa menuda, individual,
rotundament intima, on la sang repercutix en el batec de les
temples per curtes pinzellades. Reste quieta, a I'expectativa
de l'instant, guaita del minut que ocorre, per a extraure’n

I'essencia que I'adorna. En primera linia de vida, molt pro-
xima a qualsevol esdevindre, confonent-se a vegades amb
I'extrema convulsié que embolcalla I'existéencia.

Nits en blanc al peu de silencis colpidors, buscant una i mil
vegades el recer de la tela. Eixa patria modesta, oculta i fra-
gil que ens servix de suport per a caminar per tanta realitat
esborronadora. Nits d’'insomni, entretingudes amb café i
tabac, per a buscar pit endins les justes pinzellades d’un
himne que ens calme. Nits amplies, llargues, complices que
ens porta eixa soledat que solem tindre de companya.
Pintar té molt d’aventura idil-lica, potser religiosa, que trans-
porta I'agosarat fins a les galeries de la memoria.

Galeries que sovint es convertixen en presons de desespe-
racié per a aconseguir una fi que no arriba. Pense en esta
professid que m’envaix, que m’ha triat, no jo a ella, i aixd és
una lluita de titans que no arriba mai al final. Per moments
intente renunciar-hi, pero no és possible. Al taller, de nou
em trobe plena de records, plena d’obsessié d’amor per
I'art. Sense amor no hi ha art, no hi ha pintura. Si 'anima et
fa mal, no pots treballar. La melancolia és poc productiva i
en contra d’aixo i al llarg d’este homenatge manifest lluite
amb les meues ulleres i pinzell.

No sols la tela m’acompanya, sind este brut paper al qual
m’aferre, pensant que un estimat lector arribe a entendre
el fat d’una creadora. A vegades, en moments egoistes ens
sentim déus perqué som creadors de sensacions, de senti-
ments, de pors, de lluites... Qui de tots vosaltres no ha sen-
tit I'impuls de prendre llapis i paper?

| ara, en este minut de reflexio torna altra vegada la pintura
dins meu a bategar. Observe els llencos de gran format, el
paper en terra, els pinzells a l'aigua, pots de pintura que
traspuen color, encenc un cigarret, sec en un racé i comence
una altra historia...
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Marigela Pueyrredon
Metamorfica. 2022

Oli, pigments i silice sobre Ili i ferro. 33 x 16 x 8 cm.
De l'artista

Metamorfica. 2022

Oleo, pigmentos v silice sobre lino y hierro. 33 x 16 x 8 cm.

De la artista

I \VIarigela Pueyrredon

SOBRE L'’ABISME

Qué va ser abans, la mirada o el desig?
Angela M’quaestio

Estar dempeus davant d’una tela en blanc, pinzell a la ma,
és contemplar una altra foscor, alld que desconeixem. El
qguadre s’obri quan la pintura és pregunta, quan el crit des
del silenci impregna tota I'atmosfera. Eixa és la seua forga.
Cada gest comporta un impuls que esdevé aclaparadora-
ment inquisidor per la insisténcia, i altres vegades, en canvi,
el temps resta contemplatiu, quasi aturat, apunta des del
cristalli d’'una pupil-la com una aparicié fantasmagorica.
Qualsevol projeccio és imaginaria, pero precisa. Una temp-
tativa cap a una altra dimensié per a revelar qlestions inex-
plorades. La pintura es troba oberta sobre I'espai huma, la
volta del qual és el cel i també és abisme.

Les obres d’art no queden mai acabades, encara que ho
semblen. Sén fascinants llindars per a transitar entre mons
tangibles i intangibles. Podem entrar en |'obra i eixir-ne en
temps dispars, sense permis. També és possible restar atra-
pats, ¢o és que l'art ens és persistent? El projecte Retrats
circulars inclou la metodologia del Mag, el protagonista

del conte “Les ruines circulars”, de Jorge Luis Borges, quan
aconseguix donar vida a una aparencga, una creatura que
ens satisfa els desitjos més profunds. La mirada de la pintu-
ra és un quadre que ens retorna a I'estupor del moment en
gue s’aconseguixen traspassar les fronteres del jo. En eixe
instant, en el conte de Borges, el Mag comprén, amb paiira,
que ell també és una aparenca, el “somni d’altri” i, per
tant, que I’han creat. Paradoxalment, este fet ens descobrix
gue també nosaltres mateixos som generats a partir de la
imatge en la pintura. Este bucle creatiu és el nostre abisme
multiplicat.

La cerca de I'indicible continua en la série Jo-totem, on el
vessant particular d’una identitat col-lectiva s’encarna en
la materia d’un idol. Es tracta de la convivencia de multi-
plicitats I'existencia de les quals oscil-la entre el somnii la

vigilia. La singularitat de les seues relacions produix imatges
sagrades comprensibles només per a un determinat grup de
convivencia. No obstant aix0, podem sentir el crit magmatic
de la natura humana en la unitat totemica.

D’on naix la inspiracid? si ens acostem a |'estat hipnotic de
més creativitat, eixe que sobrevé com un assalt sobtat, ens
submergirem en un estat de somni. La sesta és una escultu-
ra en bronze que evoca eixe estat en que la fantasia aflora
viva i sense limits. En contemplar-la, entretanquem els ulls

i ens aboquem a I'indret on queden algades les particules
qgue donen forma a una quimera. Lestat de somni és eixe
buit calid on es cova un univers propi, la nostra petita po-
esia.

En contrast, en situacions extremes es produix un salt cap

a una altra sensibilitat, com la que va sorgir durant la com-
mocid critica provocada per la pandémia. Entre la mortila
vida, I'instint ens mobilitza. En la série Dolor mundi hi ha
una tornada cap a I'esséncia. En estos treballs s’exploren els
continguts simbolics del color i la mateéria en el seu estat pri-
migeni per a expressar angoixa davant del perill de destruc-
ci6 de la nostra naturalesa. Cendra negra i pigments d’un
roig foc sén depositats sobre carto sec, alli on I'oli blanqui-
nos representa una emanacié de I'impuls de supervivéncia.

Que cal fer al caire de I'abisme? Fora del quadre ens trobem
en eixe llindar que només pot travessar-se a través del cami
de la mirada. O és el desig? Davant del dubte, ens mantin-
drem molt quiets, expectants, i el nostre avang sera amb
curiositat imminent, endormiscada i confusa, com en un
transit. Sense permis, es faran els primers passos i llavors al-
guna cosa lliscara en els limits del quadre: el desbordament
de la mirada. Per a poder entrar en un quadre fa falta for-
mular una pregunta, llavors la pintura retornara tota qliestié
en ser travessada.

Marigela Pueyrredon
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Concha Ros

Simbiosi. 2022

Llapis, acrilic i grafit soluble sobre xapa muntada sobre bastidor (tres peces),
fornicula i terra. Mesures variables.

De l'artista

Simbiosis. 2022

Lapices, acrilico y grafito soluble sobre chapa montada sobre bastidor (tres piezas),
hornacina y tierra. Medidas variables.

De la artista
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Em recorde des de sempre amb un llapis a la
ma, des de menuda. A la facultat em vaig espe-
cialitzar en dibuix, pero vaig continuar pintant
durant molt de temps, fins que fa uns deu anys
vaig decidir, en part a conseqiiencia d’uns certs
processos vitals, intentar tornar a I'esséncia, de-
purar els mitjans i els resultats. | aixi vaig arribar
a eixos dibuixos de linia clara reduits a la mini-
ma expressio, despullats de tot detall superflu i
amb la informacié concentrada amb els minims
recursos. Em vaig adonar que sempre hi havia,
a més, una referéncia més o menys explicita al
cos de la dona, de manera que vaig comengar

a autoretratar-me de manera conscient, argu-
mentant que jo era la model que tenia més a
ma. Pero a poc a poc eixos autoretrats es van
convertir en una autorepresentacid: atés que
cada vegada m’interessaven més assumptes
com el feminisme i I'ecologia, i coincidint amb
el moment en queé vaig decidir exclusivament
dibuixar, vaig adoptar esta técnica per a reflexi-
onar sobre estos assumptes usant com a excusa
el meu cos. Encara que esta excusa va deixar

de funcionar com a tal quan em vaig adonar
que allo que expressava en eixes imatges eren
les meues propies reflexions, les meues pro-
pies opinions sobre eixos assumptes. Era logic
gue qui es vera representada en eixes imatges
fora jo mateixa, i que a més em reconegueren.
Vaig adoptar llavors el compromis, amb mi
mateixa, de representar-me a cada moment tal
com era, a manera de diari vital i mostrant els
canvis que anara experimentant el cos, com els
vaivens fisics conseqiiéncia de la menopausa,
per exemple. D’esta manera reflexione sobre

la condicié de ser dona, sobre les convencions
socials, sobre I'opressié a que ens veiem sotme-
ses, sobre opressions de tota mena: estétiques,
educatives, laborals, socials...

Al mateix temps, i gracies a la influencia de dos artistes
amics, Elena Marti Manzanares i Juanma Pérez, fa ja molt
de temps que vaig comengar a apreciar, a veure la natura, a
tindre-la en compte, jo que sempre havia sigut tan urbanita.
Encara que, francament, va ser |'esclat de la pandémia i les
conseqliencies tan evidents de deixar de contaminar durant
el periode del confinament —la preséncia de dofins als ca-
nals de Venécia em va impressionar fondament— els verta-
ders detonants per a convéncer-me que salvar el planeta era
una questié urgent de vida o mort també, i sobretot, per als
éssers humans i no humans. | aixi va ser com vaig comencar
a interessar-me seriosament per 'ecofeminisme. Este terme
el va encunyar en 1974 Frangoise d’Eaubonne al seu text Le
feminisme ou la mort. Els anys successius es van produir
fins a tres desastres ecologics, entre els quals Txernobil, que
van provocar que el moviment guanyara forca, principal-
ment als EUA. El titol del llibre de D’Eaubonne pot sonar a

arenga bel-lica, pero en realitat el que posa en evidencia és
la connexid intrinseca entre feminisme i ecologia, connexié
que podem explicar basant-nos en dos factors: el primer

és I'evident similitud entre I'explotacio de les dones i I'ex-
plotacio de la natura, totes dos causades per una terna de
flagells, alguns més antics que els altres: I’heteropatriarcat,
el colonialisme i el capitalisme. El segon factor sén les cures,
eixes que sempre i per defecte s’han assignat a la dona,
circumstancia que ha sigut, d’altra banda, causa de tantes
desigualtats i desavantatges en la nostra vida. Les cures

son basiques per a la vida, pero no és obligat que hagen de
recaure exclusivament sobre nosaltres. Que els homes i les
dones adopten junts una etica de la cura com a filosofia de
vidaZ és I’Gnica via possible per a aconseguir que el planeta
sobrevisca i, amb el planeta, els éssers humans i no humans.
Adoptar esta filosofia de vida seria un bon antidot contra el
neoliberalisme i 'empobriment dels recursos, conseqliéncia
de les politiques extractivistes.

Vull fer esment del testimoni de les ideologues ecofemi-
nistes per a intentar transmetre, des de la meua posicid
d’artista, la necessitat d’estimar la natura i de tindre cura
del nostre entorn i dels éssers que I"habiten. Per aixo vaig
comengar fa dos anys a incorporar motius vegetals als meus
dibuixos i a estudiar el meu comportament i la meua rela-
cié amb la natura en les diverses actituds que plasme, ara
ja quasi sempre sobre fusta, reprenent la relacié amb este
material que va comencar quan era només una xiqueta i el
meu avi, que era ebenista, em donava tauletes perque hi
dibuixara.

Concha Ros [concharosdibujante]

Agost 2022

1 De la Torre, Blanca (2021). Apuntes im-
provisados sobre ecofeminismo. Campo
de Reldmpagos. http://campoderelampa-
gos.org/critica-y-reviews/7/3/2021

2 GILLIGAN (1982). In a Different Voice:
Psychological Theory and Women'’s
Development, Harvard University Press,
Cambridge.
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N VIery Sales

Mery Sales

Escenes. 2018
Oli sobre Ili. 100 x 160 cm.
Col-leccié Particular

Escenas. 2018
Oleo sobre lino. 100 x 160 cm.
Coleccion Particular

ESCENES

Autoretratar-se sola en un espai buit davant d’una tela en
blanc, des d’un punt de vista fragmentat i enmig del no-res,
és com comencar a qliestionar-se qui ets, qué mires i que
pintes. D’altra banda, I'expressié col-loquial “i tu qué pin-
tes?” manifesta esta mateixa inquietud de manera figurada
com una forma d’(auto)interpel-lacié que fa al-lusié a la im-
portancia dels nostres actes i a la transcendéncia que tenen
o al grau de reconeixement social. Fet i fet, la pregunta que
suggerix el quadre pot interpretar-se com un desafiament
gue ens obliga a pensar. Que significa aparéixer, en este
cas, com a pintora en un quadre? Qui ho ha fet abans i en
quines circumstancies? Des d’on necessitem les dones ex-
pressar-nos? De quina manera ens representem? Explorar
estos limits, sens dubte ens afecta, ens incomoda i ens com-
promet.
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Prenc I'exemple d’Escenes, entre d’altres, per a respondre

a esta mena de preguntes. En este autoretrat cal deixar de
ser la model o el personatge —la dona elefant pintada altres
vegades— per a veure’s transformada en persona i, més
concretament, en dona pintora. Per a fer-ho cal despullar-se
i soltar el que se sap per a escoltar que ocorre per dins, da-
vant i al voltant, sense unitat o centre i entre els marges de
les linies tortes i inestables del nostre present. Es indispen-
sable, en fi, exposar-se una mateixa per a comengar a per-
cebre el canvi com un murmuri polifonic que ressona entre
aquelles altres flors silvestres amagades en I’herba.

La presencia legitima des de cada escena-refugi, des d’ei-
xos instants que fragmenten i aturen el temps continu, es
mostra no per a ser qliestionada pels dubtes i les contradic-
cions, ni per a descobrir-se en perill davant del conflicte o
I'adversitat, sind per a reconéixer-se entre el resso d’eixes
altres veus davant de la mateixa pregunta: i nosaltres, que
pintem?

Pintem molt. | des de fa molt temps pintem, entre altres
coses, la forca de la fragilitat. Perque la fragilitat no és re-
ceptiva només al colp, sind que també és permeable als
motius que activen la capacitat d’actuar i de fer-ho en con-
seqgliencia. Sentir-se afectada pel que succeix i ens succeix
no és un defecte o una imprudéncia, ans al contrari, és una
fortalesa intima que ens permet veure’ns i identificar-nos
com a part indispensable de la transformacid. Estes teles
no es presenten, doncs, davant dels altres com una respos-
ta univoca, sind que s’oferixen, més enlla del marc establit
de l'autorepresentacid, en qualitat de retalls d’'una trama
incompleta molt més amplia. Aixi, aventurar-se a exposar
—des de la pintura, en el meu cas— la dimensié més vulnera-
ble de la nostra propia existencia és comencar a sentir, entre
els llindars de cada escena, el valor de no estar soles.

Mery Sales
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Encarna Sepulveda

Sense titol. 2022
Acrilic sobre lleng. 180 x 180 cm.
De l'artista

Sin titulo. 2022
Acrilico sobre lienzo. 180 x 180 cm.
De la artista
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Es dificil per a Iartista parlar

de la seua propia obra. Sabem
que res del que ocorre en

la superficie d’'un quadre

té una explicacié clara, facil
d’entendre ni encara menys

de transmetre. L’art només

pot ser profundament entés
d’una manera intuitiva. Els
artistes només som parcialment
conscients del que fem. Gran
part de la creacid artistica prové
de I'inconscient. Com ja va dir
Maria Zambrano, la pintura

no és filla de la claror diafana,
transparent, sind de la claror
religiosa dels misteris.

La meua obra manca d’un mis-
satge explicit preconcebut i tam-
bé esta exempta de simbolisme.
El meu plantejament a priori

no és transmetre un missatge.
Encara que —com va dir l'artista
J. Melé en el seu Manifest d’art
concret— tota forma determina
un contingut.

L'abstraccio en general i la geometrica en particular sén rea-
litats diferents de la natural i existixen amb independéncia
de referencies visuals del mon real. S6n composicions sub-
jectives sobre espais irreals, usades a voluntat que escapen
a la realitat concreta i que proposen un llenguatge propi. La
superficie del quadre es convertix en un espai il-lusionista
gue va més enlla del quadre, el transcendix i es contempla
amb la imaginacid. Es tracta de crear una il-lusié habitable
en que l'espectador puga penetrar i sentir-se impel-lit a
participar en l'activitat del quadre. No es tracta d’entendre
el quadre o explicar-lo, siné d’implicar-s’hi. Lobra no estara
acabada realment quan l'artista 'abandone, sind quan I'es-
pectador la contemple.

Lexperiencia de 'art és sempre una relacié dinamica entre
observador i objecte observat. L'espectador no és un recep-
tor passiu, sind que va creant activament el que veu.

Encarna Sepulveda

L'abstraccio geometrica se sol vincular amb la bellesa freda

i austera de les formes. |, encara que evidentment exigix
claredat i precisid, estes caracteristiques no anul-len, de cap
manera, la capacitat expressiva i sensitiva de I'obra. En la
meua obra habiten forces contraries: d’'una banda, la clare-
dat de pensament de les matematiques, pero de l'altra, un
mon inexacte, el de I'expressiéo emocional. Hi contribuix tant
I’Gs del color (amb el seu poder evocador, intensitat, vivor,
fluorescéncia...) com les figures geometriques —que no sén
formes mudes— que suren en I'espai, que es projecten i es
multipliquen.

| eixe suposat caos visual, que a vegades se situa al limit,
ens parla de dinamisme, d’inestabilitat, de tensions, de
sistemes vivents (tot es mou i canvia). Podria dir-se que fun-
ciona com un sistema en que la riquesa consistix a acceptar
alhora els principis d’harmonia i conflicte. Este dinamisme,
al meu parer, esdevé indispensable en el procés creatiu.
Tota experiéncia estética posa en marxa tant recursos cog-
nitius com emotius perque hi ha forts llagcos entre emocié i
coneixement. La percepcidé quan mirem una obra d’art no és
exclusivament visual ni purament sensorial. Lemocio sem-
pre forma part de la percepcid, no és un element diferent.
El sentiment estetic, com deia Palazuelo, és un sentiment
emocional i, per tant, és capac¢ de remetre a les profunditats
del nostre ésser i transformar el fet Optic en un espai d’in-
trospeccid i coneixement.

La meua pretensié és, doncs, que els meus quadres puguen
desafiar els sentits i I'intel-lecte en igual mesura i que ens
facen trontollar els patrons de la visié. Es tractaria d’aconse-
guir una feli¢ convivencia entre rad i emocié.

77



Soledad Sevilla

En aquest moment tinc 33 anys i un xicotet residu de mesos. 1983
Acrilic sobre lleng. 195 x 130 cm. (x2)
Col-leccié Fundacié Chirivella Soriano

En este momento tengo 33 afios y un pequefio residuo de meses. 1983
Acrilico sobre lienzo. 195 x 130 cm. (x2)
Coleccion Fundacion Chirivella Soriano
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T Soledad Sevilla

Soledad Sevilla sempre ha tingut la inquietud i la necessitat
d’expressar el que pensa de manera abstracta. Després de

transitar en els seixanta per posicions proximes al minima-
lisme pictoric i en els setanta per subtils pintures geometri-
ques, ha passat per recerques conceptuals i espacials que,

plasmades en diverses instal-lacions, 'acosten a un quefer

més proxim a la poesia.

