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Del 23 de junio al 24 de septiembre de 2023, el Centro de Arte Rafael Boti acogio la
exposicion de las obras seleccionadas por el jurado de la X Bienal de Artes Plasticas
Rafael Boti.

Alcanzar diez ediciones resulta sin duda un logro resefiable en los convulsos tiempos
que nos ha tocado vivir, no sin dificultades econdmicas y una pandemia, de circuns-
tancias que tanto afectaron a las condiciones que acompafian a la creacion artistica.
En época de mudanzas, la Bienal ha sabido consolidarse como una cita ineludible en el
panorama nacional del arte contemporaneo.

La exposicidn que presentamos en este catdlogo reunié en Cérdoba a algunos de los
mas importantes artistas actuales de nuestro pais. Esta labor de difusién cultural con-
lleva la compra de siete de las obras expuestas, que enriqueceran con ello la coleccion
artistica de la Fundacion Boti.

Quisiera concluir estas lineas agradeciendo a los casi trescientos artistas que partici-

paron en la Bienal por la confianza depositada en la Fundacion Boti, asi como al jurado
conformado por Jorge Diez, Oscar Fernandez, Regina Pérez, Francisco Baena, Antonia
Maria Perellé y Laura Revuelta, por el arduo trabajo realizado en la seleccion de obras.

Gabriel Duque Moreno
Delegado de Cultura de la Diputacion de Cordoba







LA BIENAL, UNA MIRADA )
RETROSPECTIVA EN SU X EDICION

Desde la creacidn de las Diputaciones provinciales en el
siglo XIX, la labor de mecenazgo y promocidn de las artes
plasticas ha sido uno de los principales objetivos que, en
el ambito cultural, estas instituciones han desarrollado con
regularidad a través de los afios. Las becas y pensiones
concedidas a lo largo de la historia de la institucidon posibi-
litaron la formacion y posterior trayectoria de una extensa
némina de artistas que de este modo pudieron crear, pro-
ducir y exhibir sus obras. Sin este apoyo, esencial en los
afos en que las oportunidades eran pocas, gran parte de
quienes pretendian consolidarse como artistas no habrian
podido llevar a cabo sus proyectos, y habrian encontrado
serias dificultades para difundir su trabajo’. Esta labor,
realizada tradicionalmente por Diputacién a través de la
Delegacion de Cultura, se intensificé a partir de la crea-
cién de la Fundacién Provincial de Artes Plasticas Rafael
Boti en 1998, que, desde entonces, ha protagonizado una
continuada labor de apoyo al arte contemporaneo en la
provincia, favoreciendo el desarrollo profesional de artis-
tas y comisarios locales y estableciendo sélidamente un
sistema de creacidn y difusion del arte de nuestro tiempo
y su insercién en la sociedad ejemplificado por proyec-
tos como Periféricos? o Puertanueva?®. El apoyo directo
mediante la adquisicion de obra se establecié en una
doble modalidad: por un lado, se recurrié ocasionalmente
a la compra directa a artistas naturales de la provincia o
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radicados en ella, y por otro mediante el concurso publico
a través de la Bienal de Artes Plasticas. El certamen asi
configurado permite acceder a propuestas artisticas de
nombres que ocupan un relevante lugar en el panorama
del arte contemporaneo nacional y la compra de obra
incrementa la coleccion de la Fundacién.

Hasta la constitucion de la Fundacion Rafael Boti, la Dele-
gacién de Cultura habia gestionado la concesién de Becas
y Ayudas a la creacion y llevado a cabo las dos primeras
bienales de artes plasticas, en 1998 y 2000. A partir de este
afio, la Fundacién comienza a contar con presupuesto pro-
pio y establece su sede en la Calle Imagenes, tomando el
testigo de Cultura. La | Bienal contd con la participacién de
un total de 226 artistas nacionales, de los cuales se selec-
cionaron 42 para la exposicion, inaugurada en el Palacio de
la Merced. De los 42 seleccionados, nueve lo fueron para la
adquisicion de obra: Raquel Arévalo, Paloma Gamez Lara,
Angustias Garcia & Isaias Grifiolo, Miguel Gémez Losada,
Joaquin lvars, Abraham Lacalle, José Pifar, Miguel Angel
Porro y MP & MP Rosado*. La Il Bienal superd ampliamente
en participacidn a la primera, superandose los tres cente-
nares, lo que evidencid la buena acogida del proyecto en
los circulos artisticos. Se seleccionaron obras de 43 artistas
para la exposicion, que se volvié a celebrar en el Palacio

de la Merced, de las que fueron adquiridas 11, originales de
Antonio Alvarez Gordillo, Manuel Bouzo Bouzas, José Ma-
nuel Ciria, Alberto Garcia-Alix, Pablo Genovés, Pedro Muifo,
Ignacio Pérez-Jofre, Pablo Prieto, Rafael Quintero, Alberto
Reguera y Oscar Seco.

1 Vid. MORENO CUADRO, FERNANDO (et al.). Becas y Premios. Patrimonio Histdrico de la Diputaciéon de Cdrdoba, Publicaciones de la
Diputacién de Cérdoba, 1997. ALVAREZ, JOSE. De la pintu::a de historia ala cronica social en los fondos de la Diputacién de Cérdoba, Fundacién
Provincial de Artes Plasticas Rafael Boti, Cérdoba, 2009. ALVAREZ, JOSE. Pintores pensionados por las Diputaciones andaluzas, Diputacion de

Malaga, 2010.

2 El proyecto Periféricos es el programa anual de la Fundacién Rafael Boti de apoyo a las iniciativas municipales encaminadas al fomento
de un tejido creativo propio, ayudando a estructurar territorialmente su produccién y facilitando que éste pueda expresarse y representarse. For-
man parte de Periféricos los proyectos Aptitudes, Dmencia, Scarpia, El vuelo de Hypnos, Encuentros de Poesia Visual, Sensxperiment, Z-Jornadas
de Arte Contemporaneo y ArtSur. Vid. ALVAREZ, JOSE y FLORES, JAVIER. (Eds.) Primer Encuentro de Arte en la Periferia, Cérdoba 2010. Fundacién

Provincial de Artes Plasticas Rafael Boti, Cérdoba, 2015.

3 El proyecto Puertanueva (2004-2011) se llevo a cabo en la sala homdnima sita en la Facultad de Derecho de la Universidad de Cérdoba,
institucion que, junto a la Fundacioén Boti, fueron las principales impulsoras. El proyecto se articulaba en torno a un programa expositivo en el que
participaban en un mismo plano artistas nacionales e internacionales junto a creadores locales, asi como comisarios, con el objeto de poner en
valor ambos sectores del arte contempordneo a la vez que se dotaba a la ciudad de un espacio destinado expresamente a la creacion actual.