La pintora valenciana va participar a principi dels anys setan-
ta en el mitic Centre de Calcul de la Universitat Compluten-
se de Madrid. Lobjectiu d’este espai d’experimentacié era
investigar I'Us de les noves técniques de calcul matematic en
la lingliistica, l'arquitectura, I'ensenyament i I'art. A través
de formes computables, Soledad Sevilla va generar una pro-
duccié en que els tres elements d’interés essencials eren la
llum, la materia i I'espai, explorats amb un llenguatge racio-
nal caracteritzat pel rigor analitic i I'estricte ordre geometric.

La seua trajectoria seguix un procés d’avanc i evolucio en el
temps: pintures geometriques en qué crea un espai abstrac-
te format de reticles fins a les obres més recents a través
d’un llenguatge poeticoemocional que esdevé I'eix a I'en-
torn del qual bastix la seua produccié. Mitjangant reticles i
repeticio de moduls geométrics, desenvolupats en les seues
obres dels anys setanta, situa al centre compositiu dels qua-
dres, fora dels limits fisics, tot un preludi del gir que experi-
mentara el seu llenguatge a través de I'experimentacié amb
els mitjans i suports. Deixa evidéncia de les austeres com-
posicions inicials que van donar lloc a una lirica que, a poc a
poc, es va ensenyorint del seu univers plastic.

Els formats van augmentant a través d’impressionants ins-
tal-lacions o environaments que es convertixen en auténtics
paisatges abstractes. Aci, la pintura ja ha desbordat el basti-
dor, el marc i, disseminada de manera imprevisible per I'es-
pai, crea un efecte poétic. Segons la mateixa autora “és molt
diferent pintar que fer una instal-lacid. Per a mi tenen en
comu I'espacialitat. Quan pinte, tracte de reproduir la sensa-
cio d’un espai. Un espai que t’acull, que t’atrau, que et ro-
deja. Un element atmosféric que existix; com una olor, una
llum o un so en l'espai que vol embolcallar I'espectador”.

Qualsevol pega seua ens mostra la pluralitat visual del sentit
que té la seua pintura i la sensibilitat sensorial. En este sen-
tit, percebem que l'abstraccié és un avang gradual per I'au-
tonomia de l'art i no és estrany que siguen elles les capaces
de fer viure la mateixa pintura amb plenitud, amb incognita

i com a misteri. De manera que la superficie pintada pot
comprimir-se o expandir-se depenent de I'espectador. Les
seues obres es convertixen en una projeccié mental de qui
les contempla.

La llarga trajectoria de l'artista ha sigut reconeguda fa poc
amb la Medalla d’Or al Mérit en les Belles Arts i amb el Pre-
mi Nacional d’Arts Plastiques, entre altres reconeixements.

Del Corral, Maria (2018). “La representacion del
espacio”. Cataleg de I'exposicio “Soledad Sevilla.
Espacios de la mirada”. Centro de Arte Tomds y
Valiente. Madrid. Ajuntament de Fuenlabrada.
Regidoria de Cultura, p. 11 16.

Gonzalez Castro (2018). “La representacion del
espacio”. Cataleg de I'exposicié “Soledad Sevilla.
Espacios de la mirada”. Centro de Arte Tomds y
Valiente. Madrid. Ajuntament de Fuenlabrada.
Regidoria de Cultura, p. 17 i 56.

Nomblet, Rubio (1998). “Soledad Sevilla: la

pintura como sensacion”. Punto. El Periddico,
num. 398, p. 6.
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Rosa Torres

Homenatge a Cezanne. 1987
Acrilic sobre tela. 110 x 130 cm.
Col-leccié de I'artista

Homenaje a Cezanne. 1987

Acrilico sobre tela. 110 x 130 cm.

Coleccidn de la artista

Rosa Torres

Lany 1973 vaig fer la meua primera exposi-
cié individual a la Galeria Sen de Madrid. De
llavors enca, el treball per séries ha sigut una
constant en la meua obra. Aix0 pot ser con-
seqliéncia de la meua personalitat obsessiva.

Estes séries no sempre tenen un desenvolu-
pament cronologic lineal. A vegades les torne
a reprendre després d’un cert temps, quan
trobe noves possibilitats amb noves solucions
pictoriques.

A I'hora de triar un tema, m’ha de motivar
fondament, bé siga pel color, per la composi-
ci6 de la imatge o per qualsevol altre element
que em seduisca. Una vegada triada la imat-
ge, comence a treballar-la a través d’infinitat
d’esquemes i esbossos que sén variacions
sobre el mateix tema. Més tard, el problema
és l'eleccio, perqué les variacions de formes i
colors poden ser quasi infinites.

Encara que el tema del paisatge té gran im-
portancia en els meus quadres, aix0 no és
més que una excusa per a pintar, és a dir per
a compondre una imatge amb linies, taques i
colors.

El paisatge que presente aci és un homenatge
a un dels meus pintors preferits, Paul Cézan-
ne, artista que he représ més d’una vegada al
llarg del temps.
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Aurora Valero

Laberints IX. 2010
Técnica mixta sobre taula. 170 x 170 c¢m (diptic)
Propietat particular

Laberintos IX. 2010
Técnica mixta sobre tabla. 170 x 170 cm (diptico)
Propiedad particular

N Aurora Valero

UNA AVENTURA SENSIBLE | CREADORA

Es reconfortant veure en esta exposicié tantes dones reunides que
treballen per a afirmar el seu desti artistic i trobar-me aci, entre
elles.

Si mirem la meua obra d’abans i d’ara, podem apreciar que sempre
ha tingut unes certes constants o proposits que la caracteritzen.
Per exemple, la vibracid i I'energia que posseix i que, a més, irradia.
Sens dubte, totes dos constituixen I'evidéncia de la meua passio pel
desenvolupament de la vida, fluctuant sense fi.

En esséncia, tot procedix de 'emocid i de la identitat que s’establix
entre el nostre ésser i la contemplacio activa de I'entorn; en I'aspi-
racié d’intuir, entendre i accedir a la profunditat d’un univers que
pot palpitar compassant el seu ritme als batecs del nostre cor; i
finalment, en el desig de sentir que tot aix0 és capag de despertar
eixa vibracio i eixa energia esmentades adés, per a transformar la
monotonia del dia a dia en una aventura excepcional i intensa. Des
d’esta posicié privilegiada podem sobrevolar sobre qualsevol cir-
cumstancia i elevar-nos fins alla on el desig i la imaginacio ens por-
ten. En este cas, 'emocio pot considerar-se un valor inestimable per
a fer creacions i tindre vivencies sensibles.

No obstant aix0, no es poden eludir alguns aspectes constructius
que es relacionen amb la part arquitectonica del quadre. Es evident
que en la vida, proxima o infinita, hi ha unes certes constants, unes
lleis que es repetixen analogicament. | estes constants son les que
els artistes usem per a eludir el caos visual. Aixi, I'estructura, el rit-
me, el contrast... organitzen la superficie del quadre i ens conduixen
en el recorregut, percebut en conjunt i detalladament. Precisament
aci és on en la meua obra es produix una altra aventura emocio-
nant: el fet que partint d’un espai delimitat i immobil es potencie

i es cree |'efecte que si tot és viu, el quadre no es tanca tampoc en
els seus limits, sind que continua expandint-se al voltant i es prolon-
ga sobre la superficie on se situa...

Hi ha moltes més coses, pero si emprem la sensibilitat, la imagina-
cid, I'interés i el temps, aconseguirem descobrir-les...
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textos castellano




ELLAS. REDEFINIR EL CANON

“Mujer soy con la lengua amordazada.
Mujer muda que grita con las huellas
de la afilada voz de la mirada.”

Maria Dolores de Pablos.

A MODO DE INTRODUCCION

Comienzo este texto recurriendo a una estrofa del poema
titulado “Mujer” de Maria Dolores de Pablos incluido en el
libro “La voz encontrada“ que recoge la totalidad de su obra
poética, datada entre finales de la década de 1940 hasta la
primera mitad de los afios cincuenta, desconocida hasta la
edicion del citado libro en Abril de 2022.

Desconocimiento, silencio, olvido o intencionada omision
pueden ser algunas de las razones que han condicionado el
conocimiento y valoracién de la dimensidn artistica de mu-
chas mujeres a lo largo del discurrir del arte contemporaneo
espanol.

Esta exposicidn, tercer fruto resultante de la via de colabo-
racion abierta entre el Ayuntamiento de Valencia, a través
de la Concejalia de Patrimonio y Recursos Culturales, y
nuestra Fundacidn, sélo pretende poner el acento en la im-
portancia que han tenido y tienen muchas mujeres artistas
sin las cuales ese discurrir no se puede explicar ni entender
en su integridad.

La muestra toma como referencia cronoldgica lo que se ha
calificado como el inicio de la modernidad artistica en nues-
tro pais, coincidente con la aparicién de los grupos Parpalld
y El Paso (en ambos hubo representacion femenina) hasta
nuestros dias.

Este periodo es el que abarca los fondos de nuestra Funda-
cion que han servido como base de la exposicidon junto con
las aportaciones de la coleccién Arts Citerior y de varias de
las artistas representadas. Algunas de ellas han realizado el
esfuerzo de crear nuevas obras “ad hoc” que ahora seran
vistas por primera vez.

Como criterio selectivo, en casi todos los casos, se ha va-
lorado el que se trate de artistas nacidas en la Comunidad
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Valenciana o que hayan desarrollado su trayectoria artistica
en la misma.

Seguro que no estan representadas todas las que son y lo
merecen, pero efectuar una seleccién basicamente por
razones de espacio fisico, siempre genera, por definicién,
inevitables exclusiones o mejor dicho no inclusiones, nunca
deseadas.

EL MODELO ANGLOSAJON

En olvidos, silencios u omisiones debia pensar la historiado-
ra norteamericana Linda Nochlin cuando hace mas de cin-
cuenta anos se preguntaba épor que no ha habido grandes
mujeres artistas?. (1)

Como afirma Estrella de Diego se trataba de una pregunta
pertinente-como suelen serlo siempre las preguntas incomo-
das- y era pertinente, sobre todo, por obvia, si bien anterior
a esa pregunta se formulaba otra mds necesaria si cabe:éha
habido mujeres artistas y ,de existir, por qué han sido silen-
ciadas?. (2)

Nochlin ante la evidencia de que las mujeres habian sido
excluidas de la historia del arte y que dicha exclusion no se
debia solamente al olvido, entendié que la primera labor a
realizar era rescatar los nombres de las artistas y reubicarlos
en la historia del arte.

Esos primeros objetivos fueron los detonantes de la exposi-
cion pionera de mujeres artistas Women Artists,1550-1950
comisariada por la propia Nochlin y Ann Sutherland Harris

y que inicié un exitoso periplo en Los Angeles Country Mu-
seum of Art en 1978 recorriendo varias ciudades estadouni-
denses.

Aparte de las labores de rescate y reinsercion un objetivo
mas ambicioso era expuesto por Harris en el catalogo de

la muestra al explicar que esta exposicion serd un éxito si
ayuda a acabar de una vez por todas con la justificacion de
exposiciones similares. (3)

Exposiciones similares no debian convertirse en una practica
rutinaria. Por el contrario las mujeres debian de ser integra-
das en su contexto cultural. Las mujeres artistas no podian
ser analizadas aisladamente, como una excepcién a un ca-
non tradicional e inamovible promovido desde el poder que

observa el mundo desde la mirada de la exclusién, adoptan-
do los paradigmas de la calidad y del concepto de “genio”
como Unicos criterios aplicables.

Nochlin en textos posteriores insistié en la subversion de
esos paradigmas hasta el punto de incidir en las mismas ba-
ses estructurales de la historia del arte, pues dichos criterios
no servian para afrontar el problema de los femeninos ni
tampoco a todos aquellos problemas que no fueran “excep-
ciones positivas”.

Con evidente ironia se preguntaba: ¢ Qué pasaria si Picasso
hubiera nacido chica? ¢ Hubiera dedicado el sefior Ruiz tanta
atencion o estimulado de igual modo la ambicidon por los
logros en el pequerio Pablito. (4).

Como destaca Estrella de Diego: Lo que el feminismo apor-
ta, ya incluso desde ese trabajo primero de Nochlin, es que
la Historia del Arte debe ser sustituida por las historias del
arte, la mirada unifocal por las miradas divergentes. (5)

Esa reinsercion de mujeres artistas dentro de la historia del
arte que supuso Women Artists 1550-1950 también fue
entendida como un intento feminista del incluir mujeres
dentro del canon existente. Las investigadoras britanicas
Rozsika Parker y Grisela Pollock publicaron en 1981 un tex-
to considerado esencial para la historia del arte femenino
titulado Old Mistresses Women, Art and Ideology en el que
utilizando la exclusién aparente de las mujeres como artis-
tas revelar como estructuralmente el discurso de la historia
del arte falocéntrica descansaba sobre la categoria de una
feminidad negada con el objeto de asegurar la supremacia
de lo masculino en la esfera de la creatividad. (6)

Por tanto mas alla de la mera recuperacién de nombres
planteaba el problema de la representacion, desde lo feme-
nino en particular y desde la historia del arte en general, y
de la necesaria revisidn del canon cuya critica siempre se ha
originado por aquellos que se sienten sin voz y privados de
una historia cultural reconocida porque el canon excluye los
textos escritos, pintados, compuestos e interpretados por
su comunidad social, cultural o de género. Sin tal recono-
cimiento, estos grupos sienten la falta de representaciones
de si mismos para contestar aquellas otras estereotipadas,
discriminantes y opresivas que figuran en lo que ha sido ca-
nonizado. (7)

A finales de la década de los ochenta, en el centro del deba-
te que la posmodernidad trajo consigo, el feminismo no fue
entendido en términos de dicotomia (masculino/femenino,
dominador/dominado, el uno/el otro y en ultimo extremo,
positivo/negativo) sino a través de las estrategias decons-
tructivas aplicadas a los roles estereotipados de masculini-
dad y feminidad. (8)

El feminismo se sumaba a la revision del concepto mismo
de sujeto y a la deconstruccion en el terreno artistico de
categorias como “genio”, expresién individual y obra original
sobre las que se apoyaba la practica artistica que acogian los
museos.

Como consecuencia de ello el arte posmoderno tuvo tam-
bién una vertiente activista replanteando las relaciones
entre el objeto de arte y su audiencia. El feminismo activista
tuvo su maximo exponente en el colectivo Guerrilla Girls
integrado por mujeres artistas anénimas que se autocalifica-
ron como “conciencia del mundo del arte.”

Es muy conocida su irrupcion al acceso principal del MOMA
en 1985 con el rostro cubierto por mascaras de gorila para
llamar la atencidn sobre la falta de obras de mujeres artistas
en la institucion museistica.

Ana Maria Guasch con su finura habitual entiende el uso de
la mascara como una manera de preservar la identidad indi-
vidual, como forma de llamar la atencion y como un medio
para objetivar el proceso creativo. Hay que tener en cuenta
ademds, que en inglés guerrilla (guerrilla) y gorilla (gorila)
se pronuncian prdcticamente igual, y que en estos dos tér-
minos se yuxtaponen los conceptos de genio/gorila, macho/
hembra y creador/destructor. (9)

En la década de los noventa junto a la proliferacion de es-
tudios estadisticos sobre la presencia de la mujer en los
foros artisticos, en los museos y en las grandes exposiciones
crecieron los intentos de recuperar las voces esenciales y
los trabajos feministas de la década de los setenta. Revision
gue tuvo como uno de sus primeros resultados la exposicién
Bad Girls en el Instituto de Arte Contemporaneo de Londres
en 1993, participando mas de cien artistas que a través de
diferentes formatos plantearon la cuestion de la autorepre-
sentacion de la mujer como medio para cambiar su status
social y el derecho al propio placer para asegurar no sélo lo
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que cada uno es, sino lo que quiere ser. (10)

Esta manera de entender el concepto de género se afianzé
en la exposicidn Sense and Sensibility.Women Artists and
Minimalists in the Nineties en 1994 en el Moma de Nueva
York, intentando reconciliar un discurso minimalista mascu-
lino mas neutral y un minimalismo mas subjetivo y sensible
femenino con los discursos del feminismo tedrico de Linda
Nochiln y Griselda Pollock.

El esquema evolutivo en el mundo anglosajén de la histo-
riografia feminista, someramente expuesto, de alguna ma-
nera se internacionalizd y finalmente culmind, desde pos-
turas préximas a la teoria queer, cuestionando la primacia
del “sujeto” mujer como sujeto politico central en la lucha
feminista, apostando por una supresion de las categorias
identitarias (“mujer artista” o “arte feminista“).

EL CASO ESPANOL

El discurrir bastante lineal de |a historiografia feminista en el
ambito anglosajén no parece directamente extrapolable al
contexto espafiol.

Patricia Mayayo entiende que las causas que impiden ese
trasvase derivan en primer lugar del hecho de que en la Es-
pafa de los setenta las artistas se mostraron muy reacias a
identificarse como “feministas”. La persistencia soterrada de
modelos de conducta heredados del nacional-catolicismo, la
estigmatizacion del término “feminista“ en una sociedad tan
machista como era la del tardofranquismo ... y la prioridad
que tenia en Espaiia la lucha contra la dictadura frente a
cualquier otro tipo de reivindicacion politica, hicieron que
muchas artistas manifestasen reticencias con respecto al
movimiento de mujeres. (11)

En segundo lugar sostiene que a diferencia de la érbita an-
glosajona donde han existido referentes en generaciones
anteriores, en Espaia /a historia de las relaciones entre la
prdctica artistica y las politicas feministas ha estado marca-
da por frecuentes discontinuidades y rupturas. (12)

Estas causas han tenido como inevitables consecuencias la
tardia insercién de los discursos feministas en nuestra histo-
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ria del arte y que esa penetracidn haya sido desordenada en
tiempo y forma.

Sefiala Mayayo como ejemplo el dato de que la recepcion de
la teoria queer se haya dado antes, en ocasiones, que la de
modelos supuestamente mds “antiguos” como la historia de
las mujeres artistas; o que hayan convivido al mismo tiempo
en las salas de los museos espafioles exposiciones sobre mu-
jeres artistas, prdcticas feministas y movimientos transfemi-
nistas; o que la obra de las artistas mds jovenes haya sido,
muchas veces, mds vista y estudiada que la de las “pione-
ras“ de los setenta que han tenido que esperar a la segunda
mitad de la década de 2000 para que su papel empiece a ser
reconocido como se merece. (13)

La exposicion 100% comisariada por Mar Villaespesa en el
Museo de Arte Contemporaneo de Sevilla en 1993 ha sido
generalmente considerada como la primera muestra de arte
feminista en nuestro pais abriendo el camino de otras que
desde los inicios de los afos noventa han ido introduciendo
discursos feministas en el panorama artistico espafiol.