4 La relacion completa de artistas participantes en las diferentes bienales se encuentra en el Apéndice a este texto.
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FERNANDO
M. ROMERO

Idiorrhythms. Movement #2 —
2020

Oleo sobre papel montado sobre
tablero perforado

100 x 70 cm



En el aflo 2001, la Bienal de Artes Plasticas es ya gestiona-
da integramente por la Fundacion Rafael Boti. La Ill Bienal,
confirmada como un evento de importancia en el pano-
rama artistico nacional, alcanzé de nuevo los tres cente-
nares de participantes, de entre los que se seleccionaron
43 artistas para la correspondiente exposicion, que se
llevd a cabo nuevamente en la Galeria Alta del Palacio de
la Merced. Las obras adquiridas eran autoria de Angeles
Agrela, Jaume Barrera, Antonio Crespo, Jaime Gorospe,
Candida Hofer, Francisco Llop, Xisco Mensua, José Mufioz,
Santiago Navarro, Luis Paltré, José Luis Pastor, Cristdbal
Povedano y Simén Zabell. En 2003, la IV Bienal retine 252
participantes, seleccionandose a 48 para la exposicion. El
jurado se decanta visiblemente por la compra de artistas
cordobeses, siendo siete las obras de estos creadores
que pasan a formar parte de la coleccién de la Fundacién,
correspondientes a Concha Adan, Tete Alvarez, Manolo
Bautista, Javier Flores, Manuel Mufioz, Francisco Salido y
Pablo Prieto de nuevo. Hasta entonces, los artistas de la
provincia seleccionados para compra se reducian a Miguel
Gomez Losada, Rafael Quintero, Luis Paltré, Cristdobal Po-
vedano y Prieto, siendo que desde entonces iran adqui-
riendo notoria presencia en la coleccion de la institucién,
tanto por las adquisiciones de la Bienal como por las dife-
rentes partidas para compra directa. El resto de las obras
adquiridas fueron de Mariano Alonso, Asuncién Lozano,
Manuel Margalef, Pedro Osakar, Ana Sanchez Gonzalez y
Simon Zabell.

La V Bienal (2005) reunié 350 obras presentadas por un
total de 250 artistas. Se seleccionaron 42 para la exposi-
cidén, que se celebré nuevamente en La Merced, a inicios
de 2006. Los artistas elegidos para adquisicién de obra
fueron en esta ocasién Juan Carlos Bracho, Jacobo Cas-
tellano, José Gallego, Julidn Gil Martinez, Fernando Lorite,
Cristina Martin Lara, Manuel Mufioz, Jesus Pedraza, Pablo
Prieto, Sara Quintero, Francisco Salido y Mariano Tranque.
En la VI edicidn, 2007, las obras presentadas fueron 185, de
las que 40 formaron parte de la exposicidn, que se llevd a
cabo en enero de 2008 en la tradicional Galeria Alta, con la
novedad de que la muestra seria exhibida en varias salas
de la provincia. Fue comisariada por Oscar Fernandez y se
adquirié obra de Maria Cafas, Yotta Kippe, Diana Larrea,
Juan Carlos Lazaro, Diego Opazo, Joaquin Pefia-Toro,
Eduard Resbier, Ana Sadnchez Gonzalez, Roberto Urbano y
Juan Zurita.
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Esta convocatoria, como las anteriores, representa un escenario
heterogéneo que habla de la riqueza de conceptos, intereses

y procesos en los que desenvuelve lo artistico hoy. Quizé lo

mas llamativo, respecto de otras fases de la modernidad, es el
modo en que esta coexistencia de posturas, en muchos casos
antagonicas, se resuelve usualmente de un modo pacifico. Es
una de las claves de la teoria—bastante gastada, por cierto—
posmoderna, que vista con cierta distancia histérica ya, resulta
tan estimulante como incomoda. Y es que la proliferacién de
estas estrategias de concentracién y presentacion indiscrimi-
nada del arte, que alcanza su maximo exponente en las ferias,
parece mas bien enturbiar la lectura del panorama que favorecer
su conocimiento. Por esta razon, la férmula de la Bienal de Artes
Plasticas Rafael Boti, que se basa en una convocatoria abierta
de obras que luego son sometidas al juicio de un jurado recono-
cido prestigio, siga resultando hoy util. De hecho, en tiempos tan
inciertos como estos, quiza la mas alta responsabilidad de las
instituciones que se ocupan de mostrar arte sea la de ofrecer
herramientas criticas al espectador a través de propuestas
como la que ahora presentamos.

La anterior declaracion institucional, publicada en el cata-
logo de la VIl Bienal, reivindicaba la vigencia del certamen
en el incierto panorama dejado tras la crisis financiera de
2008. La séptima se inaugurd en abril de 2010 en las salas
del Molino del Duque, un nuevo espacio expositivo remo-
delado para usos culturales en Aguilar de la Frontera. Tras
su estancia en la localidad aguilarense se mostré en la Sala
Puertanueva, siendo la primera y Unica exhibicién que se
hizo del certamen en esta sala, que desde 2004 acogia
regularmente la programacién que la Fundacién Rafael Boti
llevaba a cabo en colaboracién con otras instituciones. En
esta edicion participaron mas de 150 artistas de todo el
panorama espafol, con un total de 162 obras. De ellas, 32
fueron seleccionadas para la exposicion, siendo adquiridas
para formar parte de la coleccidn las presentadas por Tete
Alvarez, Javier Flores, Nieves Galiot, Juan del Junco, Ifiaki
Lépez Orddiez, Aitor Ortiz y Jesus Zurita.

En 2012 no se convoca la Bienal, y en su lugar, la institucién
instaura el Premio de Pintura Rafael Boti, que se celebra en
los afios 2013 y 2015, concediéndose en sus dos ediciones
a los artistas sevillanos Miki Leal y Manuel Ledn, respec-
tivamente. La decision fue abiertamente criticada por el
sector del arte contemporaneo, toda vez que las bases

ALVARO ALBALADEJO

Trueno mate — 2020

Hierro forjado, repujado de plancha de hierro de 0,8 mm cortada a laser
a partir de dibujo vectorizado y pintura ultramate.

180 x80 x40 cm
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NRIA
GUELL

Una pelicula de Dios — 2018-2019

Video, 79’ (+ 14 videos didacticos)
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eran restrictivas en cuanto a técnicas y edad (hasta 40
afios), teniendo en cuenta la importancia en el arte actual
de campos creativos como la escultura, el video, la instala-
cién o la fotografia y que, por otro lado, quedaban fuera del
certamen artistas de larga y acreditada trayectoria.

Tras este receso, la Bienal reaparece en 2017 en su VIl
ediciéon presentdndose en el Centro de Arte Rafael Boti,
inaugurado en 2015 como sede expositiva de la Fundacion.
Al certamen se presentaron 171 obras, de las que fueron
seleccionadas 30 para la exposicién, cuyo comisariado
corrié a cargo de Marisa Vadillo. Pasaron a formar parte de
la coleccion ocho obras, originales de Irma Alvarez-Lavia-
da, Nicolas Combarro, Isaac Montoya, José Pifiar, MP & MP
Rosado, Oscar Seco, Miguel Angel Tornero y Jorge Yeregui.
La Bienal siguid su curso y en 2019 se presenté la IX edi-
cidn, cuya exposicion, comisariada por Lola Molina, se llevo
a cabo nuevamente en el Centro de Arte Rafael Boti, con
itinerancia prevista por la provincia, si bien la crisis sanita-
ria mundial provocada por la pandemia de COVID-19 alteré
radicalmente el rumbo de las cosas. La muestra selecciond
18 obras de entre el centenar de recibidas, siendo adquiri-
das las presentadas por Ignacio Estudillo, Federico Guzman,
Paco Lara-Barranco, Guillermo Mora, Encarna Sepulveda y
Miguel Angel Villarino.