Olga Fernandez sefiala que la mayoria de las exposiciones
feministas en las Ultimas décadas se producen de forma
descentralizada con respecto a los centros tradicionales. En
concreto llama la atencion la concentracion en Andalucia,
Comunidad Valenciana, Pais Vasco y Galicia. Con todo la
gran mayoria no se producen en los nuevos museos y cen-
tros de arte contempordneo de cardcter autonémico, sino
mds bien en lo que hemos denominado circuito adicional,
formado por el conjunto diseminado de salas municipales y
provinciales, adelantdndose a su sancion institucional. (14)
En nuestra Comunidad podemos destacar las muestras Te-
rritorios indefinidos. Discursos sobre la construccion de la
identidad femenina comisariada por Isabel Tejeda y Eduar-
do Lastres en el Museo de Arte Contemporaneo de Elche
en 1995, Estacion de Trdnsito comisariada por Nuria Engui-
ta en el Club Diario Levante en 1995 y el ciclo expositivo Fe-
menino Plural. Reflexiones desde la diversidad comisariada
por David Pérez en 1999 y que tuvo un recorrido por varias
comarcas de nuestra Comunidad.

Junto a la descentralizacién geografica que denota una cier-
ta falta de interés de los centros artisticos y museos mas
conocidos de nuestro pais por incluir en sus programaciones

el legado feminista, las exposiciones realizadas en las dé-
cada de los noventa y dos mil se centraban en un periodo,
contexto geogrdfico o artistas muy concretas. (15)

Estas circunstancias del caso espafiol demandaban un es-
tudio e investigacion mas amplia para intentar establecer
una vision lo mds completa posible de las relaciones entre el
arte y las politicas feministas en Espafia partiendo del tardo-
franquismo como inicio temporal.

La exposiciéon Genealogias feministas en el arte espa-
Aol:1960-2010 comisariada por Patricia Mayayo y Juan
Vicente Aliaga en el Musac de Ledn, un museo también
periférico, entre Julio 2012 y Febrero 2013 nacié con ese
propdsito.

Como afirma Patricia Mayayo en el catalogo de la exposicidn
su pretension final era que pudiera surgir esa conversacion
entre generaciones que no pudo ser; que se hagan visibles
las complicidades y divergencias entre obras y artistas de
edades y contextos diferentes, pero unidas por un malestar
compartido frente a las estructuras y codigos (hetero) pa-
triarcales. (16)

Esta muestra representa hasta la fecha el hito expositivo
mas importante en cuanto al establecimiento de una histo-
riografia del arte feminista propia, subrayando las peculiari-
dades del caso espafiol que no puede estudiarse y analizar-
se mediante una mera traslacidon del modelo anglosajon.
Por razones que sdélo pueden calificarse de inexplicables
esta exposicidon que supuso varios afios de trabajo y la reu-
nién de mas de 150 obras no itinerd a ninguna otra institu-
cion espanola.

Este hecho constata una cierta resistencia de los centros
museisticos de referencia en nuestro pais para acoger en su
programacion el legado feminista.

Sélo resefiar algunos datos que confirman tal aseveracion.
Segun el informe del MAV (Mujeres en las artes visuales)
numero 19 analizando veinte museos y centros de arte en el
periodo 2011-2019 el porcentaje de exposiciones individua-
les de autoria femenina es del 31% del total.

El informe del MAV referido a la Gltima edicion de Arco, fe-
ria de arte contemporaneo mds importante de nuestro pais,
revela con respecto a las galerias nacionales que las artistas
mujeres expuestas suponen un 31,5% del total.

Estos datos estdn lejos de la finalidad perseguida por la

Ley Organica 3/2007 para la igualdad efectiva de mujeres y
hombres que en su articulo 26 insta a las instituciones cultu-
rales de titularidad publica a promover acciones positivas en
favor de la igualdad.

El panorama descrito plantea varias cuestiones sin que pa-
rezca existir una solucién Unica.

¢Hay que seguir organizando exposiciones de mujeres artis-
tas o lograr una cuota igualitaria de participacién femenina
en exposiciones mixtas?.

¢En los diversos museos es mejor crear en sus colecciones
permanentes salas concretas reservadas a la produccién de
mujeres o integrar ésta dentro del total recorrido expositi-
vo?.

Patricia Mayayo en reflexiones Post-Genealogias entiende
que hay argumentos para mantener ambas opciones.

Por un lado siendo evidente que la aportacion de las muje-
res como las luchas feministas han sido invisibilizadas a lo
largo de la historia en los discursos dominantes, es necesa-
rio destacar su presencia creando espacios y proyectos espe-
cificos que se dediquen, en exclusiva, a estudiar el legado de
las mujeres artistas. (17)

Si este legado se incorpora sélo como un elemento mds en
proyectos de caracter mas general podria quedar diluida
para el publico/receptor la importancia de las aportaciones
de las mujeres creando ademas una imagen de normalidad
donde sdlo ha habido permanente discriminacion.

La creacion de salas reservadas para obras de mujeres artis-
tas es una forma de resaltar aquello que ha sido oscurecido
en el pasado, pero por el contrario también pone de relieve
los procesos ideoldgicos que han propiciado ese

olvido.

éA MODO DE CONCLUSION? REDEFINIR EL CANON

Ante tales disyuntivas quiza deban seguir activandose todas
las posibilidades.

La aplicacion de la citada Ley Organica 3/2007 debe hacer-
se efectiva no sélo en la actividad de los museos y centros
artisticos de titularidad publica sino también en cuanto a su
estructura y érganos directivos excesivamente verticales y
con jerarquias muy acusadas.
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Por otro lado, utilizando la herencia intelectual del femi-
nismo en cuanto propiciatoria de nuevas formas de narrar,
siempre mas transversales y facilitadoras de la copartici-
pacion del publico, el diseio de las exposiciones deberia
incluir, desde su inicio, un programa educativo y divulgativo
adjunto.

En este sentido esta muestra ha incluido cinco talleres o
“masters-class” habilitando para ello un local propiedad del
Ayuntamiento de Valencia en el barrio de Velluters.

Estos talleres han sido impartidos por Concha Ros, Carmen
Roig, Rebeca Plana, Mery Sales y Patricia Bonet asistiendo
sesenta alumnos de la Facultad de Bellas Artes de la Univer-
sidad Politécnica de Valencia con directa coordinacién con el
Vicedecanato de Cultura de dicha Facultad.

Todas estas iniciativas seguiran siendo necesarias mientras
en el contexto socio-cultural predominante en el que tienen
lugar los lenguajes artisticos minimice a nivel cuantitativo o
cualitativo las obras creadas por mujeres.

Aunque la situacion ha mejorado en nuestro pais desde los
afos finales de la década de los noventa del pasado siglo,
los datos antes resefiados siguen siendo elocuentes y reve-
ladores de la tendencia imperante de un canon basicamente
patriarcal y androcéntrico.

El canon segun Griselda Pollock se relaciona con la tradi-
cion, con lo establecido culturalmente y el “afuera“ es lo
marginal que se autodefine a partir del mismo canon o mo-
delo aceptado. (18)

La tradicion como expresion natural del canon, en cuanto
a forma de regulacion cultural, participa de lo que el histo-
riador britanico Raymond Williams califica de hegemonia
social y politica. (19)

Hegemonia como término explicativo del modo en que un
determinado orden politico y social satura culturalmente
una sociedad tan hondamente que el régimen que impone
es aceptado por la poblacion como normal.

Una especie de orden natural que logra que aquello que
viene sobreviviendo del pasado determine los valores del
presente.

Es decir que la tradicién segun Pollock siempre ha de ser
entendida como tradicion selectiva: una version del pasado
intencionalmente selectiva de un pasado configurativo y un
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presente preconfigurado, que resulta entonces poderosa-
mente operativo dentro del proceso de definicion e identifi-
cacion cultural y social. (20)

Ahora bien, esa potencia hegemdnica no puede operar
como pura dominacién o exclusién absoluta pues las confi-
guraciones entre clases, razas, sexualidades y géneros son
histéricamente cambiantes. Por eso su estrategia se basa
en un intento de direccionarnos hacia su interior para asi
construir una auto-identificacion con las formas hegemoni-
cas.

Esas configuraciones estructurales socialmente cambiantes
determinan que los canones también lo sean.

Segun Nanette Salomon tal como van los cdnones en las
disciplinas académicas, el canon de la historia del arte estd
entre los mds virulentos, los mds virilentos, y en ultima ins-
tancia los mas vulnerables. (21)

Ese caracter cambiante y su aparejada vulnerabilidad con-
lleva lo que Teresa de Laurentis define como puntos ciegos
(22) en la vision/reinterpretacion cultural. Para sortearlos es
necesario segun De Laurentis una mirada desde otra parte
analizando lo que estd presente como lo que esta ausente.
Se trata de aprovechar las fisuras abiertas en la estructura
ideoldgica dominante retomando las contradicciones en las
cuales lo representado y lo no representado concurren y
coexisten.

Las diferencias pueden coexistir fertilizarse mutuamente y
desafiarse, ser reconocidas, confrontadas y celebradas y no
permanecer destructivas del otro en un espacio cultural ex-
pandido pero compartido. (23)

Esa concurrencia demuestra la imposibilidad de un canon
exclusivo basado en oposiciones binarias y posibilita que

el campo cultural pueda ser redefinido como un espacio
susceptible de ocupacién multiple en el que diferenciando
se crea un pacto productivo contrario a una légica modélica
gue solo parece ofrecer seguridad en la igualdad o peligro
en la diferencia.

Porque la diferencia ni implica ni mejor ni peor, sino simple-
mente diferente.

El mundo del arte hoy ya no es una entidad homogénea
sino una colectividad inmersa en un proceso constante de
intercambios y diferencias. Ello implica siguiendo a Homi
Bhabha el rechazo de singularidades como “clase” o “géne-

ro“ en cuanto categorias primarias conceptuales y organiza-
das. (24)

Ello supone una asuncién de nuevas posiciones (de raza, de
género, de orientacién sexual, de geopolitica) que pueden
habitar en cualquier reclamo identitario en el mundo con-
temporaneo.

Quiza llegd el momento segun Rosa Olivares de no pensar
que la opcion de un arte hecho por mujeres es real ..
Simplemente son mujeres, simplemente son artistas y desde
esas dos perspectivas inalienables crean y viven, trabajan

y respiran. Y de igual manera que todas nuestras vidas son
diferentes, y los ritmos de nuestra respiracion nunca coinci-
den, las obras que cada uno de nosotros creamos son inevi-
tablemente diversas. (25)

Su interés o importancia sera algo que el tiempo, como juez
insobornable, decidira.

Pero de lo que no cabe duda es que los discursos feministas
han redefinido el canon en el mundo del arte y ademas han
abierto el camino a que otras minorias culturales recuperen
su propio discurso y que siguiendo una senda similar hayan
buscado sus raices en su historia, en su propia historia re-
construida.

Hoy asistimos a una multiculturalidad que se resistia a ser
considerada en términos de vasallaje y que reclamaba un
trato igual. El fildsofo francés Paul Ricoeur ya lo vaticind en
1955 al decir: cuando descubrimos que hay varias culturas,
en vez de una, y, en consecuencia, en el momento en que
reconocemos el fin de una especie de monopolio cultural,
sea éste ilusorio o real, nos sentimos amenazados con la
destruccion de nuestro propio descubrimiento. De repente
resulta posible que existan otros, que nosotros mismos sea-
mos otro entre otros. (26)

Sélo resta agradecer a todas las artistas su participacion en
esta muestra, no sé si necesaria o no, pero por encima de
todo resaltar su resistencia para desafiar y remover los ci-
mientos de una base cultural etnocéntrica.

Empezamos con un poema y terminamos con otro titulado
Soy Mujer de las poeta y escritora argentina Alejandra Pizar-
nick que dice asi:

Soy mujer

Y un entrafiable calor me abriga cuando el mundo me gol-
pea.

Es el calor de las otras mujeres, de aquellas que hicieron de
la vida este rincon sensible, luchador, piel suave y corazén

guerrero. (27)

Manuel Chirivella Bonet.
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Ana Agudo (ALIAN ) 1IN

EL LEGADO DE ALIAN

Esta exposicion es una excelente ocasidon para hablar del
legado de Alian (1964-1995), El pseuddnimo con el que Ana
Agudo Sanchez firmd su obra.

Hagamos un recorrido por las distintas facetas de la pintura
de Alian.

| El artista tiene una mision, la de expresar lo que siente el
Ser humano, y como fruto de ese compromiso Alidan expreso
la realidad del mundo en que le toco vivir. Pinto cuadros de
denuncia social mostrando la guerra, el hambre, la injusti-
cia, la marginacion... Para expresar tanto dolor, nada mejor
gue la pincelada expresionista y la forma desgarrada de

las figuras. Estamos ante la primera etapa de la pintura de
Alidn, una pintura comprometida, con un componente mo-
ral, que pretende ser mucho mads que un grito de protesta
porque, por encima de todo, esta su firme voluntad de cam-
biar la sociedad.

I Un nuevo camino se va abriendo con la lectura de libros
de filosofia y de fisica cuantica. Una concepcion de vida mas
espiritual lleva a Alian a otros planteamientos. Podriamos
hablar de una segunda etapa en su trayectoria pictdrica,
mucho mas intimista y de introspeccion filoséfica. Su paleta
se llena de azules y violetas para plasmar los mas intimos
sentimientos del Ser humano. Sus figuras solitarias en es-
pacios vacios son pura materia existencial, un interrogante
ante nuestra propia existencia y el misterio de la vida.
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El cuadro que se expone en esta muestra pertenece a esta
segunda etapa, y estd lleno de simbologia: esa puerta abier-
ta hacia la luz y coronada en semi-circulo, que nos hace
pensar en lo sagrado; ese cubo sin base en que apoyarse

y totalmente vacio, que nos hace pensar en un espacio
interior y a la vez en un espacio tridimensional, esa flecha
gue atraviesa la figura geométrica y nos conduce hacia el
infinito. Y en un lateral del cuadro, un ser humano con la
cara envuelta en blanco como si de una maéscara se tratara,
observa hacia donde la flecha sefiala, es decir, mas alla de
todo espacio fisico.

Il Otro tipo de vivencias, crea en Alian una nueva nece-
sidad de investigacion. En esta tercera etapa su gran capa-
cidad creadora se plasma en numerosos cuadros de gran
formato. Formas y colores se superponen en total libertad y
se zambulle de lleno en la magia de la pintura.

A lo largo de estas tres etapas Alidn nos ha dejado un ejem-
plo de valor. Con su pincelada espontanea, atrevida y fuerte,
llena de plasticidad y de color, y sin pretensiones de ningin
tipo, se ha liberado como pintora hasta fundirse en su pro-
pia obra. Ella nos dejoé una magnifica y extensa obra en tan
solo tres décadas de vida. Con su partida de este mundo su
obra se ha convertido en el mejor regalo, un sendero por el
que transitar y reflexionar. Este es su legado.

M del Rosario Rojo
Doctora en Filologia
Madster en Estética y T2 de las Artes

Elena Asins | IR

Elena Asins (Madrid, 1940- 2015) esta entre las precurso-
ras que trabajan en la teoria del calculo, la semidtica y los
sistemas basados en el ordenador, su obra fluye paralela a
la sensibilidad especifica de la geometria, sostenida por la
hipétesis de que su creacidn se dirige a la conciencia. Sus
dibujos y estructuras son parte del resultado de series expe-
rimentales, un lenguaje sintético formulado por proceso de
calculo asistidos en mayor o menor medida por técnicas y
procedimientos informaticos, siendo pionera en la explora-
cion de los medios digitales.

Desde finales de los afios 60 Asins habia abandonado la pin-
tura figurativa, comenzando alinearse con corrientes expe-
rimentales. Formo parte del grupo Castillo 63, y después de
la Cooperativa de las Artes Plasticas y Artesanas, fundada en
1966 por Ignacio Gémez de Liafio.

La década de los setenta es clave en su trayectoria, en 1970
llega al Seminario de Generacidon Automatica de Formas
Plasticas del Centro de Calculo de la Universidad Com-
plutense de Madrid, junto con creadores como Jose Luis
Alexanco, Barbadillo, Luis Lugan, Eduardo Sanz, Soledad
Sevilla, Eusebio Sempere o José Maria Lopez Yturralde. Por
primera vez, artistas y matematicos se habian reunido para
considerar las posibilidades plasticas del trabajo a ordena-
dor.

Durante esta década, Asins realizaria toda una serie de
obras basadas en la geometria y en la exploracién del espa-
cio. Con diferentes soportes, traza variaciones en torno a la
forma y el ritmo, la pintura como estructura. Aparece con
fuerza la idea de la serialidad, desarrollando todo un sen-
tido de la secuencia. “Todo hubo de ser replanteado para
crear los nuevos signos habia que destruir los viejos y Elena
Asins recomienda esta aventura, procede de la pintura, para
la creacion de unas formas, por sus posibilidades de juego,
de composicion, de desglose dimensional (Gomez de Liafio,
Ignacio, 1968) . Para la artista trabajar con estructuras supo-
ne “tener en la mano la posibilidad de organizar elementos
qgue producen un mundo, un juego que revela la verdad o la
esencia de las cosas”(Elena Asins).

En sus obras de este periodo se puede visualizar el movi-
miento del algoritmo matematico que avanza y sintetiza una
armonia numérica. Esta trama geométrica tiene sintonia con
el concepto que la propia artista define como “memoria de
lo musical” y el dibujo se convierte en una “forma de inda-
gar, y el primer impulso genérico que deriva de la necesidad
humana de busqueda, de marca de ciertos puntos, de si-
tuar las cosas y situarse a uno mismo (Eugenia Agusti Cami,
2013).

Une los nodos primordiales, analizando fragmentos y estra-
tos, asi aborda la artista la busqueda de largo recorrido en
pos de la estructura, alcanzando con el dibujo la evidencia
en complejas secuencias analiticas, diafanas, estructuradas.
Para la propia artista, “El objetivo artistico es tan sdlo evo-
lutivo que encierra la verdadera imagen, la idea basica sus-
tancial, que no puede ser fabricada, ni ser vista, ni ser dicha,
sino tan solo ser pensada” (Elena Asins).

Las décadas de 1990-2000 vieron a la artista transitar hacia
otras disciplinas artisticas. Es notorio los diferentes medios
que fue utilizando y las distintas etiquetas que le fueron
aplicadas- neoconcreta, cinética, cibernética, conceptual o
minimalista, hablan de una personalidad poliédrica, recono-
cida en 2006 con la Medalla de Oro al Mérito en las Bellas
Artes y en 2011 con el Premio Nacional de Artes Plasticas.

Elena Asins desde su soledad consciente y desde su silencio
meditado, cultivd una depuracidn extrema en sus obras. La
simplificacién de su trabajo, desde una vision geométrica
configura la idea de que “la creacion de un mundo perfecto,
en lugar dénde no existe el caos, desde el nimero y las ma-
temadticas me permitian refugiarme del ruido que nos rodea.
Finalmente he sido muy feliz haciendo lo que queria, entre
comillas, nadie hacemos lo que queremos del todo, aunque
me han limitado muchas cosas. Pero, entre comillas, si que
he hecho lo que he querido: dedicarme a la creacion. Yo
creo que nuestra obra es nuestro mejor yo” (Elena Asins).
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Cristina Alabau I

SUJETOS ABSTRACTOS
NATURALEZAS ABSTRACTAS
RELACIONES ABSTRACTAS

La busqueda de un lenguaje propio, un mundo pictérico
personal en el que los personajes abstractos habitan y ocu-
pan el espacio del cuadro, es y ha sido siempre una de las
motivaciones de mi trabajo.

Cada cuadro es un universo propio, un mundo vivo, donde
los elementos pictdricos adquieren categoria de personajes.

“El espacio captado por la imaginacion no puede ser un espacio indiferen-
te. Es un espacio vivido por la imaginacion. Concentra ser en el interior.
Gaston Bachelard

En mis espacios he ido depurando los elementos mera-
mente pictéricos decorativos, hasta llegar a concretar una
estructura muy simple, que es la que configura los cuadros.
Fondo, figura y lineas de tension.

Los elementos mantienen un equilibrio, un didlogo, una ten-
sién espacial que los separa y unas lineas de fuerza que los
atraen.

Hombre y Naturaleza se encuentran cara a cara en un espa-
cio imaginario.

Naturaleza atrapada en una forma abstracta. El cuadro
como escenario de representacion de personajes abstrac-
tos. Personajes opuestos generadores de una sutil oposicion
entre contrarios, equilibrando fuerzas y armonizando ten-
siones.

“Para el artista el dialogo con la Naturaleza constituye una —conditio sine
qua non- El artista es un ser humano y el mismo es Naturaleza y una par-
te de la Naturaleza en el espacio natural”

Paul Klee

La existencia de una dualidad contribuye a comprender la
idea de un universo equilibrado, donde lo positivo y lo ne-
gativo luchan y se unen para crear un todo. Mis espacios,
con sus personajes, son retratos de mi espiritu, parte de mi
imaginacidn, de mi mundo interior.

Propongo una meditacion abstracta esencial en la que la
composicion desempefia una funcién clave. Equilibrar las
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formas de manera que queden como suspendidas en el
tiempo y en el espacio en el interior del cuadro es como un
juego.

Formas abstractas flotantes se superponen creando un es-
pacio profundo.

Superposiciones delicadas, trasparencias, juegos de textu-
ras, capas y formas interconectadas son parte de los ele-
mentos que me ayudan a configurar el espacio pictérico.

En los cuadros subyace un ansia de pureza y de afianza-
miento de un espacio. Poética, orden, sensibilidad y rigor
conviven en la obra y la composicién desempena una fun-
cion clave. La sintesis y la economia de elementos acentian
la intensidad y fuerza de las formas. Pintura intensa y a la
vez contenida, de un aire intemporal. Turbulencia y quietud.
Sintesis entre la depuracién formal y lo emocional. Profun-
didad e intensidad y un halito de sutil poesia conforman la
esencia de las obras.

Encontrar el sentido intimo de la forma pura, de los juegos
espaciales, de los sutiles valores de las superficies. El mun-
do interior que emerge de las obras es la espiritualidad del
artista.

Mi busqueda es la configuracién y definicion de una serie de
personajes abstractos que son capaces de dar cuenta de la
dialéctica del Hombre con el mundo. El elemento humano
puesto en contradiccidn con los elementos que forman el
universo que le rodea. Elementos de la Naturaleza como

el agua, el aire, la tierra y el fuego, en su expresion mas
abstracta. La busqueda de lo trascendental e intrinseco del
Hombre.

De lo humano no me interesa el aspecto anecddtico de su
morfologia ni de su apariencia exterior. Pretendo abstraer lo
fundamental liberdndolo de lo casual y accidental.

La observacidn de la Naturaleza y su secreta voluntad de
esquematizacion y potencialidad abstractiva me llevo a des-
cubrir la fuerza de las formas abstractas orgdnicas, llenas de
vida propia.

Aspiro a la concepcidn ordenada del espacio, la busqueda
de valores absolutos e inmutables, encontrar un punto de
reposo en la fuga.

“Atormentado por el incesante cambio de los fendmenos del mundo exte-
rior, el hombre esta dominado por una intensa necesidad de quietud......
las formas abstractas son las tnicas en las que el hombre puede descan-
sar ante el inmenso caos del panorama universal”

W. Worringer

¢Como evocar la presencia de lo humano en la abstraccién?
éPor qué mis obras recientes conllevan genéricamente el
titulo Espacio Hombre-Naturaleza como si se tratara de una
serie indeterminada de propuestas que compartieran entre
si un cierto aire de familia?

El espacio imaginario trasformado en espacio de represen-
tacion hace posible el encuentro entre el Hombre y la Natu-
raleza.

“El destino poético del hombre es ser el espejo de la inmensidad, o mds
exactamente todavia la inmensidad viene a tomar conciencia de ella mis-
ma en el hombre”

Baudelaire

Los elementos que componen los cuadros unas veces en-
carnan alguno de los cuatro elementos primigenios “phisis”
mientras que otras veces asumen el papel de lo humano.
Estos son mis universos interiores, no exentos de una cierta
cosmicidad (en cuanto a conformacién de mundos propios
y caracteristicos). Y en esos mundos aflora el encuentro, el
didlogo, la pugna o la contradiccion.

Sujetos abstractos, Naturalezas abstractas, relaciones abs-
tractas.

Tomar la Naturaleza, integrarla en un espacio pictorico, re-
hacerla y, despojada de todo trazo de realidad, convertirla
en una forma abstracta pura.

Jugar con el espacio pictdrico y con los elementos que en el
actuan, es, sin duda, mas que un reto un divertimento, una
necesidad.

La busqueda del espacio interior es un proyecto que viene
de largo .

La interiorizacidn del espacio hasta convertirlo en espacio
lirico.

Cristina Alabau
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Patricia Bonet |

Como tantas tardes azulinas pasabamos juntas horas y ho-
ras. A Radissa y a nuestras amigas perrunas, Luna y Bonita,
nos gustaba quedar para ver la transicion luminica del cielo
de dia, a cielo de noche. Guardabamos largos ratos de si-
lencio, escuchando sin hablar con palabras, tomado algunas
fotografias del aire; asentando el alma-campamento nos
preparabamos para el espectaculo que nos ofreceria aquel
nuevo bostezo.

Para que la velada adquiriera su maxima redondez, resul-
taba agradablemente inevitable que Radissa, con tan solo
18 anos, improvisara lanzando algunas de sus preguntas
con premio. Siempre dudé si el origen de su inspiracién era
fruto del contacto directo con la belleza estelar, de su ma-
durez existencial, o si preparaba algun tipo de inventario de
curiosidades evolutivas, pues de algun sitio, aquella sapien-
cia, debia de venir. En cualquier caso, casi siempre lograba
hacerme sonreir desde mi terraza interior, o incluso, ciertos
dias con suerte, mi mente se dejaba acariciar y aliviada, de-
jaba caer al vacio algiin nudo maltrecho.

R_ Dime Alba, éen que momento se rompe la Unidn?.
¢Que trance podria disculpar el abandono de Madre?.

¢Que noble razdn justificaria la distancia del abrazo a Pa-
dre?.

¢En que cuerda situacién nuestros Hermanos dejarian de
serlo?.

Yo misma, dime, Alba, éen que momento dejaria Yo de re-
cordar quién soy?.

A_ Dejar de ser, volverse transparente, levitar ingravido,
como la luz del Sol, como el aroma del azahar Mediterra-
neo, como la estrella que estela rumbos hacia ningun lugar,
ese hogar con la puerta abierta. Principio y destino.

R_¢Y que pasa cuando el corazén deja de palpitar nuestro
interior?.

é¢Desaparezco? éTransito? O ésimplemente eternizo?
En el limbo no me quiero quedar.
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A_ No se bien, Radissa. Cada corazdn siente diferente pero
quizas, yo hoy, me atreveria a confesar que para respirar ne-
cesito soltar. Dejar marchar. Dejar que el pasado desvanezca
bien atras, se acomode en el célebre espacio de la memoria
o bien se independice de mi presencia. Respirar. Saltar. Vivir
mas ligera, con o sin presente, mas abierta a la naturalidad
con las que se suceden los cielos. Soltando cadenas y libe-
rando corsés. Sin miedos ni rencores, sin caprichos, sin de-
seos, sin ni siquiera suenos. Sin mas tiempo que el aire que
respiro. Sin mucho mas ropaje. Desnuda. Conectada a la
Tierra. Sintiendo las raices con todos los pies. Siendo agua y
siendo barro. No hay mas ni menos. Nada que buscar, nada
que perseguir, nada que acopiar, nada a lo que renunciar.
Me basta con aprender a soltar para poder sentir de cerca el
vuelo.

R_ Pero, entonces, é¢hay que morir para vivir?

A_ Quizas, para Vivir haya que Latir. Para Latir haya que
Amar. Para Amar haya que Vivir. Para Vivir haya que Creer.
Para Creer haya que Intuir. Para Intuir haya que Latir. Para
Latir hay que Respirar, mientras sigues caminando.

R_ Caminando?.

A_Si, caminado con los pies o con las manos. Firme sobre el
agua. Caminando. Saltando muros. Creando desde ese amor
gue hace posible la vuelta a casa, por escarpado que nos
resulte el camino, por mas dudas que nos acechen al ca-
minar. Creando sendas sin atajos, para poder ver las vistas,
aprender de lo mundano, reconocer nuestro ser y habitar
en este cuerpo que es tu casa y que es también tu templo.
Si, caminando.

R_ No lo entiendo.

A_ No lo pienses.

Tampoco es tan importante.

Vamos a disfrutar de las lunas y de las estrellas.

Vamos a dejar escapar todas esas estelas que desvanecen al
intentar atraparlas.

(Sinopsis Raices y Almas. Patricia Bonet.
Benicasim, diciembre 2022).

Monica Buch I ——

Tras varias décadas trabajando en silencio y con constancia
en Utrecht, ciudad donde resido, recibi a finales de 2014 un
correo electrénico desde la galeria gerundense de Richard
van der Aa, donde me preguntaba si conservaba algunas
piezas que hice entre afios 1956-1958 en la Hochschule fur
Gestaltung de Ulm. Dichos trabajos en gouaches sobre pa-
pel recordaba haberlos donado en su mayoria afios atras al
archivo de la escuela Hochschule fur Gestaltung. Mas tarde
me acordé que posiblemente aln tenia algunos gouaches
que hice en el curso de Tomds Maldonado en los afios 1956-
57. Estas obras habian estado en una exposicion y me fue-
ron devueltas posteriormente a mi donacién a Ulm. Richard
me puso en contacto con José de la Mano quien estaba
interesado en mostrar mi trabajo en su espacio de Madrid.
Asi en nuestro siguiente viaje a Valencia lleve veinte obras,
Richard y José de la Mano vinieron a Paterna para verlas. De
este modo tuve mi primera exposiciéon en 2015 en Madrid
durante los meses de febrero a abril. Para mi fue un gran
acontecimiento el poder mostrar mi obra. Mi hija Alenca
Mulder, arquitecta al igual que mi marido Bertus, me acom-
pafié a la inauguracidn. Una bella muestra muy emocionan-
te y en la que disfrutamos mucho.

En Holanda habia tenido algunas exposiciones con diferen-
tes grupos y algunas individuales, pero mi relacidn era mas
intensa con el circulo de la arquitectura que con el de las
artes plasticas debido a la profesion de mi marido Bertus
Mulder quién habia trabajado afios atras con Gerrit Rie-
tveld. Mis contactos artisticos en Espafia eran inexistentes
ya que sali muy joven para estudiar en el extranjero.

Javier B. Martin, coleccionista y director de la Coleccion Ars
Citerior, visito la exposicion en Madrid y adquirié una obra.
Meses mas trade se acercd con su esposa a Paterna para
conocernos. A partir de este encuentro y los que vendrian
posteriormente llegé a surgir una buena amistad entre no-
sotros.

Javier busco salas donde yo pudiera mostrar mis trabajos
guardados en casa durante seis décadas y consegui en el
transcurso de tres ainos realizar nueve exposiciones indivi-
duales, dos de ellas en salas institucionales MUA de Alicante
y Fundacién Chirvella Soriano en Valencia y siete muestras
en galerias de arte repartidas en diferentes provincias, Ga-
leria Punto (Valencia), Galeria Siboney (Santander), Galeria
Iturria (Cadaqués), Galeria Pep Llabres (Palma), Galeria Juan
Risso (Madrid) y la galeria Rafael Ortiz tanto en su sede

de Madrid como en Sevilla. La amistad con Javier es para

mi algo muy especial, ha sido como un gran regalo que no
podia imaginar a mis afios, me siento muy feliz de tenerlo
como amigo.

Para un artista es importante poder trabajar con tranqui-
lidad en su propio estudio y seguir desarrollando nuevas
ideas, pero quizds mas importante es poder enseiar y expli-
car lo que uno hace. Es una gran alegria ver los cuadros en
una bella exposicidn y hablar con personas que lo aprecian.

Desde hace varios afios se ocupa de mi obra la galeria de
Rafael Ortiz, son Rosalia y Rafael los que siguen mostrando
mis trabajos y lo ensefian tanto en Espafia como en las fe-
rias internacionales a las que acuden.

Estoy contenta y feliz de tener tan buenos amigos que dan a
conocer lo que yo hago.

Monika Buch
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Carmen Calvo I

EL OBJETO UNA EXCUSA PARA PINTAR:

Mis primeros trabajos datan de 1969, desde entonces, he
seguido trabajando sin cesar.

Poder elegir en la vida, en mi caso la pintura y la indepen-
dencia personal, es una gran suerte, aunque esté acompa-
fada de incertidumbre. No es facil para una mujer vivir de
esta profesion.

Siempre trabajé en otros oficios para poder vivir, pero estos
también me dieron la facilidad de poder acoplarlos a mis
proyectos, por ejemplo, la ceramica, la publicidad, la deco-
racion.

Como mujer no me fue facil y no lo sigue siendo en la actua-
lidad. Con una trayectoria larga, y siendo de una generacion
que luchamos por nuestra independencia y tantas cosas
mas, aun queda camino por recorrer.

Mi proyecto, la pintura, parte de la idea del concepto de
que el arte se puede expresar de formas y materias muy
diversas: el barro, la escayola, la ceramica, el vidrio, la foto-
grafia, el hierro... todas estas materias que son clasicas que
nos ensefiaron en la escuela de Bellas Artes de Valencia y
aunque hubiese en aquel tiempo un rechazo a todo lo aca-
démico, luego me sirvié y me sirve en la actualidad.

El objeto entré en mi trabajo plenamente con la instalacidn
“Una conversacion” que se mostro la Bienal de Venecia en
1997, junto a J. Brossa. En la actualidad se encuentra insta-
lada en el monasterio de San Miguel de los Reyes, Valencia.
Pieza que junto a otras he donado a la Generalidad Valen-
ciana.

Obras anteriores como el “Silencio” perteneciente al Reina
Sofia de Madrid, tienen el mismo componente de la multi-
plicacion, de piezas diferentes al infinito.
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Todos estos montajes (escultéricos) pensados para que per-
manezcan en el interior de una sala, cubren el dialogo de
pintura, volumen sobre plano.

El mundo del objeto redne un significado de materia muer-
ta. Tiene conexiones y miradas hacia la escultura.

En términos generales, en todos los objetos aparecen conte-
nidos especificos inconscientes.

Traspasados a un nuevo medio: el objeto permite al espiritu
recibirlos de una forma distinta al original (Juan Eduardo
Cirlot, Diccionario de Simbolos, Madrid: Siruela, 2022).

El objeto se refleja en mi trabajo proyectandolo a través del

volumen, las luces y las sombras, y esto es hablar del dibujo,
expresando el misterio, y también la incertidumbre, debido

a su presencia.

En nuestras vidas el objeto, establece un vinculo con el
tiempo, los recuerdos familiares, etc. llega a ser fetichista.

La no nostalgia que me lleva a integrarlo en mi proyecto es
la visién de la pintura a través del dialogo que se establece
con el objeto dandole su protagonismo, pensando en un
acto de representacion con independencia de su existencia
real.

La introduccidn de la fotografia desde 1996, se debid al si-
guiente paso junto a otras materias.

Mis proyectos estan vinculados y reflejan el mundo de los
personajes andnimos de mujeres, y de una sociedad vincu-
lada a mi memoria.

En el apartado de instalaciones, de intervenciones, publicas
y privadas, la individualidad del objeto fabricado por mi se
multiplica, como rebelién para ocupar su sitio.

Teresa Chafer NN

PLUJA D’AIGUA DE MAR- 2022

Pasamos luna tras luna buscando nuestro sitio, anhelando
un espacio que reconforte nuestro ser y nos guie hasta el
estar. Acompasado recorrido, en el que el acto de crear de-
viene en un camino de busquedas y encuentros. Y es, justa-
mente en ese transcurrir, cuando el hecho artistico se trans-
forma en un medio, el Arte en un puente desde el ser hasta
el estar y la creacion artistica en el vehiculo que nos recons-
truye como ser humano, como individuo, como mujer.

Perpetuo deambular entre el ser y el estar que nos arrastra
a un eterno buscar... encontrar... hallar. El papel dibujado,
la tela cosida, la imagen fotografiada, el metal fundido, el
objeto encontrado o la palabra escrita nos sirven para tras-
mutar la materia y redefinirla.

Eterno vagar en el que el alma se constrifie y del cuerpo
mana agua de mar en un intento fallido por llenar el vacio
del ser y del poder estar. Lluvia de agua salada que cae y
nos cubre. Liquido eterno que se nos escapa entre los dedos
y se filtra por las grietas. Agua que brota del centro del ser y
recorre el alma en busca de un lugar donde habitar y estar.

Perenne transitar en el que las palabras, en el acto escrito,
son el estandarte de nuestro sentir y forjan el nido que nos
da cobijo. Un nido que, fragmento a fragmento, trozo a tro-
z0, pedazo a pedazo, llena de sentido el suelo bajo nuestros
pies y evita que nos hundamos por la gravedad de la cotidia-
neidad que nos aturde y nos succiona.

Continuo caminar en el que nuestro ser, como nuestra piel,
esta lleno de rastros y heridas, de dolor de ausencias y re-
cuerdos desdibujados. Y en un nuevo intento por tomar aire
una vez mas, cosemos la materia con hilos que nos tejen,
nos construyen y nos conforman. Hilos que remiendan el
alma deshilachada puntada tras puntada. Hilos que inten-
tan atar el agua que se nos escapa en un sempiterno encon-
trar para reencontrarme.

Ser tu. Ser otre. Ser ella. Ser elles. Ser yo.
Estar contigo. Estar conmigo. Ser.
Teresa Chdfer

Catedrdtica de Escultura
de la Universitat Politéecnica de Valéncia

99



Carolina Ferrer |

EL LUGAR DE LA ESPERA

Todo estaba como a la espera de algo..., dijo Juan Preciado
a su llegada a Comala, aquel pueblo abandonado con sus
calles desiertas de la novela de Rulfo.

El lugar de la espera es un lugar indefinido, inconsutil, im-
preciso, ambiguo, de vacilacién y de incertidumbre, un lugar
donde el tiempo se detiene o transcurre muy despacio. Es
un momento de transformacion, de cambio, de mudanza.
Es un transito dificil; un desafio, incluso. Es un lugar dicoto-
mico, ambivalente. Podria ser postludio y preludio a la vez.
Es el intersticio que separa lo que acaba de ocurrir de lo que
esta a punto de suceder.

El lugar de la espera versa sobre los momentos de pausa,
de reflexion, de analisis...

Puede ser el lugar de la calma, de la quietud pascaliana, del
sosiego, pero también del desasosiego, de la inquietud, de
la intranquilidad, de la impaciencia.

Es el lugar del desconcierto, incluso del extravio, pero tam-
bién del anhelo ilusionante y prometedor.