LA X BIENAL

La presente décima edicién es un feliz logro para una Fun-
dacién que, al igual que el resto de la sociedad, ha sorteado
dificultades econdmicas y crisis diversas, reflejo de los
convulsos tiempos en que nos ha tocado vivir. El Jurado de
la Bienal, compuesto por Antdnia Maria Perelld, Francisco
Baena Diaz, Jorge Diez Acén, Laura Revuelta, Regina Pérez
Castillo y Oscar Fernandez Lépez, profesionales de amplia
y acreditada trayectoria, han seleccionado una relacién de
nombres que dan cuenta de las multiples sensibilidades que
forman la esencia de cada propuesta artistica. Como testi-
gos del tiempo presente, las obras de Marla Jacarilla, Maria
Maria Acha-Kutscher, Elo Vega, Democracia, Levi Orta,
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Miguel Benjumea y Nuria Giell participan del interés que el
arte contemporaneo desarrolla en torno a grandes cuestio-
nes sociales como educacion, crisis politica y econdmica,
feminismo o violencia de género, a través de técnicas diver-
sas que incluyen el video, la instalacion, la accién urbana,

la fotografia o la pintura digital. La investigacion sobre la
forma y el espacio estd ampliamente representada en las
obras de Almudena Lobera, Juan Lépez, Julia Llerena, Alva-
ro Albaladejo, Maria Carbonell, Alegria y Pifiero, Chus Gar-
cia-Fraile, Eduardo Martin del Pozo, Fernando M. Romero,
Gala Knorr, Miquel Mont, Elbi Elem, Marta Beltran, Narelle
Jubelin, Rosalia Banet, Arturo Comas y Rosana Antoli. Las
fotografias de Paula Anta, Juan del Junco, Cecilia del Val

y Cristina Mejias, asi como las videocreaciones de Marta
de Gonzalo-Publio Pérez Prieto y Abel Jaramillo completan
una Bienal que trae a las salas del Centro de Arte Rafael
Boti una excelente muestra de la creacion artistica contem-
pordnea, por la que haremos un recorrido a través de las
siguientes lineas.

ENTORNO Y SOCIEDAD

La practica artistica como herramienta de analisis social

y politico es uno de los principios activos que impulsan la
creacién de Nuria Giell (Vidreres, Gerona, 1981). Licenciada
en Bellas Artes (escultura) por la Universitat de Barcelona, su
formacioén se ha complementado con diversos posgrados y
talleres a cargo de artistas y grupos como Maria Papadimi-
triou, Tania Bruguera, El Perro, Alfredo Jaar, Antonio Ortega
y otros creadores cuyas obras abordan de forma critica
diferentes cuestiones de indole social, cultural y politica.
Para Gulell, si la practica artistica tiene algun sentido mas

alld del de mercancia del mercado del arte o producto de la
industria cultural es, precisamente, el de no dejarse capturar
por la cultura®. Lo contradictorio de la practica artistica como
parte de un mercado del arte que entra en conflicto con los
planteamientos del artista son motivos de reflexion para
Glell, que sostiene que «la practica artistica abre un espacio
donde se pone en juego todo lo establecido, la percepcion,
el pensamiento, el deseo, el arte mismo, la concepcién de

5 GUELL, N. «Reflexiones sobre la practica artistica en relacién a la industria cultural», en Buchaca 7, nov-dic 2022.



una misma, la cultura; es un espacio de suspension en el que
nada es lo que parece, en el que todo estd en danza»®.

Una pelicula de Dios (2018), la obra seleccionada en esta
Bienal, surge de un periodo de residencia de la artista en
Ciudad de México durante el cual forjo la idea de dar voz a
un grupo de nifias victimas de la explotacion sexual infantil
en México. A partir de la seleccion de una serie de obras
pictdricas pertenecientes en su mayor parte al periodo co-
lonial, de tematica religiosa catdlica, Glell propuso a las jo-
venes la interpretacién de las escenas representadas. Lejos
de atender a requerimientos iconograficos o religiosos, las
pinturas fueron interpretadas por las nifias como una pro-
yeccién de sus durisimas vivencias personales. La extraor-
dinaria violencia que sufre el pais mexicano, que incluye una
alta tasa de feminicidios, se dejé ver con toda su crudeza
en las grabaciones de las protagonistas, que identificaron la
narrativa de las pinturas paralelamente a sus propias emo-
ciones, dotando a esta transcripcién de una originalidad y
sinceridad nunca vista. Para Guell, las protagonistas no son
solamente victimas de una sociedad a todas luces cruel e
injusta, sino que también son sujetos activos que permiten
hacernos ver (o intuir) los diferentes acercamientos a las
realidades mas complejas. Junto a estos testimonios, Gliell
afade el de una familia de proxenetas que, tras pasar por
presidio, cumplir sus condenas y experimentar una suerte
de catarsis religiosa que los llevé a convertirse en pastores
evangélicos, fueron invitados para dar su particular vision
de las obras, lo que afiade una nueva perspectiva al anali-
sis. Todo este complejo y extenso trabajo se documenta y
contextualiza en el video Una pelicula de Dios, que se divi-
de en cinco secciones: la artista, las pinturas, las jévenes,
la familia y Dios. En ellas Glell establece su condicién de
agente en este proceso, asumiendo su posicidn de artista
y ciudadana europea (lejos del escenario donde se desa-
rrollan los hechos), contrasta las expectativas de victimas
y victimarios y analiza la presencia de la religion catdlica en
la compleja sociedad mexicana. La violencia de género y el
feminicidio, lacra social que agrava de forma exponencial
las complejas desigualdades del continente americano (en
este caso), tienen unas cifras claras que impelen a la re-

6 idem.
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flexién: en 2021, once paises de América Latina registraron
una tasa igual o superior a una victima de feminicidio por
cada 100.000 mujeres (Argentina, Belice, Bolivia, Brasil, El
Salvador, Guatemala, Honduras, México, Panamad, Paraguay,
Republica Dominicana y Uruguay). De estos paises, las ma-
yores tasas de feminicidio se registraron en Honduras (4,6
casos por cada 100.000 mujeres), Republica Dominicana
(2,7 casos por cada 100.000 mujeres) y El Salvador (2,4 ca-
sos por cada 100.000 mujeres)’. Ante esta realidad, el arte
como herramienta de denuncia, concienciacion, reivindica-
cion o cualquier otro propdsito asociado a la solucién del
problema, se conforma como un vehiculo idéneo desde las
diferentes posiciones del activismo feminista, que desa-
rrolla sus propuestas en el amplio espectro de los estudios
culturales sobre feminismo y género y sus corresponden-
cias con la practica artistica.

Este campo de acciones en torno a la mujer, el proceso
histdrico de su emancipacion, de igualdad y las luchas
feministas a lo largo de la historia es el leitmotiv de la
produccidn artistica de Maria Maria Acha-Kutscher (Lima,
Peru, 1968). Su trabajo se articula a través de extensos
proyectos tematicos que indagan en la construccién cul-
tural de lo femenino utilizando la transversalidad en todo
momento. La ausencia de adscripcién a lenguaje o estilo
artistico por parte de la artista favorece que su produccion
se adapte a las necesidades de cada uno de los proyectos
abordados. Partiendo de un planteamiento abiertamente
feminista, Acha-Kutscher indaga desde la honestidad de
su posicionamiento la complejidad social y estructural del
patriarcado, la violencia de género y la incansable lucha

a la que las mujeres se ven abocadas para desmantelar

el statu quo. A partir de 2010, la produccidn artistica de
Acha-Kutscher se ha focalizado en tres amplios proyectos
de trabajo en proceso a largo plazo, como son Womankind,
Herstorymuseum e Indignadas.

Womankind, en contraposicion a la masculinizada voz
anglosajona mankind que define humanidad, es una ex-
tensa serie de collages fotograficos digitales, realizados
a partir de diferentes fuentes: archivos, revistas, libros

7 Informe Feminicidio en América Latina y el Caribe: Feminicidio, 2021, ultimo afio disponible (en nimeros absolutos y tasas por cada
100.000 mujeres). Observatorio de Igualdad de Género de América Latina y el Caribe. Organizacién de las Naciones Unidas - CEPAL

MARIA MARIA
ACHA-KUTSCHER

Machismo mata. Femen, Serie Indignadas — 2022

Impresién digital con tintas Iatex sobre lona PVC

196 x 120 cm
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ELO
VEGA

Dormienti — 2021
Fotografia de collage

100 x 70 cm

KBAP™

y fotografias diversas con la mujer como protagonista.
Estas imagenes han sido intervenidas y resignificadas para
desactivar el relato paternalista que en la mayoria de ellas
se encontraba presente. Parte de la serie se ha exhibido
como instalacién en la pieza 365 dias, compuesta por 365
de estas obras®. Herstorymuseum es un museo imaginario
compuesto por piezas basadas en obras de arte realiza-
das por mujeres, o bien son retratos de personalidades
histéricas que han desempefiado un papel relevante en la
reivindicacion del espacio de las mujeres en el campo de
la cultura. Cercanas al pictograma, las obras se componen
a base de tintas planas en dos colores partiendo de una
imagen, una palabra o un elemento iconografico, desde
donde Acha-Kutscher establece diversas relaciones de
significado, conformandose de este modo Herstorymu-
seum como una historia del arte alternativa. Como proyec-
to curatorial se expone en espacios publicos, centros de
arte y galerias.

Por su parte, el proyecto Indignadas, al que pertenece

la obra Machismo mata. Femen, seleccionada para esta
Bienal, surge a raiz del movimiento de protesta 15M, con-
formandose como un registro visual de las movilizaciones
femeninas, ampliadas al espectro mundial. Las obras son
composiciones digitales cuya fuente son las fotografias
de prensa y documentos graficos de movimientos socia-
les de gran repercusiéon como Black Lives Matter, Occu-
py Wall Street, Movimiento 15-0 o activismo LGTBIQ, asi
como grupos y movimientos activistas feministas como
Femen, Pussy Riot, #MeToo o Ni Una Menos, entre otros.
Son dibujos cercanos al comic y la publicidad, por el uso
de las tintas planas, los contornos delineados en negro y
la ausencia de fondos o elementos decorativos, disefiados
digitalmente e impresos en lonas polivinilicas de las que se
suelen usar generalmente para ser exhibidas al aire libre.
Las obras de Indignadas, a mas de ser un objeto artistico,
se convierten en eficaz herramienta visual propagandistica
lista para ser exhibida en espacios publicos al alcance del
activismo internacional, pues son compartidas en Inter-
net bajo licencia Creative Commons y son, en palabras de
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Carlos Jiménez, «un catdlogo visual de las protestas que
por los mas diversos motivos estan quitando actualmente el
suefo a los duefios del mundo»®.

La imagen de la mujer, utilizada recurrentemente en la
historia del arte occidental con los mas variados pro-
positos, abrumadoramente desde la mirada masculina,
es uno de los campos de estudio de la artista visual e
investigadora Elo Vega (Huelva, 1967). Su corpus artis-
tico, hibridado con la investigacién académica, aborda
cuestiones sociales, politicas y de género desde una
perspectiva feminista, por medio de proyectos artisticos
y de critica de la cultura desarrollados como produccio-
nes audiovisuales, exposiciones tematicas, publicaciones,
intervenciones en espacios publicos, trabajos en la red,
ademads de cursos y talleres, donde se tratan conceptos
relacionados con la construccién de la historia, la memo-
ria y la identidad, asi como la generacién y reproduccién
de las ideologias dominantes. En este sentido, su obra se
convierte en una herramienta de cuestionamiento previo
en pos de la demolicién de las estructuras de opresion
(heteropatriarcado, racismo, xenofobia, desigualdad so-
cial, etc.), siendo por tanto diversa en sus planteamientos
y ajustada al objeto de estudio de cada proyecto. En el
caso de Dormienti, seleccionada para la presente Bienal,
el punto de partida es el famoso collage de Salvador Dali
Le phénomene de | extase, publicado en la revista Mi-
notaure en 1933. Para Vega, la vanguardia surrealista, si
bien se configuré como una revolucién de orden estético
y conceptual, «no se distinguid por una transformacién
radical del papel que a lo largo de la historia el arte occi-
dental reservd a las mujeres: fuente de erotismo y objeto
de deseo, donde lo femenino se ensalzé como una es-
pecie de médium con lo oscuro, con lo otro, con el reino
de lairracionalidad. En el fondo, un papel no muy distinto
de el de la musa cldsica»®. Dormienti reelabora de forma
critica e irénica la icénica obra daliniana, presentando a
las mujeres como sujetos durmientes que no existen sino
como construcciones irreales en el ambito del consumis-
mo publicitario.

8 La exposicidn 365 dias de Acha-Kutscher se mostré en Galerias Salazar (Facultad de Filosofia y Letras) como parte de la XV Bienal de

Fotografia de Cérdoba (2017).

9 JIMENEZ, CARLOS. «El arte de Marfa Maria Acha-Kutscher y la insurgencia feminista». ArtNexus, n°® 118, junio 2022, pag. 39.

10 https://elovega.net/dormienti-2/



Rosalia Banet (Madrid, 1972) es autora de una extensa

obra multidisciplinar en la que crea un particular imaginario
disefiado para a la vez seducir y perturbar'. Banet afirma
que a través de su trabajo efectua una critica y reflexién de
la sociedad actual, que define como consumista, excesiva
y espectacular. Reconociendo la influencia de las artistas
feministas en cuanto a la utilizacion del cuerpo de la mujer
en sus obras, bien como medio o bien como denuncia,
Banet expresa a través de sus trabajos la evidencia de la
cosificacién del cuerpo femenino en los medios de comu-
nicacién, y cémo «la presidn ejercida por el marketing del
cuerpo Yy la relevancia que este tiene en la construccion de
la imagen social genera intensos conflictos de identidad, un
enorme descontento con las formas corporales, g, incluso,
marginacion social»'2. El cuerpo, para la artista, «es el te-
rritorio desde el que vislumbramos todo lo que sucede» vy,
siguiendo al psiquiatra Bessel van der Kolk, que afirma que
el cuerpo manifiesta las huellas que los traumas dejan en
las personas afectadas, realiza una obra en la que cuer-
pos rotos, deformes o alterados se acercan a la deshu-
manizacion y alienacion de las sociedades tecnoldgicas,

a la marginacion e invisibilidad del ser. Su propuesta en la
Bienal, Cuerpos variables, es una serie de recortes en papel
pintado que se situa entre el dibujo, la pintura y la escultura
o bajo relieve, mostrando un cuerpo fragmentado, decons-
truido, que destruye el arquetipo en que se ha sustentado
el cuerpo de la mujer segun la normalizacién tradicional-
mente impuesta.

Para Narelle Jubelin (Sidney, Australia, 1960), la eleccidn

de técnicas artesanales como bordar, coser o tejer—tradi-
cionalmente acciones entendidas como modos de pro-
duccion doméstica y asociadas por tanto a las labores de

la mujer—se inserta en un proceso de reivindicacién y de
resignificacion que ya comenzaran en la década de los 60 la
artista Myriam Schapiro junto a Melissa Meyer bajo el nom-
bre femmage. La obra Nalgures (Lavadoiro da Sarela) esta
realizada en petit point, una técnica de bordado utilizada
desde hace tres décadas por Narelle Jubelin y que pudimos
conocer en obras como Mirame a los ojos (1994) incluida
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en la célebre exposicion Cocido y crudo (MNCARS, 1995),
comisariada por Dan Cameron. Jubelin enfoca mayoritaria-
mente su obra en el Movimiento Moderno arquitecténico

y las corrientes artisticas asociadas, de donde parte como
punto de referencia y que con el tiempo va completando a
partir de otros fragmentos, uniéndolos en una trama que
consigue ampliar las historias y adaptarlas al lugar donde
se instalan, teniendo en cuenta el espacio y el contexto.
Desde esta perspectiva conceptual, Jubelin utiliza para

su produccidn artistica diferentes medios como la insta-
lacion, la escultura o el grabado, pero es desde la técnica
de bordado en petit point desde donde realiza sus obras
mas delicadas, partiendo generalmente de un documento
fotogréfico. Estas piezas, auténticos bordados en miniatura,
adquieren una gran capacidad de analisis critico y concep-
tual del mismo modo que asombran por su minuciosidad

y delicada factura. Nalgures es un proyecto curatorial de
Natalia Poncela para el Centro Galego de Arte Contempora-
nea «que se detiene en las memorias de unos espacios, de
unos referentes objetuales y literarios concretos dentro del
contexto gallego, que vincula con otras cartografias y con
referencias a su propia biografia y a su trayectoria artisti-
ca»®, en palabras de la comisaria. Situado junto al CGAC,

el lavadero de Pinisqueira (Aguifio, Ribeira, A Corufia), es la
referencia tomada por Jubelin para desarrollar su trabajo de
bordado, que pasa asi a vincularse con la memoria del lugar
y su entorno.