Es el lugar de la extraneza, pero también de la expectativa.
Es un lugar indeterminado, simbdlico y metaférico. Es el
lugar de la incertidumbre, pero es también el paisaje de la
posibilidad.

Mi lugar de la espera es, en realidad, un interludio, un en-
treacto, incluso una hendidura; un quedar en suspenso
esperando que aparezca un resquicio, una abertura. Es un
espacio de prérroga, de suspension, un lugar fronterizo, esa
linea que separa la palabra perdida de la palabra prometida
de la que hablaba Derrida. Pero puede ser también un lugar
de revelacién, donde se retira el velo que encubre lo desco-
nocido; un lugar de descubrimiento. Lo queramos o no, los
artistas esperamos siempre una historia. Lo que desconocia,
en un principio, era que la historia que yo estaba esperando
era la propia espera.
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El lugar de la espera se inserta dentro de la poética del vacio
que caracteriza y define mi obra. El vacio como el lugar don-
de la realidad se expande. Ese lugar que, al ser infinito, siem-
pre esta ampliando la realidad del ser. Arquitecturas como
escenario; escenario como proscenio, pero también como
atmosfera, casi como paisaje ideal, mental. O como dijera J.
Mayorga, escenario como una ocasion poética.

Aletargada quietud de los espacios vacios en los que apa-
rentemente no sucede nada, atmdsferas desnudas, lugares
de quietud hipndtica, espacios introspectivos, la aparente
"nada” atrapada en un espacio iluminado, apenas salpicado
por un objeto: una escalera, una silla, un perchero, una pren-
da de ropa (en este caso)... o por una figura o su sombra.

El lugar de la espera es una escenografia muda, es —a la ma-
nera beckettiana— un acto sin palabras; un silencio que grita.
Mi cuadro debe su titulo al libro homdénimo de Sonia Her-
nandez.

En Ante la ley de Kafka, el protagonista se pasa la vida espe-
rando cruzar una puerta que solo esta destinada a él y que
nunca logra atravesar.

La espera, pues, como condicién esencial del ser humano.
¢éLa espera como paréntesis venturoso? ¢éLa espera... llena de
promesas? ¢La espera como paisaje de la posibilidad?
Quiza la pintura sea una eterna espera —ademas de un per-
petuo deseo incumplido—, la de esperar que suceda el mila-
gro de atrapar esa idea que te ronda en la cabeza.

Y los cuadros..., quiza los cuadros sean —como dijera Olvido
Valdés— lugares raros donde se va guardando la vida.

Fuencisla Francés I

TRAVESIA

Desde la observacidn puedes abrir un camino, un punto de
vista, una forma de percibir la realidad, prescindiendo a ve-
ces de aquellos aspectos de posibilidad.

Vivimos rodeados de formas, lineas, letras, sonidos, infor-
macion... un terreno para comprender nuevos equilibrios,
un propio camino.

Con las instalaciones que realizo desde 1986,te puedes
adentrar en ese espacio provocado también con el sonido,
todo te envuelve, huecos abstractos con hierros, persianas,
la madera, un trayecto, donde perderte es facil, son espa-
cios comunes que provocan el conjunto, afiadir variaciones
a una travesia aportadas por los azares, también con los
enigmas, encuentras retornos, multiples hilos, una légica
aleatoria, otro orden.

Hago en muchos casos composiciones suspendidas.

“El artista renuncia a lo artesanal como argumento esencial,
es sobre todo la preparacion la reflexion de las obras la ex-
ploracidn de las posibilidades, la complejidad de una obra”
Marcel Duchamp.

El fragmento es un argumento importante en mi trabajo, un
reciclado de lo que hago, dibujo con el corte, con lo manual
en el papel, con tijeras en la tela, apariencias de tierra sus
texturas, restos de barro, piedra... Lo que altera sus formas,
con el agua el aire el tiempo.

La mirada puede detenerse en ese trayecto, una incdgnita
permanente con que asimilamos la realidad. “Cualquier
cosa se vuelve mas interesante solo con que lo mires el
tiempo suficiente” dice Flaubert.

El mismo concepto con lo fragmentario, el primer trazo de
pincel es el que ordena, voy modificando, alterando por su

comportamiento en ese construir, un juego con el azar, nun-
ca con bocetos, directo con el trazo, con el fragmento.

Saber reconducir los errores que te llevaran a otro jugar es
un argumento que utilizo “Lo imprevisto cuando no es una
catastrofe trae alegrias” nos dice Peter Hanke.

La arquitectura es importante en mi trabajo, la obra cobra
otro sentido, a veces el fragmento estalla en multiples tama
nos, busca otros espacios, fuera del limite, sobre el muro,
son formas diferentes con esas arquitecturas, he procurado
escuchar lo que te cuenta la geometria de una carcel, en
antiguos graneros, una alameda, una iglesia, el hueco de
una escalera un claustro... la obra sufre una metamorfosis
sorprendente que quizas no puede interesar.

Todo es utilizado con intencidn de intermitencia, vivimos en
un mundo fragmentario con lecturas infinitas.

El arte es lo que hace la vida mds interesante que el arte.
Robert Filliou.

Fuencisla Francés.
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Jacinta Gil |

JACINTA GIL RONCALES, (1917- 2014)

Pintora valenciana perteneciente a la generacion de post-
guerra es maximo referente de las vanguardias artisticas. Su
papel como fundadora e integrante del grupo z y el Grupo
Parpallé la situan dentro de los movimientos culturales que
en esos momentos luchaban por la libertad creadora, accio-
nes que han fructificado en una extensa obra pictdrica que
lleva el sello de expresionismo, sobre todo hacia un expre-
sionismo abstracto.

Desde sus diferentes y variadas etapas, su espiritu critico
con una dilatacién tedrica absorbida desde los escritos del
pintor Manuel Gil (su esposo).

La evolucidn de Jacinta Gil se inicia con una practica muy
congruente del figurativismo hasta que se adhiere a la prac-
tica informalista, dentro del contexto de la polémica que,
desde 1951, surge en Espafia en torno al arte abstractoy a
su legitimidad.

Sobre 1960 se va distanciando del Grupo Parpall6 al tiempo
gue comenzaba a implicarse mas en actividades politicas.
Feminista y progresista, en 1962 la detuvieron por su vincu-
lacién con el Partido Comunista, experiencia que recogié en
sus diarios publicados en el afio 2000. A partir de esta vital
experiencia, intensifica su carga critica a través de sus obras,
reflejo de un gran compromiso social.

“Siempre he tenido una tendencia a la critica
social. En los afios mas abundantes de mi obra,
he tendido a denunciar hechos acaecidos en el
momento” (Jacinta Gil Roncales).

Su carrera estd definida por una constante investigacion
plastica, desde sus inicios marcados por la figuracion (1951-
52), pasando por una importante técnica informalista. Su
obra de corte informalista, se configura a través de man-
chas, chorreadas de pintura y materiales extrapictoéricos,
que desde la improvisacidn y lo gestual representa su parte
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mas visceral, sin descuidar su trazo rapido y agil. Contiene
un cierto grado de densidad y atmdsfera, agrega diferentes
elementos produciendo una pintura matérica, casi onirica.

Expresividad en sus gestos de gran fuerza y energia, vita-
lidad de los incisos, los gestos y texturas, que traducen su
inconformismo critico y su protesta personal frente a la vio-
lencia de la situacién social y politica de Espaiia.

La trayectoria de Jacinta Gil se convierte en una vivencia
personal, en un testimonio auténtico de las tendencias pic-

toricas desarrolladas a lo largo de seis décadas (1940-2003).

Trabajos que redinen una expresion abstracta lirica, junto a
una figuracion social, irdnica y simbdlica, propia de un artis-
ta comprometida con su tiempo.

Chavarri, Raul (1976): Artistas
espafolas contemporaneas, Ma-
drid, Gavar.

Mufioz Lépez, Pilar (2003): Muje-
res espafiolas en las Artes Plasti-
cas, Madrid, Ed. Sintesis.

Natividad Navalon |

LA ERA DE LA INDIGENCIA
NO LO LLAMABA HOGAR,
PERO ERA TODO LO QUE ELLA TEN/A

Principio de un siglo marcado por la falta de seguridad, por
el miedo, por la pérdida de todo fundamento, tiempo de
indigencia. Una existencia precaria donde se asienta un es-
tado de desconfianza permanente, cuya Unica posesion es
el encuentro consigo mismo. Sélo al asomarnos al abismo
descubrimos que el vértigo de vivir nos acecha, pero es el
Unico camino para salir del exilio, para cruzar la frontera. Esta
orfandad deviene en un estado de indigencia. En ese transi-
to vamos abocetando la construccién del yo. Se empieza a
comprender que no se sabe vivir en soledad, pero tampoco
inmersa en la sociedad de la posverdad.

“No lo llamaba hogar, pero era todo lo que ella tenia”, situa
el tema de la propuesta. Nos advierte del momento de duelo,
de vacio, de soledad, de desarraigo.

Alguna vez tuvimos un hogar?

La vida se encarga de ensefiarnos la fragilidad de la tierra fir-
me, nos convertimos en naufragos, ya no sirven los patrones
marcados. Nos sumergimos en la necesidad de pequefias
conquistas frente al caos, la premura por encontrar un refu-
gio momentdaneo frente a lo inhdspito. La vida de la mujer es
la suma de pequefias batallas. El apremio permanente por
conquistar. La busqueda constante de la isla a la que asirse.
Una y otra vez construimos una morada donde sobrevivir.

La vieja casa se ha derrumbado, ahora nos queda ordenar
nuestras dudas, plegar nuestras derrotas, apilar nuestros
deseos. Un laberinto de caos como compaiiero de viaje, un
recorrido ndmada que nos situa en el umbral y nos obliga a
empaquetar memoria y legado, para tomar la maleta hacia
un nuevo orden.

Esta serie presenta un lugar de luchas y treguas en un campo
de ausencia, de oquedad, de inmensidad. La necesidad de
encontrar una zona segura que mantenga juntas, sin confun-

dirlas, la presencia y la ausencia. Imagen de un estado de fra-
caso, de la pérdida misma que reafirma su penuria, porque
el deseo que entrafia la conquista nunca estara satisfecho
del todo. Nuestro destino como mujeres, como indigentes,
es ser sujetos errantes que mendigan una nueva verdad. Mu-
jeres atrapadas en tunicas blancas que ocultan su identidad,
tunicas que como lienzos inmaculados son heridos, marca-
dos, invadidos, penetrados una y otra vez por punzones que
atraviesan la piel mientras tejen la huella del quebranto, del
dolor, de la desolacién. Iconos de mujeres que dejaron un
legado no escrito en cada tiempo y en cada espacio. Mujeres
andénimas, heroinas en una sociedad misdgina.

Nosotras, funambulistas del vacio, nos abismamos en la va-
cilacion del cimbreo, en la tensién del salto. A nosotras nos
corresponde ejercitarnos en un nuevo modo de pensar: el
descubrimiento de nuestros miedos y los fracasos de nuestra
historia. Una puesta en cuestion de todo discurso.

Somos conscientes de que por mucho que nos desesperemos
ese camino lo estamos recorriendo solas. Queremos fundar
un nuevo hogar, aunque sea hecho de desechos.

He perdido mi hogar, he perdido mi
referencia, he perdido al padre y a la
madre, a la hija, a mi misma, he perdi-
do mis patrias y mi matria. Seguridad,
verdad, proteccion, dogmas, cimientos
y fundamentos, se desvanecieron en
una noche.

Ahora es el momento de conquistar mi
isla, en esa balsa calma que proporcio-
na el reflejo donde mirarme para dibu-
jar mi propia identidad.

La busqueda de un lugar donde yo me
sienta yo.

Atiyami
Natividad Navalén, 2018
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Menchu Lamas IR ——

Me interesa mucho la mirada del exterior, que cada cuadro
tenga miradas y emociones diferentes, ahi esta la libertad
de la obra de arte. La sensacion de lo que tu pintas es Uni-
ca, pero la que recibe cada persona también. El arte es un
hecho abierto donde lo que tiene que verse reflejado es el
interior de cada espectador, no solo el interior del artista.

El arte es la sintesis de lo real. A partir de un motivo interno
gue para mi tiene mucha fuerza y me atrapa. Trabajo el cua-
dro en un intento de atrapar el suefio que llevo dentro.

A mi siempre me intereso el color y la pintura como mate-
ria: pienso que esto da toda la libertad para hacer lo que

se quiera. En arte mas alla del medio que se utilice lo que
cuenta es la capacidad para transmitir emociones y alcanzar
una obra intensa y plena. La pintura es una herramienta
conceptual que al mismo tiempo tiene una inmediatez in-
sustituible, donde esta presente el cuerpo y la pasion de la
mirada.

Geometria abierta, espacio-membrana y mito. Estoy traba-
jando con formas muy primitivas, poniendo un poco de caos
en esa geometria urbana en la que vivimos y transforman-
dola en una geometria calida.

Crear una conexion entre la forma interior y el gesto, dando
lugar a una nueva presencia. La silueta del sonador pen-
sando en nuevas composiciones y formas. Como si fueran
mundos préximos, en cuanto a la capacidad de creacién de
imagenes. Me interesa la fluidez de la imagen pictérica. Es
como un juego de miradas y sensaciones.

Me interesa la pintura como proceso de abstraccién simbdli-
ca. Forman parte de mi una serie de formas: me apodero de
ellas. Para mi las formas sintetizadas me dan libertad para
trabajar de un modo abstracto el cuadro. La dialéctica figu-
ra/ fondo establece una tensién siempre viva: en una me-
tamorfosis cromatica. Diferentes capas: una parte mas sim-
bdlica convive junto a otra mas abstracta y gestual. Existe
ademas después la vertiente mas geométrica que es la que
compone el cuadro. Todo esto se superpone en una misma
obra, en una superficie plana que tiene un recorrido mental.
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Otra caracteristica es la mezcla entre figuracién como sinte-
sis de formas y la abstraccién como barridos que acarician el
color en la superficie y lo desplazan. Siempre pensé que en
el cruce entre procesos de abstraccidn y figuracion hay una
energia especial.

Coordenadas sensoriales que vibran. El hilo de la vida, la
linea que se expande en ondulaciones libres. Hay un deseo
de ver, la imaginacion del espectador completa el cuadro.

La sombra es un hueco, también es un muro. La sombra se
puede hacer muy densa y aplastar la superficie. La sombra
no tiene detalle, es un contorno que puede ser el del vacio.
La sombra pesa. Con respecto a la definicidn figura-fondo
plantea muchas paradojas. Se pueden situar también en un
cierto umbral de visibilidad minima. La sombra es la maxima
economia de definicion de la figura.

Espacio en espejo. Un espacio de captura de imagenes que
son devueltas con diferentes miradas. Las piezas estan for-
madas por estratos: como fusién de distintos registros don-
de la linea, el espacio, la mancha, el azar, el ritmo, el con-
torno y la saturacion de la materia confluyen hasta generar
una tensién dinamica en la superficie. En un viaje sensorial
desde el sustrato hasta la epidermis visual. Entonces tengo
la sensacidn de que el cuadro esta vivo y va a la busqueda
de otras miradas.

Pintura como habitat. Cuando hablo de espacio, lo hago

de algo real y también de una danza fisica y mental. Lo que
mas me interesa es donde puedo dejar en libertad todos los
movimientos del cuerpo, trabajar con las manos, acariciar la
pintura, darle esa parte sensual y disfrutar con ese placer. La
pintura es un espacio real. Se considera que la pintura es un
espacio acotado en donde la mente trabaja, pero también
es un espacio real en donde la persona se puede introducir,
casi fisicamente.

Me gusta mucho el gran formato, porque para mi significa
trabajar con todo

el cuerpo. Con los formatos pequenos hay que contenerse,
hacer ejercicios para dominar el espacio que te constrifie
y limita. Disfruto sintiendo que penetro dentro del propio

cuadro como si formara parte de él. Es como si me introdu-
jera con todo mi cuerpo en el espacio.

Siempre trabajé desde el comienzo en grandes formatos:
por lo que siempre me senti en el interior de una “pintura
expandida”. Creo que la pintura crea un entorno y una de-
terminada atmdsfera.

Cuando estoy pintando penetro dentro del cuadro como si
fuese una accién de la que me gustaria que el espectador
participara. La pintura es un espacio real y absolutamente
tangible, definido por la expresividad de la materia. La pin-
tura es un espacio que puede ser habitado: por todo aquel
que se acerque a ella.

Un espacio de captura de imagenes que son devueltas con
diferentes miradas. Aparecen muchas cintas que recorren
la obra, como espacios abiertos que se expanden y quieren
reinventar el espacio del cuadro. No es muy concreto: son
sensaciones, algo ondulante, acuatico.

Estoy trabajando con formas muy primitivas, poniendo un
poco de caos en la geometria urbana en la que vivimos y
transformandola en una geometria caliente. Crear una co-
nexion entre la forma interior y el gesto, dando lugar a una
nueva forma.

Pensando en circulo. Es el elemento geométrico que mas
me interesa, porque es un elemento en el que todo se crea,
que hace que todo gire, que contiene la energia para que
todo sea nuevo. Es la vuelta a la naturaleza, en la circulari-
dad de la vida.

Las formas sintetizadas me dan libertad para trabajar de

un modo abstracto el cuadro. La dialéctica figura/fondo es-
tablece una tension viva: en una metamorfosis cromatica.
Diferentes capas: la mas simbdlica convive junto a otra mas
abstracta y gestual.

Hay una dimension fisica, una inmediatez corporal que hace
de la pintura un medio clave, decisivo, por la posibilidad de
expresarte en libertad.

Para mi el recinto del cuadro es un espacio donde vive el
pensamiento y la accion del tiempo. Trabajo con una idea y
con la danza que se produce en el momento de pintar, por
eso para mi es importante la dimension que permita pene-
trar en ese espacio.

El color acttia por interaccion, vibracion y contraste... Existe
individualmente, aislado como un territorio especifico, pero
lo interesante es cuando establece didlogos cruzados, cuan-
do convive con otros estableciendo fértiles reverberaciones.
El color es el que realmente crea el cuadro. Esta el pensa-
miento que dirige la mano y el color que crea las formas...

Hubo un momento en que tenia que tener un determinado
color a mano... Aparecia y desaparecia, pero cuando el color
existia estaba ahi, debajo de otras capas. me interesa la sen-
sacion de color como irradiacion ¢ Como habitar el color?

Hay un pensamiento espiral que vuelve unay otra vez. En-
volvente accién del lenguaje y la palabra. Las palabras son
trazos en el aire, los signos y dibujos son sombras. Este viaje
mental es también un viaje real (el cuerpo nos acompaiia).

La iconografia personal se forma por estratos de distintos
momentos. Un vocabulario simbdlico, con unas determina-
das formas o estructuras. existen texturas visuales, ritmos
de composicidon, aprendizajes y recorridos, unas ciertas re-
currencias. Espacio en espiral, conciencia del volumen, geo-
metria activa, laberintos del trazo. registro visual en forma
de ondas, arrastramientos y barridos, siluetas y contornos,
vibracion del gesto, superficies con degradaciones y contras-
tes cromaticos.