Los mecanismos de representacidn social que quedan re-
gistrados en soportes diversos como la fotografia, el video
o el cine como parte de la memoria colectiva son objeto de
reflexion por parte de Marla Jacarilla (Alcoy, Alicante, 1980),
quien, tras cursar Bellas Artes en la Universitat Politécni-
ca de Valéncia, completé su formacién especifica sobre
Producciones Artisticas e Investigacion de la Universitat de
Barcelona. Jacarilla ha trabajado en el campo de la critica
y el andlisis cinematografico como coeditora de la revista
Contrapicado, y ha formado parte del equipo directivo de
la Associacié Catalana de la Critica i 'Escriptura Cinemato-
grafica. En este contexto ha colaborado en publicaciones

1 Entrevista de Marta Alvarez a Rosalia Banet en https://www.lagran.eu/mujernodo/rosalia-banet

12 idem.

13 https://cgac.xunta.gal/es/exposiciones/narelle-jubelin-nalgures
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artisticas, cinematograficas y literarias como Paesaggio,
Ax*Desk, Caiman Cuadernos de cine, Sofilm, El Rayo Verde
Apuntes cinematograficos, Culturaca, Miradas, Cortosfera,
Salal o PliegoSuelto entre otras. Como parte de su proceso
de investigacién de la imagen cinematografica ha realizado
obras como R.0.B.0.T.S. (Rehearsing On the Background
Of The Untold Story) (2021), a medio camino entre el video
ensayo experimental y el documental; Apuntes para una
fuga (2018), videoinstalacion que parte de tres obras radio-
fonicas de cardcter experimental del pianista canadiense
Glenn Gould, compuesta por tres pantallas sincronizadas
donde utiliza la estructura musical de la fuga para reflexio-
nar sobre la soledad en el siglo XXI y cémo este hecho
afecta a tres generaciones de mujeres. Otras de sus obras/
instalaciones han contado con piezas de video entre sus
elementos, como Manual de instrucciones para interpretar
falsas novelas (2016), y la reflexidn sobre la relacion cine y
pensamiento esta presente en obras como E/ vuelo de un
colibri aviva las llamas de una pira de fotogramas ardiendo
(2021). El uso de las imagenes de archivo, la referencia bi-
bliografica o el cuaderno de viaje (Mds alld de las imdgenes,
Serbia, 2021) es un recurso creativo que Jacarilla utiliza con
versatilidad eludiendo el planteamiento meramente docu-
mentalista.

En este sentido, Exterior dia. Una familia cualquiera sonrie
parte de los fondos filmicos del Centre de la Imatge Mas
Iglesias de Reus (CIMIR), de donde la artista ha seleccio-
nado antiguas grabaciones en Super-8, el formato de cine
domeéstico que Kodak desarrollé en los afios 60 y que se
convirtid, hasta le llegada del video en los 80, en el soporte
preferido de las familias pudientes para grabar las image-
nes en movimiento de viajes, celebraciones, reuniones y
demas recuerdos familiares. El video expone la similitud en
los gestos, las expresiones, poses y rituales ante la cama-
ra existente entre las decenas de grabaciones que se han
usado como material de referencia y sirve para que Jacarilla
plantee que las grabaciones que se hacen para recopilar la
memoria personal contribuyen a crear una suerte de memo-
ria colectiva involuntaria. La videocreacion de Marla Jacari-
lla forma parte del proyecto Obres els dipdsits, comisariado
por Frederic Montornés.

14 https://leviortabio.blogspot.com/
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El recuerdo y la biografia como ficcién, en este caso la
memoria propia y no la ajena, es utilizado por Levi Orta

(La Habana, Cuba, 1984) para armar de significado su
instalacion titulada La maldicion de la casa de la esquina
oeste. Partiendo de documentacion grafica familiar, como
fotografias, planos de la casa y otros artefactos como la
propia maqueta del edificio, Orta desarrolla un relato en el
que 1.000.000 de pesos cubanos firmados por Che Gue-
vara como presidente del Banco Nacional de Cuba (ya sin
valor nominal legal) son encontrados escondidos en la casa
familiar. La instalacién se compone de todo este conjunto
de elementos, en los que fotografias, dinero, casa y recuer-
dos se confunden en una pieza que cuestiona la realidad de
la memoria y sirve para confrontarla a la propia realidad y
ficcidon de la Revolucién cubana. Orta, formado en el Insti-
tuto Superior de Arte (ISA) de La Habana, realiza una obra
multidisciplinar en la que muestra su interés por «resaltar el
matiz politico subversivo de las realidades politico-artisti-
cas, reproduciendo sus propios mecanismos y estrategias,
siempre desde una postura cinica que atenta solapadamen-
te contra lo hegemdnico™».

Enlazando con la memoria como argumento y recurso
narrativo, esta vez dentro del formato documental experi-
mental, la videocreacién de Abel Jaramillo titulada Jolon-
que, se plantea por el autor como una busqueda en torno a
fragmentos de cine, narraciones orales, imagenes y relatos.
Jaramillo parte de los rastros existentes de Celestino Co-
ronado (Puebla de Sancho Pérez, Badajoz, 1944-Londres,
2014), cineasta experimental y director de teatro que en sus
peliculas—Ila mayoria hoy olvidadas o perdidas—desarrollé
amplia transversalidad entre la imagen en movimiento, la
musica, la literatura y el teatro. Su filmografia se desarrollé
principalmente de 1970 a 1980, siendo que al fin de la déca-
da de mayor actividad creativa siguieron afios de proyectos
inacabados. Jolonque es una finca situada en el valle de
Lecrin (Granada), donde vivié durante afios el compositor
Carlos Miranda (Santiago, Chile, 1945 - El Valle, Granada,
2016), amigo y colaborador de Coronado en sus obras. En
la actualidad la casa estd habitada por Jesus Rey, quien
habia establecido una estrecha relacién de amistad con
Coronado y Miranda. Del archivo conservado, compuesto
de imagenes, escritos, fotografias, obras y proyectos, se
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ha partido para estructurar la narracién desde algunos de
los guiones que nunca llegd a filmar Coronado, asi como de
otras colaboraciones. Para Jaramillo, el proyecto plantea
«otras maneras de hacer memoria y construir archivo a
partir de los entresijos del cine y el espectaculo, la musica,
las raices y los ecos del pasado que aun resuenan en el
presente®». El trabajo de Jaramillo se configura como una
hibridacién de procesos que incluye video, instalacion, per-
formance, escultura, texto y fotografia, investigando sobre
la construccidn del relato y como el discurso se adhiere a
los procesos histéricos. Abel Jaramillo (Medina de las To-
rres, Badajoz, 1993) se formo en Bellas Artes en las univer-
sidades de Castilla-La Mancha y Lisboa, cursando tras su
graduacién el Master en Arte Contemporaneo, Tecnoldgico
y Performativo en la Universidad del Pais Vasco/EHU. Ha re-
cibido diversas becas y premios; de entre las mas recientes
la beca Generacién 2022 Fundacién Montemadrid-La Casa
Encendida (2021) y la Beca Academia de Espafia en Roma.
MAEC-AECID (2022). Ha realizado diversas exposiciones
individuales y un gran numero de colectivas, contdndose
su obra en colecciones como Coleccion DKV, Fundacién
Montemadrid, Fundacién Banco Sabadell, Diputacion de
Caceres, Diputacion de Malaga, Fundacion BilbaoArte y
Universidad del Pais Vasco.

El ornamento (2020) la pieza seleccionada de Marta de
Gonzalo y Publio Pérez Prieto (Madrid, 1971-Mérida, Bada-
joz, 1973) es un video-ensayo sobre la condicion del arte,
realizado a base de primeros planos de imagenes a baja
resolucion procedentes de publicaciones diversas, sobre
las que se inserta el discurso, que gira, asi como la linea
argumental de sus proyectos artisticos «en torno a la cons-
truccidn politica de los sujetos y comunidades, la reapropia-
cion de la cultura popular, el relato, la memoria, el malestar
emocional bajo las nuevas formas del capitalismo y la
imagen pobre que se evidencia como construccién y demo-
cratiza la creacion®®». De Gonzalo y Pérez Prieto, desde su
posicion como profesores de secundaria, realizan un trabajo
continuado de reflexién sobre alfabetizacion audiovisual

y pedagogias criticas, que desarrollan a través de labores
formativas del profesorado y en colaboracidén con artistas,
asi como con jévenes. En el campo expositivo han realizado

15 https://abeljaramillo.es/Jolonque

16 http://martaypublio.net
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diversas exposiciones tanto individuales como colectivas,

y sus obras forman parte de colecciones como Coleccion
CA2M, Coleccion Montemadrid, Museo de Arte Contempo-
raneo de Madrid, Coleccion Injuve Madrid, LABoral Centro
de Arte y Creacidn Industrial (Gijén), Museo Extremefio e
Iberoamericano de Arte Contemporaneo (Badajoz) y Museo
de Arte Contemporaneo Helga de Alvear (Badajoz).

La practica artistica como recurso pedagdgico es asimis-
mo la via utilizada por Miguel Benjumea (San Fernando,
Cadiz, 1982), de quien se muestra la instalacién Educar es
redimir. Escala 1:1, compuesta por un video y un libro de
artista. En el libro se incluyen 150 imagenes en blanco y
negro que reproducen el dibujo del mural Atentado a las
maestras rurales (1936) de la artista Aurora Reyes, pionera
del muralismo mexicano, cuyo emplazamiento original

es el Centro Escolar Revolucion en Ciudad de México. El
centro fue erigido en 1933 en el proceso de construccién
de obras publicas e infraestructuras tras la Revolucidn
mexicana, proceso que unié renovacion arquitectdnica

e integracion plastica, por lo que cuenta con diversos
murales de inspiracién socialista y el grupo escultérico
Educar es redimir (1937), obra del propio arquitecto del
edificio Antonio Mufioz Garcia, destacado exponente del
Movimiento Moderno en México, y del que toma nombre la
videoinstalacidn de Benjumea. La imagen del mural se ha
reproducido en un dibujo a tamafio original (2 x 4 m) sobre
una cuadricula de recorte de 15 filas x 10 columnas, que
permite reproducir el mural a escala 1:1. El video documen-
ta la accién llevada a cabo el 4 de agosto de 2022 con-
sistente en la reproduccion del mural a partir de su copia
fragmentada, que se fijé sobre uno de los muros del Jardin
Pushkin en la colonia Roma Norte (Ciudad de México).
Benjumea cursé Bellas Artes en la Universitat Politecnica
de Valéncia, desarrollando tras su formacién un trabajo
con un amplio espectro de intereses, entre los que desta-
can el uso de las microhistorias vs. la historia universal y
sus cruzamientos con la cultura popular. Estas relaciones
son abordadas por Benjumea a través de su practica artis-
tica, que cuestiona y se apropia de dispositivos y formatos
culturales preexistentes, dotandoles de una nueva signifi-
cacién. Del mismo modo, las tensiones politicas y territo-

MIGUEL BENJUMEA

Educar es redimir. Escala 1:1— 2022

Videoinstalacion. Proyeccién de video y libro
de artista (medidas variables)
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Enjoy the Collapse [Bank of England] — 2022

Fotografia. Registro documental de una accién urbana

140 x 140 cm
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riales actuales asociadas al momento histoérico internacio-
nal son objeto de andlisis por parte de Benjumea.

La discusion y el confrontamiento de ideas y formas de
accidn artisticas es el modus operandi del colectivo artisti-
co Democracia (lvan Lopez y Pablo Espafia como integran-
tes permanentes), creado en Madrid en 2006 tras haber
formado parte como fundadores y miembros del grupo El
Perro (1989-2006). Democracia, desde su configuracion
como colectividad que centra su interés en el analisis social
y politico, funciona agrupando diversos participantes en un
mismo proyecto que se aborda desde las diferentes pers-
pectivas que enfocan los diferentes agentes y productores
que conforman Democracia, tanto los permanentes como
los ocasionales. La multiplicidad de acercamientos a las
cuestiones tratadas por Democracia en sus proyectos es
muy valorada por el grupo, que tiene muy en cuenta «la im-
portancia de la intersubjetividad en los procesos creativos
desde practicas experimentales de video o cine expandi-
do, tan necesario en un paisaje artistico tan homogéneo y
pacificado»?, centrandose especificamente en el caracter
de trabajo colectivo y el marco tedrico y experimental que
propone cada grupo participante.

La pieza expuesta en la presente Bienal, Enjoy the collapse
[Bank of England] (2022), es el registro documental de una
accién artistica urbana llevada a cabo en Londres junto al
colectivo a/political™, en la que se proyectd a gran escala
sobre la fachada del Banco de Inglaterra el lema del proyec-
to, acompafiado por numerosas intervenciones en auto-
buses publicos de varias ciudades y otros soportes tanto
méviles como fijos. Enjoy the collapse, proyecto itinerante
que ha sido expuesto en diversos espacios y foros, es
para Democracia una accién que «desde un punto de vista
politico alude por un lado a la impotencia del ciudadano
ante acontecimientos sobre los que no tiene capacidad de
accion, un colapso alegremente anunciado por politicos y
gobernantes a través de sus acciones y, por otro, al “ace-

XBIENAL ARTES PLASTICAS RAFAEL BOTI

leracionismo” en el sentido de que solo un colapso que
genere una profunda crisis puede cambiar la estructura
del sistema global y provocar la transicién hacia un nuevo
modelo productivo, econdmico y social»'.