Tal vez hay un espacio que amalgama todo, como un vér-
tice creativo. quizas la pintura es ese lugar donde pueden
fermentar todas esas energias contradictorias. El cuerpo es
un depdsito de emociones y la imaginacion pictdrica puede
trasladar esas sensaciones.
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Cuqui Guillén (Equipo Limite )

UN CAMINO SIN RETORNO

Era 1937. El estallido muy cercano de una bomba aérea
hace caer a mi madre de la cama donde acaba de nacer. Su
madre y la misma cama van detras. Es decir, encima. Soy
descendiente de estas mujeres que sufrieron la guerra civil
espafnola y su posguerra y que ademas lo hicieron con una
notable merma de derechos. A pesar de todo, ellas nos en-
sefiaron a tener valentia y determinacion para avanzar, nos
ensefiaron a tener suefios, proyectos de vida, y sobre todo a
creer en nosotras mismas.

Me eduqué en colegios militares y mi infancia transcurrié en
esos ambientes grises de cuartel. Alin conservo dibujos que
copiaba de la pizarra desde los tres afios, todos ellos dedica-
dos al Generalisimo Franco y a la Santa Iglesia Catdlica; con
ellos aprendi a dibujar. Tenia fascinada a la profesora por-
gue, segln decia ella, yo los hacia mejor. Asi que le dijo a mi
madre “esta nifia tiene que dedicarse al arte”, y asi lo hice.

Aburrida de mi rutina, con diez afios empecé a dibujar histo-
rias de cdmic erdtico que me venian inspiradas de escenas

Desconeixernent, silenci, oblit o omissié

gue veia en la playa, en las vacaciones de verano. Eran di-
bujos que vendia por unas pesetas a los chicos de mi clase y
gue me sirvieron para hacerme visible. Si me llegan a pillar
me cae el pelo.

En la época del instituto empecé a relacionarme con gente
progresista y a escuchar a los cantautores de la época. Por
fin encontré un sitio donde encajaba.

Estudiando Bellas Artes en la universidad, en su segundo
curso, conoci a Carmen Roig, con la que formamos el Equipo
Limite. Empezamos jugando, soltando lo que llevabamos
dentro. Ella habia estudiado en un colegio de monjas. Asi
gue también arrastraba lo suyo. Era el final de los afios 80,
el final de la movida, las fiestas locas. Veiamos mucho cine
independiente y en Espaina Almoddvar estaba triunfando.
Yo era fan de Blade Runner. Esta mezcla la conjugabamos
con peinados imposibles y ropa divertida. Fue una época de
trasgresion, de mucho trabajo y de muchas risas, pero, so-
bre todo, de liberacion.

Equipo Limite durd quince afios durante los que evoluciona-

: Desey irmi
Intencionada poden ser algunes de les raons que onocimiento, silencio, olvido o intencionada

han condicionat el coneixement i 1 valoracié de
la dimensié artistica de moltes dones al llarg del

omisidn pueden ser algunas de las razones que han
condicionado el conocimiento ¥ valoracitn de lo
dimensicn artistica de muchas mujeres a lo largo
transit de I'art contemporani espanyol. del trdnsito del arte contempordneo espafiol.

Esta exposicid, tercer fruit resultant de la via de Esto exposicidn, tercer fruto resultante de lo vio de
col-laboracié oberta entre I'Ajuntament de colaboracion obierto entre el Ayuntamiento de
Valéncia, a través de |a Regidoria de Patrimenii Valencia, a través de la Concejalia de Patrimonio y

i6 Chiri ‘ fa Fundacidn Chirivella
Recursos Culturals, i la Fundacié Chirivella Recursos Culturales, y
Soriano de la Comunidad Valenciona pretende
poner el acento en la importoncia que hon tenido y
tienen muchas artistas sin las cuoles ese diseurrir

Soriano de la Comunitat Valenciana, vol recalcar
la importancia que han tingut | tenen moltes

: t ;
artistes, sense les quals eixe transit no &2 pe no se puede explicar ni entender en su integridad.

mos juntas. Teniamos gustos e intereses muy similares. Ha-

biamos recibido la misma formacién. Sin darnos cuenta nos
habiamos introducido en el mundo del arte y de sus galerias
de forma profesional.

En las primeras obras empezamos apropiandonos de image-
nes de anuncios antiguos de principios del siglo XX, donde
se mostraba la imagen ridicula de una mujer sumisa que

no podia aspirar mas que a dedicarse al cuidado de la casa
y la familia. Imagenes, por un lado comicas, pero, por otro,
dramaticas. Este fue el origen, provocar risa, ironizar, pero al
mismo tiempo, dar a entender que las mujeres estdbamos
liberandonos de lo que a nuestras madres y abuelas no se
les permitid. Una libertad para vivir, para entender y practi-
car la sexualidad, para crear y, sobre todo, una libertad para
elegir. En definitiva, libertad para tener igualdad.

Poco a poco nos metimos en una vordgine de busqueda de
imagenes (no digital, claro), rescatandolas en polvorientas
tiendas de prensa de segunda mano que aun existian en los
90 por el centro de Valencia y que hoy han desaparecido.
También rebuscamos en librerias de lance, mercadillos, en

nuestros viajes... y en nuestros recuerdos de infancia, en
los cuentos, etiquetas, propagandas... rememorando esas
infancias de los afios 70 que, a pesar de todo, fueron felices
para nosotras.

Llegamos al erotismo a través del cine, claro, pero sobre
todo a través del mundo del comic, de ese coOmic creado
generalmente por hombre para hombres, al que nosotras le
dimos la vuelta. Nuestras mujeres se mostraban poderosas,
dominantes y castigadoras. Llevaban ahora la vara de man-
do. Ellas elegian y presumian de su propia liberacion sexual.

Desde los inicios y a lo largo de nuestra trayectoria, nuestras
orientaciones, influencias y referentes fueron muy diversos
y numerosos. Algunos préoximos, como profesores, artistas

y amigos, cuyo valor nos acompafié también en lo vivencial
hasta el dia de hoy. Incluso los que ya no estan entre noso-
tros. Y otros, a los que no llegamos a conocer personalmen-
te, pero cuya referencia forma parte de nuestra genealogia
como artistas. Mencionar aqui a todos no procede. Pero los
que son, por aludidos se daran. Gracias a todos ellos.

Cuqui Guillén (Equipo Limite)
Valencia, Septiembre 2022

explicar ni entendre integrament.
La muestro toma coma referencio cronolbgica lo

inicio de la
que se ha colfficada como el . s_coincidente

ogica el

mostra pren com a referéncia cronol

106 107



Cari Roig (Equipo Limite)

Cuqui y Cari

<<Perfectas, Imperfectas pero de edicidn limitada>>

\),u,u, a e i o u. Uf grandes artistas creando siempre,
bendiciendo la creatividad.

l nmersas en la imagineria popular y el buen hacer.

9
_ 1)' oderosas, polémicas, positivas, picantonas, poten-
ciando la picardia en sus obras y titulos. Pero jugando.
(R 4 )
W/ le, que ole, obras con y sin bocetos, compartidas,
ofreciendo nuestro sentir.
<<El pollo de Enero para Julio es tomatero>
<<La mujer y el vidrio siempre en peligro>>
<<Sus ojos y sus oidos merecen lo mejor>>
<<Albondigas a la vascongada>>
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L ibres creando. Lanzadoras de explosivas obras

| |-
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4\ * deales, intuitivas, interesadas por la cultura "Kitsch ,
Pop”, pin-ups, mufiecas... e iconografia ilimitada

_ uchos materiales y compras. Maletas, bolsas vy vitri-
nas muy llenas de objetos. Multiples exposiciones.

> 1§ dentidad. Imprimiendo fotocopias formando grandes
collages para luego pintar.

v

pe

ﬁf emplanza. Toreras, tejedoras, temerarias, tiernas,
acidas con tertulias entre las dos.

S

% ncuentro fortuito de Cuquiy Cari en el Instituto y
consolidando su Equipo en la Facultad de Bellas Artes, re-
encontrandose ahora en el Museo de la Ciudad gracias al
patrocinio del Excmo. Ayuntamiento de Valencia y la Funda-
cion Chirivella Soriano en la exposicidon “ELLES” que relne a
grandes artistas

Yo pinto
Tu pintas
Ellos pintan
Ellas pintan

—~~ O

X

(ex componente Equipo Limite)
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Teresa Cebrian I

ELOGIO DEL NO SER SIENDO

No hay nada que mate mas que la vida. éPor qué, entonces,
tanto pudor, tanto miedo a tratar con la muerte? La llegada
a la vida es un acto involuntario, y no siempre feliz, sin em-
bargo, la muerte puede ser voluntaria y, por tanto, un acto
de libertad y de liberacion. Prepararse para la muerte es
consustancial al vivir y dejar un rastro es inherente al deseo
humano. En los caserios de mi pueblo a los muertos se les
enterraba bajo el alero de la casa para que siguieran prote-
giéndola y la casa tenia, siempre, un camino que conducia

a un lugar sagrado. Los cuerpos, presentes, el camino es el
viaje y el corddn que une dos estados del mismo yo.

Maria Teresa Beguiristain

Juana Francés I

JUANA FRANCES (Alicante 1924-Madrid 1990).

Juana Francés ha sido participe de la generacién de la pos-
guerra civil espafiola y la Unica mujer integrada en el Grupo
El Paso. Decartandose por la abstraccién informal y activa,
supo incorporar la modernidad internacional en la espafiola.

Tras su paso por Bellas Artes, entre 1950 y 1953 se desarro-
lla su primera etapa. Una pintura de aparente sencillez, figu-
ras idealizadas de tintes simbdlicos, en las que se deja notar
un gusto por la geometria y por la textura. A partir de 1951-
1952 trabaja algunas piezas a través de la técnica mural, la
encaustica, anticipandose a artistas tan reconocidos como
Jasper Jones o el espafiol Modest Cruixart tras la etapa de
Dau al Set.

Su presencia en el mitico curso “Arte Abstracto” impartido
en la Universidad de verano Mendez Pelayo de Santander,
impactara grandemente entre los jovenes artistas presentes
y serd uno de los gran acicatos por la gran eclosion de la
abstraccion en Espania.




Angeles Marco |

ANGELES MARCO (Valéncia 1947-2008)

Angeles Marco es una de las principales figuras responsables
de la renovacién del panorama de la escultura espafiola
desde los afios 80; pertenecid a la generacion que transformé
la plastica escultdrica y que se denomind la Nueva Escultura
Espafiola, junto con artistas como Juan Mufioz, Jaime Plensa,
Miquel Navarro, Susana Solano, Eva Lootz o Cristina Iglesias.

Minimalismo, constructivismo y el arte conceptual son algu-
nas de sus referencias reflejadas en sus esculturas e instala-
ciones. Desarrolla su carrera artistica a través de un lenguaje
muy cercano a la arquitectura.

Sus “Series” fueron el eje vertebrador de su quehacer artis-
tico, asi como de sus procesos de articulacion y seriacion de
cada una de sus piezas. El uso de materiales y elementos re-
lativos a la arquitectura ha sido una constante en su trabajo,
asi el hierro lo usa como estructura sustentadora y dénde a
través de diferentes escalas produce un juego visual, estético
y compositivo. Es en 1973 cuando crea la serie Modular que
se pudo ver por primera vez en la exposicion individual cele-
brada en el Colegio de Arquitectos de Valencia y Murcia, un
afio después. De esta manera, Marco participa en la llamada
segunda generacion del arte geométrico valenciano, de filia-
cion constructivista (Isabel Tejada; Maria Jesus Folch, 2018).

La artista compone pequefias esculturas que incorpora ma-
teriales industriales en la forja y en la fundicién, como el hie-
rro galvanizado. Mddulos que representan diferentes figuras
geométricas sobre las que genera dobles y quiebres y que
unifica a partir de nexos que provienen de la propia cons-
truccién, dejando como resultado final figuras complejas
compuestas de varias piezas que se van reproduciendo en el
espacio. Asi la obra no tiene una forma definida, lo que per-
mite un gran numero de modulaciones en su presentacion,
aspecto que entronca con los discursos post-minimalistas de
la escultura en el campo expandido.

No es hasta la irrupcién de su serie titulada “Espacios Am-

110

biguos” (1981-1985) donde encontramos la esencia del len-
guaje escultérico de Angeles Marco y de su personal poética.
Para Juan Ramon Escriba esta serie se compone de “extrafios
relieves grisaceos realizados sobre chapa metdlica y despo-
jados ya del cromatismo de sus obras modulares del periodo
anterior, la artista abandond la problematica nucleares como
la ambigliedad y la transgresion perceptiva del espectador, la
idea de camuflaje, o la capacidad de la propia obra de actuar
estimulos visuales y expresivos que le conducian a desarro-
llos conceptuales sobre el vértigo de su serie “Salto al Vacio”.

Durante el periodo transcurrido entre 1987 y 1989, trabaja
paralelamente en el desarrollo de dos series escultéricas es-
trechamente conectadas entre si. Son las series “El Transito”
y “Salto al Vacio”. La narrativa visual, que asi se generaba,
la califica Roman De la Calle “de fuertemente fragmentaria,
por la instantaneidad de impactos intermitentes que el suje-
to vive y experimenta- pero, a la vez, también rotunda, sobre
todo por las diversas posibilidades combinatorias a que las
propias piezas y elementos iban dando lugar”.

La década de los noventa abre paso a nuevos caminos de in-
vestigacion. En el transcurso de su proceso, su escultura se va
teatralizando, a través de un discurso sereno con musica, con
videos y fotografias, con textos escritos y secuencias cine-
matograficas. “Presente-Instante” es una accion-instalacion
donde la propia artista recurre a la idea de espacio- instante
y se representa a ella misma a través del video y la fotografia,
evocando el presente, el aqui y ahora. Su cuerpo, escritura
y su voz forman parte de su obra. Esa doble vertiente del
concepto presente/instante, en cuanto a tiempo activo que,
en su devenir, desencadenaba simultdneamente el concepto
pasado/memoria, se reforzaba asimismo en el video-perfo-
mance que acompafaba siempre a la propia instalacion .

La serie “Suplemento al Vacio” (1996-1998) recogia sus ul-
timas intervenciones artisticas de la década de los noventa.
El vacio se convierte en protagonista dentro de su discurso

ausencia/presencia, del ser y de la nada. Con “Desequili-
brios” (1999), adscritos a la serie “Suplemento al Vacio”, la
artista realiza una auto-revisidon de sus trabajos, da un paso
mas en su produccidn interdisciplinar, abriendo camino a la
perfomance. Angeles Marco se habia decidido a traspasar las
fronteras entre el cine y la escultura. Era imparable en sus
investigaciones artisticas.

De la Calle, Roman
(2013). Memorias y
didlogos de taller. La
trayectoria escultdrica
de Angeles Marco (1947-
2008). Editorial Uni-
versitat Politecnica de

Valéncia. Valencia.

Ramon Escriba, Ramon
(2018). Catdlogo expo-
sicién. Angeles Marco.
Vértigo. Institut Valencia
d’Art Modern, Valencia.

Tejada, Isabel; Folch,
Maria Jesus (2018).
Catdlogo exposicion. A
contratiempo. Medio si-
glo de Artistas Valencia-
nas. 1929-1980. Institut
Valencia d “Art Modern,
Valencia.
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Ana Navarrete I

“Spain, your meeting place”

De Spain is different de los afios 60 pasamos a Spain, your
meeting place en los 70 que invitaban a mezclar negocios

y placer, el Ministerio de Informacion y turismo lanzé esta
campafia que intentaba promocionar un turismo de congre-
sos; una combinacién perfecta: sol, playa y negocios. En los
afios sesenta comienza la entrada masiva de turismo que
proporcionara grandes beneficios econdmicos, sobre todo
gracias a los bajisimos salarios de los trabajadores espa-
noles. Las costumbres conservadoras, y el sol, la playa, y la
fiesta fueron la mejor propaganda del régimen.

“La llegada del turismo a las costas del Mediterra-
neo introdujo una nueva estética corporal: el bikini acelera
el “destape” e instaura paulatinamente una doble moral
cargada de connotaciones machistas, que sin embargo va a
ser conceptualizada como sinénimo de libertad. Una “mo-
ralidad portatil”, como la llamé Vazquez Montalban, que
oscilaba entre el desfogue costero veraniego y la llegada del
otofo, cuando “se sustituia otra vez por los calzoncillos
de felpa y la contencién”. Porque los espafioles, continda
el autor, “se han acostumbrado a medir la libertad por el
tamafio de las faldas de sus chicas...” (M. Garbayo, 2016;
pag. 13)

La instalacién Spain, your meeting place se centra en la ciu-
dad de Valencia, que sufre hoy un turismo masivo, barrios
como el Mercat o el Carmen, La Seu, Russafa gentrificados,
atestados de Airbnbs, bares, restaurantes, terrazas.
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Isabel Oliver I

Los museos actuales presentan excelentes cuadros que uti-
lizan sucesos procedentes de la mitologia y la historia para
justificar la representacion explicita de desnudos femeninos
en situaciones, violentas o no, dotadas de gran dinamismo y
una fuerte carga erdtica, como algo normalizado a través de
la historia.

La alta calidad estética de las obras de arte y la distancia
temporal con los hechos representados, generalmente si-
tuados en la antigliedad clasica, enmascaran el rechazo éti-
co que deberian producir los raptos, violaciones y engafios
de mujeres reproducidos en sus pinturas. Mujeres y nifios
se presentan como sujetos propicios para cometer las mas
diversas tropelias y siempre son los dioses o cualquier otro
ser superior al que se legitima para cometer dichos actos.

Pero ha llegado el momento de mostrar la hipocresia de ar-
tistas, mecenas y museos. La serie Paseos por el museo pre-
tende utilizar los mismos recursos estéticos que los cuadros
originales para desenmascarar las inaceptables propdsitos
de unos y otros. Mi intencién es realizar otras pinturas en
las que las mujeres son liberadas de aquellos cuadros, como
llamada de atencidén a la historia de la pintura tal y como
nos ha sido contada.

Puede afirmarse que las obras clasicas son fruto de su época
que no debe juzgarse con criterios actuales los plantea-
mientos éticos del pasado, pero lo que la serie Paseos por
el museo esta sefalando es el papel de los museos actuales
al mostrar de un modo acritico tales escenas. La serie surge
por la necesidad de contar la historia desde otro punto de
vista; el de las victimas representadas en los magnificos cua-
dros presentes en los museos.

Isabel Oliver

Ana Peters I

ANA PETERS (Desdre 1932-Denia 2013)

Desde finales de los afios 50 va surgiendo en Espafia diver-
sas corrientes artisticas que trata n de romper con la anqui-
losada tradicidn figurativa imperante. Es el caso del realismo
social, que trata de dar una visién critica de las sociedad. En
esta vertiente artistica destacan los trabajos que se encua-
dran dentro de la denominada “Estampa Popular”, en la que
encontramos a la artista Ana Peters.

La pintora nacida en Dresde pero formada en sus inicios

en la Escuela de Bellas Artes de Valencia, fue fundadora y
nucleo principal de Estampa Popular. En 1959-1963 expone
en la famosa galeria Mateu de Valencia, donde contribuye a
renovar los lenguajes plasticos a través de una pintura pop,
aportando una mirada irénica y feminista de la sociedad. En
1965 realiza su primera exposicion individual en la galeria
Edurne de Madrid. En 2004 participd en una colectiva en el
Museo Reina Sofia. En el 2000 hizo una individual en el Mu-
seo de la Ciudad de Valencia y en 2007 en el IVAM.