A diferencia de la vision paisajistica del entorno urbano que
adoptan ciertos artistas, la obra de Juan Lépez (Alto Malia-
fio, Cantabria, 1979) adquiere una perspectiva arqueoldgica
en la serie Groundshot, que reproduce los signos encontra-
dos en la superficie del asfalto que cubre la mayoria de las
vias urbanas. Tanto la superficie del suelo como elemen-
tos afladidos tales como sefialética, pintura, relieves, etc.,
adquieren un nuevo significado como referente diferenciado
de su ubicacion original. Estas formas tridimensionales

se obtienen a través de un molde de las superficies, cuyo
posterior positivado se convierte en una nueva escritura
que es capaz de reinterpretar nuestro entorno urbano con
una nueva mirada. Su propuesta, cercana a la antiforma, se
corresponde con esta opcién postminimalista en el sen-
tido de que la forma debe ser derivada de las cualidades
intrinsecas del material elegido para la obra final. En este
caso, la forma deriva directamente del referente utilizado y
es adquirida gracias a las cualidades texturales del material
de acabado. La calidad matérica de la silicona con la que
se realiza la pieza, visualmente parecida a las pieles en su
acabado final es, para el artista, «capaz de producir una
sensacion de desmantelamiento y cambio en el concepto
de ciudad y alude directamente al sentido de mudar de piel,
reflejo de un tiempo donde proponer nuevas maneras de
estar y releer el entorno cotidiano se hace necesario». Esta
propuesta de Juan Lépez es una busqueda de elementos
poco visibles en el entorno, aunque capaces de emitir un
mensaje de re-construccion del ecosistema. A modo de
prospeccioén arqueoldgica, el artista relee los signos del
pasado reciente y los ofrece al espectador liberados de

su literalidad, con lo que quedan convertidos en un nuevo
sistema que el artista enlaza con su obra anterior, en la que,
por un lado, la geometria presente se relacionaba direc-

17 MAYOR, MARIA (lunes, 4 de abril 2022). «Order, un proyecto en contra del imperialismo», Canarias 7
18 a-political.org
19 Redaccion LID Chile (miércoles, 8 de diciembre 2021). «Panoramas. Exposicion internacional de arte politico en Factoria Franklin», La
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tamente con la ortogonalidad y descripciones espaciales
del trazado urbano y por otro, la importancia de la forma
desemboca directamente en el proyecto Groundshot.

Una cuarta parte del archivo Triangulo Tesis. Clase pdjaros
posados, la obra seleccionada de Juan del Junco (Jerez

de la Frontera, Cadiz, 1972), ejemplifica a la perfeccidn el
interés del artista por el entorno natural, al que se acer-

ca desde la rigurosidad taxondmica tanto en su vertiente
ornitolédgica como paisajistica. Su interés por la observa-
cion ha estado presente durante toda su vida. Recuerda el
artista que «antes de lo digital en las casas existian cajas
llenas de fotografias. Papeles duros y mates. La caja de

mi casa era atipica: ademas de mis hermanas vestidas de
flamenca, habia nidos, grandes piedras, plantas, paisajes y
aves, sobre todo aves. Aflos y afios pasando foto tras foto
hace que todo ese imaginario se fije inexorablemente en la
memoria. Ahi esta el principio»®. Reconociendo asi el ar-
tista la influencia de las imagenes heredadas en su trabajo
actual, lo cierto es que no fueron decisivas en un primer
momento para focalizar su carrera artistica. Formado en la
conservadora Facultad de Bellas Artes de Sevilla, Juan del
Junco no se sentia en absoluto unido al sistema pedagdgico
alli establecido, basado en las técnicas y en las capacida-
des asociadas a su desarrollo. Su estancia en la Winchester
School of Art, Facultad de arte de la Universidad de Sou-
thampton—en plena efervescencia del Young British Art—
descubrié al artista la posibilidad de realizar su produccién
artistica desde otra perspectiva. Su incursién en el arte
relacional a través de la Richard Channin Foundation? supu-
so la apertura hacia una nueva forma de concebir la actitud
artistica, un proceso de aprendizaje del cual el artista es
plenamente consciente de que «si no hubiera pasado por
ese periodo no seria lo que soy ahora mismo»?. Lo cierto es
que, a partir de entonces, la obra de Juan del Junco toma la
fotografia como medio en el que desarrollar su proyecto ar-
tistico, que parte de la observacion para confrontar el orden
y la Idgica racional y cientifica con lo personal, emocional y
simbdlico. Su obra explora la relacion de los seres humanos
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con su entorno natural y con los animales que forman parte
del ecosistema. Sus paisajes, asociados a sus vivencias
personales, van mas alla del esteticismo al que facilmente
pudiera deslizarse el observador de las maravillosas maris-
mas, dunas y playas de las costas gaditanas. La pulcritud
del ornitélogo, su rigurosidad cientifica, esta a la vista en la
obra de Juan del Junco, tenazmente poético en su aparente
frialdad documental.

Memoria, transcendencia e inmutabilidad son conceptos
presentes en la obra de Paula Anta (Madrid, 1977), muy es-
pecialmente en sus Ultimas producciones, en las que utiliza
el oro como soporte para sus fotografias. El oro, lo dorado,
es asociado en el arte occidental—principalmente en el arte
sacro—a lo intemporal, por las propias caracteristicas fisi-
cas del metal precioso y por su sentido simbdlico. En series
como Nudos. Topologias de la memoria o en la presente
pieza Termal Nature la metafora de la marafia vegetal como
red neuronal humana se convierte en piezas donde elemen-
tos extraidos del paisaje natural son impresos en el soporte
de oro, siendo asi que la memoria se transmuta simbdlica-
mente en el preciado metal. Anta, después de varios afios
fotografiando malezas vegetales, formas que extrae de la
imagen original eliminando el fondo de paisaje, reconoce
haber encontrado una cierta ordenacién a través del apa-
rente caos. Si bien las redes neuronales son la estructura
viva mas cercana al intrincado ramaje vegetal protagonista
de sus fotografias, el sistema sanguineo o las inextricables
galaxias son asimismo alegorias del orden frente al caos. A
lo largo de su carrera, Paula Anta ha desarrollado una obra
en que la relacién con la naturaleza y lo humano se esta-
blece como central. Las estructuras arquitectdnicas como
lo artificial y las plantas como lo natural son los nucleos

de muchas de sus investigaciones sobre el entorno y sus
contradicciones, como en Palmehuset (2019), las casas de
palmeras de Noruega, o Paraisos artificiales (2008), un re-
corrido por las tiendas coreanas de plantas de plastico, asi
como una reflexidn sobre la antropizacion del territorio en
Khamekaye (2018), a través de las esculturas locales de las

20 VV. AA. Juan del Junco. Coleccion de Fotografia Contemporanea «El ojo que ves» n° 4. UCOPress-Editorial Universidad de Cérdoba,
2010, pag. 11.

21 Con Miki Leal y Fer Clemente (1999-2004).

22 DEL JUNCO, JUAN. «Hacia una teoria sobre la disipacion beneficiosa», en Richard Channin Foundation, catalogo de la exposicion, CAAC

2019, pag. 58.
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playas de Mauritania, entre otros proyectos. Termal Nature
resume a la perfeccion las caracteristicas de su minucioso
proceso creativo: la seleccién de los elementos presentes
en la naturaleza y su resignificacion a través de las suge-
rentes imagenes que conforman la obra de la artista.

FORMAS / IDEAS

Encicloscopio es el término que da nombre al proyecto
artistico de Alegria y Pifiero (Cérdoba, 1985 / Chiclana de
la Frontera, 1975). En torno a este concepto, la pareja de
artistas investiga y crea sus artefactos centrados en la ima-
gen, la palabra y la forma. Dentro de este amplio espectro,
Enciclolalia. Arqueologia del habla es el proyecto que situa
en su centro la creacion de un habla artificial, concebida al
margen de una escritura. Su proceso de investigacion tuvo
su inicio con una serie de performances tituladas Neu-
mas (2014), que ha seguido desarrollandose en diferentes
fases de experimentacién. Los neumas (soplo, respiracion,
espiritu) son uno de los primeros intentos sistematicos de
notacién musical, utilizado entre los siglos IX a XlII, una
protoescritura musical mas cerca de la ayuda mnemotéc-
nica que de un sistema de notacién especifico, pues para
su uso correcto habia que saber previamente la entonacion
de la pieza. Estos neumas como recurso permitian llevar a
cabo una entonacién colectiva que daba como resultado

el canto coral. Para Alegria y Pifiero, esta relacién entre la
forma del gesto impreciso y su expresion sonora ha sido el
punto de partida para la creacidn de un habla artificial que
extrapola el uso del signo a una fenomenologia del habla,
como manifestacién independiente, fisica, corporal y que se
da en un terreno comun con la plastica. La pieza No tengo
pare ni mare (2021) corresponde a este proyecto de largo
recorrido, en el que presentan como via de experimentacion
las denominadas molduras parlantes, que son una serie de
frisos en los que una sombra proyectada y en movimiento
producida por el espectador recorre la moldura y recrea
visualmente sobre su relieve el perfil de una persona pro-
nunciando una frase. La escultura esta creada a partir de
un fragmento de video en el que el cantaor de La Puebla
de Cazalla Diego Clavel canta no tengo pare ni mare, y es

23 masdearte.com/especiales/arturo-comas/
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su silueta la que se reproduce a través del juego perceptivo
que ponen en funcionamiento los artistas.