Con todo ello, la trayectoria artistica de Peters recorre tres
periodos bien diferenciados: una figuracidn critica que da
paso en la década de los sesenta al universo pop, y en los
noventa a una abstraccion monocroma en la que alna esté-
tica delicada y la investigacion pictorica, linea que define la
ultima etapa de su creatividad y que persiguié durante afios
casi en silencio. Su pintura se inicio en el realismo social a
partir de los elementos de los mass medias, en la linea del
pop-art y del Equipo Crdnica, evolucionando hacia una abs-
traccion depurada y basica en la su gestualismo se convierte
en corte poético.

Los afos ochenta es un periodo de eclosion de tendencias
en el arte valenciano y pocas trayectorias como la de Ana
Peters concibe el arte desde la firme voluntad de investigar
y descubrir desde la pintura, en particular a los “monocro-
mos” o a los “campos de color”. Sobre ese doble eje, la idea
de que el color, un color especifico, puede transmitir, si no
la esencia ontoldgica de lo real, si una evocacion certera e

intensa que, en compleja sintesis, revela, conjuntamente al
ojo y a la sensibilidad (Fernando Huici, 2000).

Peters era consciente de que la pintura estaba marginada
en sus confines. El sistema de de comunicacion basado en
la transformacién de la palabra en imagen, obliga hoy a la
pintura a redefinir su razén de ser, y Peters se encuentra
entre quienes trabajan en esta tarea de redefinicion dirigida
a preservar la importante funcion cultural de la pintura (Bar-
bara Rose, 2000).

Su pintura no es objetual pues evoca un estado de con-
templacion silenciosa. El espacio mismo pasa a ser el foco
de atencioén principal. En este sentido, la artista define el
espacio a través del color y anade una dimensién psicol6-
gica y emocional a sus piezas. Su impulso inicial hacia el
monocromo representa un deseo de unificar lo personal y
lo individual en busca de transcendencia. Su paleta es sim-
ple y llanamente color y la superficie de sus lienzos no esta
pulida ni igualada, pues su objetivo no es la perfeccion, el
acabado. Al contrario, si prestamos atencion, percibimos las
huellas de accidentes y marcas que suelen ser fruto de un
acto pictdrico reflexivo. Los monocromos de Peters recrean
un espacio fluctuante, carente de morfologia y permite que
la mente tenga especial protagonismo, pues los espacios de
sus pinturas connotan infinidad y evocan lo desconocido. Es
aqui el deseo vital de ir mas alld de la pintura.

Rose, Barbara (2000). Ana Peters: el color como
lugar y espacio. En: catalogo de exposicion Ana
Peters. (Valencia, 2000). Museo de la Ciudad.
Consell General del Consorci de Museus de la
Comunitat Valenciana, pags. 22, 45.

Rose, Barbara (2007). Ana Peters: la pintura
como poesia. En : catdlogo de exposicion Ana
Peters. (IVAM, 2007). Valencia, Institut Valencia
d’Art Modern, péags. 17,45.

Huici, Fernando (2000). Ana Peters: el color
como lugar y espacio. En: catalogo de exposi-
cién Ana Peters. (Valencia, 2000). Museo de la
Ciudad. Consell General del Consorci de Museus
de la Comunitat Valenciana, pags 4,19.
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Rebeca Plana I

Buenos dias. Que vaya todo bien. Te vi bien.

El discurso de Soledad Sevilla fue emotivo. En apertura
curso de la Real Academia de San Carlos, reflexioné sobre la
creatividad, mujer-creativa en contraste con la sociedad vs
soledad.

Lo afirmo: El “hacerse mayor” y no tener miedo a tus
palabras te da libertad. Al menos decia Voltaire. Por
nombrar a un clasico. Siempre me gusto Voltaire. Ir de
intelectual ya no esta “de moda”. Ser intelectual, listo y
elocuente, considero esta y es, la sangre de uno mismo. Me
agrada Soledad. Me agrada Carmen Calvo. Como mujer-
artista. Pero lego mi ego. Mas me agrado yo.

Consciente ahora, que hoy por hoy me rodeo rodeada

de ellas, y de tantas mas a las cuales admiro. Tipo mujer
creativa, que acciona la “maquina de pintar”.. artistas que
vamos de intelectuales, ni de lecturas enrevesadas, ni de
reuniones, es meramente aburrido, negociamos los hechos
con pintura y creacion. Vista, tacto y olfato.

Vamos de accionar la maquina de pintar. (Asi se llama mi
texto) . Me preparo para salir a mi paseo matutino a la
vida, a no quejarse (ser quejica esta “de mode”) llegaron
unos bastidores, debo organizar el estudio, antes de irme a
rodearme de pintoras en un Bienal post pandémica. Pudo
ser antes de la pandemia, pero acontecid. Iré y volveré.
Escribo este texto, mientras soy consciente de mi deber de
escribir otro texto. Mujer y artista, esas reivindicaciones
casan. Es ser pintor. Pincel y lienzo. Sin aspavientos, sin
molestar, pero molestando con el trabajo constante. Dia a
dia. En el taller. En casa, en tu red social, en conversaciones,
en miradas. Hay que desear lo inalcanzable. Y en mi caso
poco a poco la vida me pone los deseos, deseados.

Vuelvo a “accionar la maquina de pintar” el constante sino.
Prepararse.

A veces depender de la pintura, supone quedarse con ella

a solas, con esas mafianas de lunes que le traen a esta
persona acérrima grandes cumulos de ojeras bien maduras.
Mirar, serena transcurrir de esta vida irdnica y rapida, entre
seres competitivos dependientes de un saldo y hambrientos
de sexo.

Aqui aguantando con la cabeza postrada en un enorme
lienzo, papeles por el suelo y pintura entre mil y un botes
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de color. De nuevo lo mismo; ese lienzo blanco vértigo por
donde me asoma la pintura y se me vierte algunas veces.
En esta isla menuda, individual, rotundamente intima,
donde la sangre repercute en el latido de las sienes por
cortas pinceladas. Permanezco quieta, a la expectativa del
instante, sabueso del minuto que acaece, para extraer de
él la esencia que lo adorna. En primera linea de vida, muy
proxima a cualquier acontecer, confundiéndose a veces con
la extrema convulsidn de que estd abrigada la existencia.
Noches en vela, al pie de silencios sobrecogedores,
buscando una y mil veces el asilo del lienzo. Esa patria
modesta, oculta y fragil, que nos sirve de apoyo para
caminar por tanta realidad espeluznante. Noches de
insomnio, entrecomilladas con café y tabaco, para buscar en
su pecho profundo las justas pinceladas de un himno que
nos calme. Noches amplias, largas, complices, que nos trae
esa soledad que solemos tener de compaiiera.

Tiene el pintar un mucho de aventura idilica, acaso religiosa,
gue transporta al osado hasta las galerias de la memoria.
Galerias que muchas veces, se convierten en carceles de
desesperacién por alcanzar un fin que no llega. Pienso

en esta profesidn que me invade, me ha elegido, no yo a
ella, y eso es una lucha de titanes que nunca llega a su fin.
Por momentos intento renunciar pero no es posible. En el
taller, de nuevo me encuentro llena de recuerdos, llena de
obsesion de amor por el Arte. Sin amor no hay Arte, no hay
Pintura, si te duele el alma no puedes trabajar, la melancolia
es poco productiva y en contra de esto y a lo largo de este
homenaje manifiesto lucho desde mis ojeras y pincel.

No solo el lienzo me acompania, sino este sucio papel al cual
me aferro, pensando en que un estimado lector llegara a
entender el si-no de una creadora. A veces en momentos
egoistas nos sentimos dioses, ya que somos creadores

de sensaciones, de sentimientos, de miedos, de luchas...
¢Quién sino de todos vosotros ha sentido el impulso de
tomar un lapiz y un papel?

Y ahora en este minuto de reflexién vuelve otra vez la
pintura en mi interior a latir. Observo los lienzos de gran
formato, el papel en el suelo, los pinceles en el agua, botes
de pintura que rezuman color, enciendo un cigarrillo, me
siento en un rincon y empiezo otra historia.......

Marigela Pueyrredon |

SOBRE EL ABISMO

¢Qué fue antes, la mirada o el deseo?
Angela M’quaestio

Estar de pie ante un lienzo en blanco, pincel en mano, es
contemplar otra oscuridad, aquello que desconocemos.

El cuadro se abre cuando la pintura es pregunta, cuando

el grito desde el silencio impregna toda la atmdsfera. Esa
es su fuerza. Cada gesto conlleva un impulso que resulta
brutalmente inquisidor por su insistencia, y otras veces, en
cambio, el tiempo subyace contemplativo, casi detenido,
asoma desde el cristal de una pupila como una aparicién
fantasmagorica. Cualquier proyeccidn es imaginaria, pero
certera. Una tentativa hacia otra dimensién para desvelar
cuestiones inexploradas. La pintura se encuentra abierta
sobre el espacio humano, cuya béveda es el cielo, y también
es abismo.

Las obras de arte nunca estan acabadas, aunque lo pa-
rezcan. Son fascinantes umbrales para transitar entre los
mundos tangibles e intangibles. Podemos entrar y salir en
tiempos dispares, sin permiso. También es posible permane-
cer atrapados ¢éo serd que el arte nos persiste? El proyecto
Retratos Circulares incorpora la metodologia del Mago, el
protagonista del cuento Las ruinas circulares, de Jorge Luis
Borges, cuando logra dar vida a una apariencia, una “crea-
tura” que colma nuestros deseos mas profundos. La mirada
de la pintura es un cuadro que nos devuelve al estupor del
momento en que se logran traspasar las fronteras del yo. En
ese instante, en el cuento de Borges, el Mago comprende,
con pavor, que él también es una apariencia, el “suefio de
otro” y, por tanto, ha sido creado. Paradéjicamente, este
hecho nos descubre cdmo también somos nosotros mismos
generados a partir de la imagen en la pintura. Este bucle
creativo es nuestro abismo multiplicado.

La busqueda de lo indecible continta en la serie Yo-Totem,
donde lo particular de una identidad colectiva se encarna
en la materia de un idolo. Se trata de la convivencia de

multiplicidades cuya existencia oscila entre el suefio y la
vigilia. Lo singular de sus relaciones produce imagenes
sagradas solo comprensibles para un determinado grupo
de convivencia, sin embargo, podemos escuchar el grito
magmatico de la naturaleza humana en la unidad totémica.

¢De ddnde surge la inspiracion? si nos acercamos al estado
hipnético de mayor creatividad, ese que sobreviene como
un asalto repentino, nos sumergiremos en la ensofiacion.
La Siesta es una escultura en bronce que evoca ese estado
en que la fantasia aflora viva y sin limites. Al contemplarla,
entrecerramos los ojos, nos asomamos al lugar donde
quedan albergadas las particulas que dan forma a una
guimera. La ensofiacion es ese hueco célido donde se gesta
un universo propio, nuestra pequefia poesia.

En contraste, en situaciones extremas, se produce un
salto hacia otra sensibilidad, como la que surgié durante
la conmocidn critica provocada por la pandemia. Entre

la muerte y la vida, el instinto nos moviliza. En la serie
Dolor Mundi existe una vuelta hacia lo esencial. En estos
trabajos se realiza una exploracién sobre los contenidos
simbdlicos del color y la materia en su estado primigenio
para expresar la angustia ante el peligro de destruccion de
nuestra naturaleza. Cenizas negras y pigmentos de un rojo
fuego son depositados sobre cartén seco, alli, donde el éleo
blanquecino representa una emanacioén del impulso de
supervivencia.

¢Qué hacer ante el abismo? Fuera del cuadro nos
encontramos en ese umbral que solo puede cruzarse a
través del camino de la mirada ¢O es el deseo? Ante la
duda, nos mantendremos muy quietos, expectantes, y
nuestro avance sera con curiosidad inminente, aletargada
y confusa, como en un trance. Sin permiso, se daran los
primeros pasos y entonces, algo se deslizara en los limites
del cuadro: el desbordamiento de la mirada. Para poder
entrar en un cuadro hace falta formular una pregunta,
entonces la pintura devolvera toda cuestion al ser
atravesada.

Marigela Pueyrredon
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Concha Ros | N

Me recuerdo desde siempre con un lapiz en la mano, desde
nifia. En la facultad me especialicé en dibujo, pero segui
pintando durante afos, hasta que hace aproximadamente
diez decidi, en parte como consecuencia de ciertos proce-
sos vitales, intentar volver a la esencia, depurar los medios
y los resultados. Y asi llegué a esos dibujos de linea clara
reducidos a la minima expresién y despojados de todo de-
talle superfluo; concentrando la informacion con los mini-
mos recursos. Me di cuenta de que en ellos siempre habia,
ademas, una referencia mas o menos explicita al cuerpo

de la mujer, asi que empecé a autorretratarme de forma
consciente, argumentando que yo era la modelo que mas

a mano tenia. Pero poco a poco estos autorretratos se con-
virtieron en una autorrepresentacion: Dado que cada vez
me interesaban mas temas como el feminismo y la ecologia
y coincidiendo con el momento en el que decidi exclusiva-
mente dibujar, adopté esta técnica para reflexionar sobre
estos temas, utilizando como excusa mi propio cuerpo.
Aunque esta excusa dejé de funcionar como tal cuando me
di cuenta de que lo que yo estaba expresando en esas ima-
genes eran mis propias reflexiones, mis propias opiniones
sobre esos temas. Era légico que quien ahi se viera repre-
sentada fuese yo misma, y que ademas se me reconociera.
Adopté entonces el compromiso, conmigo misma, de repre-
sentarme en cada momento tal y como yo fuese, a modo de
diario vital, reflejando los cambios que fuese experimentan-
do mi cuerpo, como los vaivenes fisicos consecuencia de la
menopausia, por ejemplo. De este modo reflexiono sobre

la condicién de ser mujer; sobre las convenciones sociales;
sobre la opresion a la que nos vemos sometidas, sobre
opresiones de todo tipo: estéticas, educacionales, laborales,
sociales...

En paralelo, y gracias a las influencias de otros dos artistas
amigos, Elena Marti Manzanares y Juanma Pérez, hace ya
mucho tiempo que empecé a apreciar, a “ver” la naturaleza,
a reparar en ella, yo que siempre habia sido tan “urbanita”.
Aunque, a decir verdad, fueron el estallido de la pandemia
y las consecuencias tan evidentes de dejar de contaminar
durante el periodo del confinamiento -la presencia de del-
fines en los canales de Venecia me impactd profundamen-

116

te- los verdaderos detonantes para convencerme de que
salvar el planeta era una urgente cuestion de vida o muerte
también, y sobre todo, para los seres humanos y no huma-
nos. Y asi fue como empecé a interesarme seriamente por
el ecofeminismo. Este término fue acufiado en 1974 por
Francoise d’Eaubonne en su texto Le feminisme ou la mortl
En los afios sucesivos se produjeron hasta tres desastres
ecolégicos, entre ellos Cherndbil, que provocaron que el
movimiento cobrara fuerza, principalmente en EEUU. El
titulo de d’Eaubonne podria sonar a arenga bélica, pero en
realidad lo que pone en evidencia es la intrinseca conexion
entre feminismo y ecologia, para explicar la cual podemos
apoyarnos en dos factores: El primero es la evidentes simi-
litud entre la explotacion de las mujeres y la de la natura-
leza, ambas actuadas por una terna de lacras, algunas mas
antiguas que otras: el heteropatriarcado, el colonialismo y
el capitalismo. El segundo factor son los cuidados, esos que
siempre y por defecto han sido asignados a la mujer, algo
gue ha sido por otro lado la causa de tantas desigualdades
y desventajas en nuestras vidas. Los cuidados son basicos
para la vida, pero no tienen porqué recaer exclusivamente
sobre nosotras. Que los hombres y las mujeres adopten jun-
tos una ética del cuidado como filosoffa de vidaZ2 es la tnica
via posible para conseguir que el planeta sobreviva y, con él,
los seres humanos y no humanos. Adoptar esta filosofia de
vida constituiria un buen antidoto contra el neoliberalismo y
el empobrecimiento de nuestros recursos, consecuencia de
las politicas extractivistas.

Quiero recoger el testigo de las idedlogas ecofeministas
para, desde mi posicidon de artista, intentar transmitir la ne-
cesidad de amar la naturaleza y de cuidar nuestro entorno
y a los seres que lo habitan. Por eso empecé hace dos afios
a incorporar motivos vegetales a mis dibujos y a estudiar
mi comportamiento y mi relacién con la naturaleza en las
distintas actitudes que plasmo, ahora ya casi siempre sobre
madera, retomando la relacidn con este material, que em-
pezd cuando era solo una nifia y mi abuelo, que era ebanis-
ta, me daba tablitas para que dibujara en ellas.

Concha Ros [concharosdibujante]
Agosto 2022

Mery Sales | IR

ESCENAS

Autorretratarse sola en un espacio vacio ante un lienzo en
blanco, desde un punto de vista fragmentado y en medio de
la nada, es como empezar a cuestionarse quién eres, qué
miras y qué pintas. Por otra parte, la expresién coloquial “y
tu qué pintas” manifiesta esta misma inquietud de manera
figurada como una forma de (auto) interpelacion que hace
alusién a la importancia de nuestros actos y a su trascen-
dencia o grado de reconocimiento social. De cualquier ma-
nera, la pregunta que sugiere el cuadro puede interpretarse
como un desafio que nos obliga a pensar. ¢ Qué significa
aparecer, en este caso como pintora en un cuadro? ¢Quié-
nes lo hicieron antes y en qué circunstancias? ¢ Desde dénde
necesitamos las mujeres expresarnos? éDe qué manera nos
representamos? Explorar estos limites sin duda nos afecta,
nos incomoda y nos compromete.

Tomo el ejemplo de Escenas, entre otros, para responder a
este tipo de preguntas. En este autorretrato es preciso dejar
de ser la modelo o personaje —la mujer elefante, pintado

en otras ocasiones— para verse transformada en personay,
mas concretamente, en mujer pintora. Para ello es necesa-
rio desnudarse y soltar lo que se sabe para escuchar lo que
esta sucediendo por dentro, ante si y alrededor, sin unidad
o centro y entre los margenes de las lineas torcidas e inesta-
bles de nuestro presente. Es indispensable, en fin, exponer-
se una misma para empezar a percibir el cambio como un
murmullo polifédnico que resuena entre aquellas otras flores
silvestres escondidas en la hierba.

2 GILLIGAN, Carol: In a Different Voice:
Psychological Theory and Women’s
Development, Harvard University Press,
Cambridge, 1982.

1 de Ia Torre, Blanca (2021) Apuntes
improvisados sobre ecofeminismo.
Campo de relampagos. http://cam-
poderelampagos.org/critica-y-re-
views/7/3/2021

La presencia legitima desde cada escena-refugio, desde esos
instantes que fragmentan y detienen el tiempo continuo, se
muestra no para ser cuestionada por sus dudas y contradic-
ciones, ni para descubrirse en peligro ante el conflicto o la
adversidad, sino para reconocerse entre el eco de esas otras
voces ante la misma pregunta: y nosotras, équé pintamos?

Nosotras pintamos mucho y desde hace mucho tiempo
pintamos, entre otras cosas, la fuerza de lo fragil. Porque
la fragilidad no es sélo receptiva al golpe, es también per-
meable a los motivos que activan la capacidad de actuary
de hacerlo en consecuencia. Sentirse afectada por lo que
sucede y nos sucede no es un defecto o una imprudencia,
al contrario, es una fortaleza intima que nos permite vernos
e identificarnos como parte indispensable de la transfor-
macidn. Estos lienzos no se presentan entonces ante los
demds como una respuesta univoca sino que se ofrecen,
mas alld del marco establecido de la auto-representacion,
como retales de una trama incompleta mucho mas amplia.
De esta manera, aventurarse a exponer —desde la pintura,
en mi caso— la dimensidn mas vulnerable de nuestra propia
existencia es comenzar a sentir, entre los umbrales de cada
escena, el valor de no estar solas.

Mery Sales
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Encarna Sepulveda I

Es dificil para un/a artista hablar de su propia obra. Sabe-
mos que nada de lo que acontece en la superficie de un
cuadro tiene una explicacién clara, facil de comprender ni
mucho menos de transmitir, el arte sélo puede ser profun-
damente comprendido de una manera intuitiva. Los artistas
s6lo somos parcialmente conscientes de lo que hacemos.
Gran parte de la creacidn artistica proviene del inconscien-
te. Como ya dijera M. Zambrano, la pintura no es hija de la
luz didfana, transparente, sino de la luz religiosa de los mis-
terios.

Mi obra carece de un mensaje explicito preconcebido y tam-
bién estd exenta de simbolismo. Mi planteamiento a priori
no es transmitir un mensaje. Aunque —como dijo el artista J.
Melé en su Manifiesto de Arte Concreto— toda forma deter-
mina un contenido.

La abstraccion en general, y la geométrica, en particular, son
realidades distintas a la natural y existen con independencia
de referencias visuales del mundo real. Son composiciones
subjetivas sobre espacios irreales, usadas a voluntad que
escapan de la realidad concreta proponiendo un lenguaje
propio. La superficie del cuadro se convierte en un espacio
ilusionista que va mas alla del cuadro, lo transciende, se
contempla con la imaginacién. Se trata de crear una ilusion
habitable en la que el espectador pueda penetrar y sentirse
impelido a participar en la actividad del cuadro. No se trata
de entender o explicar, sino de implicarse. La obra realmen-
te estara acabada, no cuando el artista la abandone, sino
cuando el espectador la contemple.

La experiencia del arte es siempre una relacidon dindmica
entre observador y objeto observado. El espectador no es
un receptor pasivo sino que estd creando activamente lo
que ve.
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La abstraccion geométrica se suele vincular con la belleza
fria y austera de sus formas y aunque evidentemente exige
claridad y precision de las mismas, estas caracteristicas no
anulan, en absoluto, la capacidad expresiva y sensitiva de la
misma. En mi obra habitan fuerzas contrarias: por un lado,
la claridad de pensamiento de las matematicas, pero por
otro, un mundo “inexacto”, el de la expresion emocional.
Contribuyen a ello tanto el uso del color (con su poder evo-
cador, su intensidad, viveza, fluorescencia...) como las figu-
ras geométricas -que no son formas mudas- flotando en el
espacio, que se proyectan y multiplican.

Y ese supuesto “caos visual” que, en ocasiones, se sitUa al
limite, nos habla de dinamismo, de inestabilidad, de ten-
siones, de “sistemas vivientes” (todo se mueve y cambia).
Podria decirse que funciona como un sistema cuya riqueza
consiste en aceptar al mismo tiempo los principios de ar-
monia y conflicto. Este dinamismo, desde mi punto de vista,
resulta indispensable en el proceso creativo.

Toda experiencia estética pone en marcha tanto recursos
cognitivos como emotivos, ya que existen fuertes lazos
entre emocidn y conocimiento. La percepcidn al mirar una
obra de arte no es exclusivamente visual ni puramente sen-
sorial. La emocidn siempre forma parte de la percepcion, no
es distinta de ella.

El sentimiento estético, como decia Palazuelo, es un senti-
miento emocional, y como tal, es capaz de remitir a las pro-
fundidades de nuestro ser, transformando el hecho éptico
en un lugar de introspeccidn y conocimiento.

Mi pretension es, por tanto, que mis cuadros puedan desa-
fiar a los sentidos y al intelecto en igual medida, trastocando
los patrones de nuestra visidn. Se trataria de lograr una feliz
convivencia entre la razén y la emocion.

Soledad Sevilla I

Soledad Sevilla siempre ha tenido la preocupacién y la ne-
cesidad de expresar su pensamiento de forma abstracta.
Después de transitar desde posiciones mds préximas al
minimalismo pictérico, en sus sutiles pinturas geométricas
de los setenta, pasado por investigaciones conceptuales y
espaciales desarrolladas en sus instalaciones, comprende un
trabajo mas cercano a la poesia.

La pintora valenciana participd a principio de los afos 70, en
el mitico Centro de Calculo de la Universidad Complutense
de Madrid. El objetivo de este espacio de experimentacion
fue investigar el uso de las nuevas técnicas de cdlculo ma-
tematico en la linglistica, la arquitectura, la ensefianza y el
arte. A través de formas computables, Soledad Sevilla gene-
ré una produccion en la que sus tres elementos de interés
esenciales son la luz, la materia y el espacio y en la que ex-
plora desde un lenguaje racional, caracterizado por un rigor
analitico y de riguroso orden geométrico.

Su trayectoria sigue un proceso de avance y evolucion en

el tiempo: pinturas geométricas en las que desarrolla un
espacio abstracto a base de reticulas hasta sus obras mas
recientes a través de un lenguaje poético-emocional, siendo
el eje en torno al que gira su produccion. Mediante reticulas
y repeticion de mddulos geométricos, desarrollados en sus
obras de los afios setenta, ubica en el centro compositivo
de sus cuadros fuera de los limites fisicos, todo un preludio
del giro que dara su lenguaje a través de la experimentacién
con los medios y soportes. Deja evidencia de sus austeras
composiciones iniciales que dieron lugar a una lirica que,
poco a poco, se va apoderando de su universo plastico.

Los formatos que van creciendo en proporcién a través de
impactantes instalaciones, los “enviroments” que se con-
vierten en auténticos paisajes abstractos. Aqui ya la pintura
ha desbordado el marco, el bastidor y se disemina de ma-
nera imprevisible por el espacio creando un efecto poético.
Segun la propia autora “es muy diferente pintar que hacer
una instalacion. Para mi tienen en comun su espacialidad.
Cuando pinto, trato de reproducir la sensacién de un espa-
cio. Un espacio, que te recoge, que te atrae, que te envuel-
ve. Algo atmosférico, que existe; como un olor, una luz o un
sonido en el espacio, que quiere envolver al espectador”.

Cualquier pieza suya, nos muestra la pluralidad visual del
sentido que tiene su pintura y la sensibilidad sensorial. En
este sentido percibimos como la abstraccion es un avance
paulatino por la autonomia del arte y no de extrafiar que
son ellas las capaces de hacer vivir la propia pintura con
plenitud, con incognita y como misterio. De tal forma que

la superficie pintada puede comprimirse o expandirse en
funcién del espectador. Sus obras se convierten en una pro-
yeccion mental de quien lo contempla.

Su larga trayectoria ha sido reconocida recientemente con la
medalla de Oro al Mérito en las Bellas Artes y el Premio Na-
cional de Artes Plasticas, entre otros reconocimientos.

Del Corral, Maria (2018). La representacion del
espacio. En: catdlogo de la exposicion Soledad Se-
villa. Espacios de la mirada. Centro de Arte Tomas
y Valiente. Madrid. Ayuntamiento de Fuenlabrada.
Concejalia de Cultural. Pags.11, 16.

Gonzalez Castro (2018). La representacion del
espacio. En: catdlogo de la exposicion Soledad Se-
villa. Espacios de la mirada. Centro de Arte Tomas
y Valiente. Madrid. Ayuntamiento de Fuenlabrada.
Concejalia de Cultural. Pags.17, 56.

Nomblet, Rubio (1998). Soledad Sevilla: La pintura
como sensacion. Punto. El Periddico. N2 398, p.6.
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Rosa Torres NG

En el afio 1973 hice mi primera exposicién
individual en la Galeria Sen de Madrid, desde
entonces hasta hoy, el trabajo por series ha
sido una constante en mi obra. Esto puede ser
consecuencia de mi personalidad obsesiva.

Estas series no siempre tienen un desarrollo
cronoldgico lineal. A veces las vuelvo a reto-
mar después de un tiempo, ya que encuentro
nuevas posibilidades con nuevas soluciones
pictoricas.

A la hora de elegir un tema he de estar fuerte-
mente motivada por él, bien sea por el color,
la composicidn de la imagen o cualquier otro
elemento que me seduzca. Una vez elegida

la imagen comienzo a trabajar con ella reali-
zando infinidad de esquemas y bocetos que
resultan ser variaciones sobre el mismo tema.
Mas tarde el problema es la eleccidn, ya que
las variaciones de formas y colores pueden ser
casi infinitas.

Aunque el tema del paisaje tiene gran impor-
tancia en mis cuadros esto no es mas que una
excusa para pintar, es decir para componer una
imagen con lineas manchas y colores.

El paisaje que aqui presento es un homenaje a
uno de mis pintores preferidos Paul Cezanne,
artista al que he retomado en varias ocasiones
a lo largo del tiempo.
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Aurora Valero I

UNA AVENTURA SENSIBLE Y CREADORA

Es reconfortante ver en esta exposicion a tantas mujeres reunidas, que
trabajan para afirmar su destino artistico, y estar aqui entre ellas.

Si miramos mi obra de antes y de ahora, podemos apreciar que, en
ella, han existido siempre unas constantes, o propdsitos, que la carac-
terizan. Por ejemplo, la vibracion y la energia que posee y que ademas
irradia. Sin duda, ambas constituyen la evidencia de mi pasién por el
desarrollo de la vida, fluctuando sin fin.

En esencia, todo procede de la emocién y de la identidad que se es-
tablece entre nuestro ser y la contemplacidon activa del entorno; en

la aspiracion de intuir, comprender y acceder a la profundidad de un
universo que puede palpitar acompasando su ritmo a los latidos de
nuestro corazon; y finalmente, en el deseo de sentir cdmo, todo ello,
es capaz de despertar esa vibracion y esa energia mencionadas antes,
para transformar la monotonia del dia a dia, en una aventura excep-
cional, e intensa. Desde esta posicion privilegiada se puede sobrevolar
cualquier circunstancia y elevarse hasta donde el deseo y la imagina-
cion nos lleven. En este caso, la emocion, puede considerarse un valor
inestimable para realizar creaciones y vivencias sensibles.

Sin embargo, no es posible eludir algunos aspectos constructivos que
se relacionan con la parte arquitectonica del cuadro. Es evidente que
en la vida, cercana o infinita existen unas constantes, unas leyes, que
se repiten analégicamente. Y ellas son las que los artistas utilizamos
para eludir el caos visual. De esta manera, la estructura, el ritmo, el
contraste...organizan la superficie y nos conducen en su recorrido,
percibiéndolo en su conjunto y en detalle. Precisamente, ahi es donde
en mi obra se produce otra aventura emocionante: el hecho de que
partiendo de un espacio acotado e inmovil, éste se potencie creando-
se el efecto de que si todo esta vivo, el cuadro tampoco se cierra en
sus limites, sino que sigue expandiéndose a su alrededor, prolongan-
dose sobre la superficie en la que se ubica...

Hay muchas mas cosas, pero si empleamos la sensibilidad, la imagina-
cion, el interés y el tiempo, conseguiremos descubrirlas
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i eni fins als
- resentacio femenina) :
vhaen AT nostres dies.

que

smie aporta 1a |dela
a de substituir
da manofocal
divergents-

ode en que el femini e
hasica que 13 historia de | arts

i i la mira
2 : 5 de Vart, |
per les historie per les mirades

un peri

lﬁfj b2 vaLENCIA

Ds.-:_mﬁodmiento, silencio, olvido o intencionado
omision pueden ser olgunas de las razones gue han

r?ndmonwo &l conocimiento y valorecisn de la
dimension artistica de muchas mujeres a lo largo
del trdnsito del arte contempordneo espafiol.

Esta exposicion, tercer fruto resultante de la vio de
colaboracién abierta entre el Ayuntamienta de
Valencia, a través de o Concejalia de Patrimonio y
Recursos Culturales, y lu Fundacidn Chirtvello
Soriano de la Comunidad Vialenciana pretende
poner el acento en la importancia que hon tenido y
tienen muchas artistas sin las cuales ese discurric
no se puede explicar ni entender en su integridad.

Lo muestra toma come referencia cronologica 1]
que se ho calificado como el inicio d.' la o
modernidad artistica en nuestro pais, colncidente
con la aparicion dé los ;]'!upﬂ{ﬂrp#"d y E}J‘ ::;oﬂ
{en ambos hubo representacion femening,
nuestros dias.
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Durant ods Ultims anys, [a preduccié de Robeca Plana s'ha deservolupat a

partic de 1a iden de pintura-pintues, (2 de materials fungibles o objecte-llens
En este taller es reconsidera el procés de formacis de la pinlura a Lrawes de ka
dh A irec truccit del s s constituents

ElS 5608 Interassos actunis se centren a fer IUllet a e4te concepts tan gastat de
ta idea d'expansié on la pintura contemporania, L'artista usa ef concepte
contrari —a idea de compressi— | passa la vista sobre les diverses maneres que
th Iéssar numa d'unir | sgrupar un objocte, sobre la manars com malts
objectes del nostre entofn van perfectament premaats, continguts, embalats |
per tant, introduits en un sisterna logicoprictic d'estalvi d'espai | de proteccis.

Este taller prictic nalx amb e plantefaments. Fiquem la pirtura dins dels
sistornes lbgics als quals Iobjects quetidih ms veu satmés |, per tant, convidem
refluxic sobre la conversia perversa de l'objecte picteric en o sewu intent
cocid | cerca de praciiciat. Durant of taller, la prictica artistica loca
materials o téenics] del medi en qui es treballas | ol forga fins a
sn altre lloc. En esta época da “terror de Ferror® an qui les
possibiktats de cada medi apareien com Timitacdes”. S'esdevé vo er real

iorchirveRasoriar

8 £ CONGACTR.

Organsancis Cal inbaracss
@i_chihmiliasorlane

@ wrvowchiriveilasarianc.org
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7 i 8 de novemb
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Representar el cos, descobrir la identtat

Este brew seminari 16 com a propésit mostrar a bes personcs
assistents de quina forma m'hir aproximat & la representacis
da nstrument per a refiexionar sobre la maeua
L com @ vehicle per @ exphorar emoions | cxprossar-les,
[ tamibé per & farmar |a meua idealagla

Tractarern Feaplorar s CAUSES U @ van Moue 4 aDar por
este cami |, amb estes claus, desencadenanmm processns
PErCLE (5 DErSones ASSE1ENTS PUNLIEN DOSAr 6N Mara & seu
propi relat, no ben bé al voltant de Mautoretrat, sing meés aines
al voltant do Mautorepresantacht

Par a ajudar en esta recerca introsgectiva facilitard recursos
it 1 QU FEBASEANE M LUAG GUANES | URes quarnt
U VAN SIUE raferenits par 3 CONSILIr-Me LNA NAr
artistica: Helena Almeids, Ana Mendieta, Dorothea Tanning
Cindy Sherman. Yasurmasa Morimura, Sophie Calle, Jorge
moider, Wiillam Kentridge, Francesca Woadman,

# contacte: fundncian chirvel sssrsnogsgmall com

| rganitzac [B) @t chisveliasocisna

B wwechivemasariano.srg
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Bt ,
Cari Roig

9 i10 de novembre de

La trajectheia artistica de Carl Rolg comonga en 1938 amb Cugul Gulliom
sk qui eres Couipo Limite [1D80-2002), un déls referents artistics
valancians més importants de la década dels noranta, LEquipo Limite té
obra 6 UNS GUENES MUEEUS |, @ mis, ha rebut diverses reconelxements com
ara la beca Roig de |a Diputacis de Valéncia | la beca The Pallockaw Krasner
Foundation [Nova Yark)

En les seues obres destaca l'estética pop, M'acidesa | el rerafons critic de les
prop: com també una manera particular d'entendre | vehicular Fart
€om & ina per a la transformacia social

smpulsen amb forga | ene
mall de I'os, kitsch, icor
amk 1a lluita feminista

nl.,...

Ezte taler o2 proposa oom una oina on pren posicid b idea de lar
FRSERIGEE A UN actihvisme compromds amb of combat, dos de kos trh
12 roalitat socia

oA AR AR

‘? @) @e.cririvelinsoriana
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& www.chirvellasarianc.eng

UNA ALTRA ESCRIPTURA DES
DE LA PINTURA

MItjancant In pinTura POt TTACATSe LN SCoessit de parawles, quadre 4
quadte, que construix frases, que articula idees, on la forma i el fons, | queva
miEcant una manera dactuar, La meua pintura pot entendre’s aix, comuna
forma pecullar d'escriptura que parka des de Factualic b

desig d'anar entenant in nostra realitat mitlancant (8 participacid en aha
realitat amb f mEURipropia vew, En ol meu cas, entre altres circumstancies,
des del mwu lloc com@artista.

El talior té com a objectiigefiaral mettrar I'art com un desafiamant vital
Una forma de vida queescriu el nostre pas per il Vida tot transformant-fa. La
meua intencié ¢scompantic part del meu procés detreball en concret,
pariar do los kdes prévios alsquadres | los seues darlves que hananat
rrsreant amb cads imatge Fatigen § el rurmb que cal ssguir. Ln exemple
d'escriptura alternativa que @S Permet veure-hi, veurens i desta maners,
compromatng s

ilasorianofigmaileom

CirganiTTRCi

B _chirlvellasoriane

B werwchirveilmcriano ooy

tricia Bonet

28i29 de novembrede16a19 h

QuUI 50C?
En st 18lies exparimental de pinturts amb matisos serformatius donamem
visibilitat i rellevancia al procés persanal i relacional enfront del resuitat o

Es tracts de deixar de banda o discurs preparat des ce 5 ment i connectar
amk bs altres parts altres llenguatges del nosire dsser, mis sublits,
sincers, més immed poss! reals.
Sense delxar de banda 'exerciei 1 constructiu sobre art, 'ofici
de 'artista | la subtil linka que sopars [4ssar dols tous pArsanatges, tractaram
e desemmascarss, cdes de Nesfera lodica, la teua preséncia i voluntat del
mén.

Dos o, € na, pats encamar ol tou papar dartisade manara authatica st no
€3 des del centre def teu ésser?

Jocs metaligics, pegeeptius d'expressio,
parentmant és b
rif finestres ala cosa
inir ol limits, les PerEnences, |3 ind/vdua
uc-lnrmnal\an-mr@ﬁmpﬁ!w.-cé e

nectar amb sie pols unlversal Femador | racondimr
ins. de fora, copiant,imitant, robant, des da fa
ercicl girecte dellanima.

Oirganitrace
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Ana Agudo Cristin
Elena Asins patricia Bonet
Monika Buch Carmen Calvo
Teresa Cebrian Teresa Chafer
carolina Ferrer Juana Francés
Fuencisla Frances Jacinta Gil
Menchu Lamas Equipo Limite
Angeles Marco Natividad Navalon
Ana Navarrete |sabel Oliver
Ana Peters Rebeca Plana
Marigela pueyrredon

Concha Ros Mery Sales

Encarna sepulveda Soledad Sevilla
Rosa Torres Aurora Valero
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