Poner al limite la percepcidn del espectador es uno de los
objetivos del trabajo de Alvaro Albaladejo (Granada, 1983),
quien, a través de sus esculturas, realizadas con una serie
de tecnologias alucinatorias, logra introducir en sus crea-
ciones una serie de dispositivos que alteran la aprehension
de la obra, provocando experiencias cercanas al vértigo y

la desorientacién. Albaladejo no solamente trabaja la pieza
en su sentido escultérico, sino que convierte la experien-
cia visual en un desafio sensorial. La obra Trueno mate,
presente en esta Bienal, pertenece al proyecto Medianoche
después del desierto (2020) en el que el artista redne una
serie de obras que experimentan la colisidn entre la figura
de distintas especies de cactus y elementos ornamentales.
Para el artista, todas las piezas que componen este proyec-
to aluden en su titulacion a efectos atmosféricos o meteo-
rolégicos y sensaciones plasticas, generando un estado
emocional particular en cada caso. Trueno mate es una
escultura con forma de planta de agave aparejada a una
suerte de lanza, remate arquitecténico usual en cupulas y
chapiteles. La lanza de hierro esta realizada en la tradicional
forja de fragua, mientras que las hojas de la planta de agave
han sido creadas a partir de una plancha de hierro de 0,8
mm de espesor, cortada a laser a partir de un dibujo digital
vectorizado, y acabadas con pintura negro ultra mate, pro-
vocando en su superficie un efecto de profundidad atercio-
pelada. El artista granadino, reciente finalista en los VI Pre-
mios Alhambra de Arte Emergente en ARCO, es licenciado
en Bellas Artes por la Universidad de Granada, estudios que
completé en la Akademie der Bildenden Kiinste de Munich.

Arturo Comas (Sevilla, 1982) ha hecho del absurdo uno de
los ejes tematicos de su obra. Para el artista, el absurdo es
«el estado perfecto para ponerlo todo en duda, cuestionar
lo que hacemos y nos rodea, desaprender lo aprendido y
verlo con ojos nuevos»?3, A partir de este razonamiento,
Comas despliega un universo de intereses que se ocupan
de cuestionar la realidad a través de sus diferentes pro-
puestas artisticas. ¢Por qué? (2011/2012), Quiénes somos,
a dénde vamos, de dénde venimos (2011), Desmitificando
a los clasicos (2012), AZAR (2014), Lo indtil (2017), | don't
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understand anything (2018) o Para nada (2021) son algu-
nos de los titulos de diversas exposiciones individuales

del artista que nos dan algunas claves sobre su proceso

de investigacidn en torno a la imagen. Su fotografia indaga
al respecto desde una perspectiva a veces irénica y las
mas de las veces con un propdsito de cuestionamiento

de la realidad. La pieza escultérica de Arturo Comas en

la presente Bienal, Sin titulo (04B), es el resultado de una
investigacion del artista tomando como objeto de estudio la
silla creada por el disefiador portugués Gonzalo Rodrigues
dos Santos, silla cuyo disefio se ha convertido en un clasico
en Portugal. La silla se caracteriza por tener un disefio
tubular y util, a mas de agradable estética, lo que, unido a
su comodidad, resistencia y facilidad para apilarlas entre si,
la convierte en la silla que desde su invencidn en los afios
40 del siglo XX se ha impuesto como la silla para exteriores
mas usada en el pais vecino. Comas toma como punto de
partida un objeto que denomina «paradigma de la opti-
mizacién y la belleza», y, respetando el caracter con que

el disefiador Rodrigues dos Santos dotd a su silla, que la
hace facilmente reconocible, ha ido realizando una serie de
modificaciones en su disefo original, dando como resultado
«un juego entre la verosimilitud y la inutilidad», en palabras
del artista.

Elbi Elem? (Cérdoba, 1975) comenzé en 2002 a trabajar la
escultura dentro de los lenguajes de la abstraccidn, con
interés por el movimiento, el espacio vacio y el color, lo que
dio como resultado su linea de experimentacién con las
esculturas cinéticas. En 2009 realizé con éxito su primera
intervencidn artistica en el espacio publico®, tras de lo que
la busqueda del equilibrio y la transformacién ha tenido
gran presencia en su trayectoria artistica, algo que la artista
ve como «metafora de la evolucién»?. Su participacion en
distintos festivales y muestras de arte ha sido continuada,
compaginando las intervenciones en el espacio publico con
el trabajo en el estudio y la presencia en galerias y exposi-
ciones. Sus esculturas experimentan desde la abstraccion
con los materiales y el movimiento, buscando la participa-

24 Elbi Elem es el seudénimo de Raquel Gdmez Duefias.

KBAP™

cion de un espectador que no solamente contempla, sino
que interactua con la pieza cuando la artista usa la pers-
pectiva anamérfica, la movilidad, los elementos adyacentes
o la proyeccioén de video sobre las esculturas. Su investiga-
cion va mas alla de las esculturas fijas o moviles, trabajando
asimismo las fibras textiles, hilos y cuerdas, con las que
interviene superficies y objetos como libros. De esta linea
experimental surge su serie Geometrias variables (2020).
Su geometrismo, que parte de la mas pura vanguardia
moderna, se inserta en el tiempo presente no solamente
por expresar un arte de la mas absoluta vigencia, sino que
comparte la visién contemporanea por la preocupacion por
la sostenibilidad social y medioambiental, la reutilizacién

de los materiales y la hibridacién multidisciplinar. La pieza
seleccionada para la Bienal, Fénix (2021), es una escultura
suspendida realizada con PVC, metacrilato y acero inoxi-
dable, cuya ligereza y movilidad, unida a las diferentes
profundidades que ofrece la proyeccién de sus sombras y
su sutil cinetismo, dota a la obra de una poderosa atraccion
visual y plastica.

Un espectrograma es la representacion grafica de frecuen-
cias sonoras de todo tipo, incluso las que resultan imper-
ceptibles al oido humano. Julia Llerena (Sevilla, 1985) ha
trasladado el espectrograma de su voz a la materialidad de
la obra, bordando sobre lino las formas espectrograficas
resultado de su lectura del poema La ultima voz del mundo,
de Roberto Juarroz: La ultima voz del mundo / no se parece
a un limite / sino mds bien a una piedra / lanzada ya sin el
estorbo / de tener que acertar. El interés de Llerena por la
poesia es equivalente al interés que muestra por la recolec-
cion de objetos heterdclitos con los que trabaja y transfor-
ma como parte de su produccidn artistica. Estas obras son
creadas con la particularidad de que le permiten a Llerena
reflexionar sobre el pasado y la nostalgia, asi como sobre la
certeza del fin de las cosas, del fin de lo bello, de la be-
lleza como fragilidad. La fractura, tan presente en la obra
de Llerena, es una pérdida del vinculo con el pasado que

la artista se impone reconstruir por medio de sus piezas e

25 Ganadora del | Concurso de Paisaje Vertical Urbano. Primera edicidon que contd con la participacién de 72 artistas espafioles y 40 pro-
yectos internacionales. Organizado por Surgenia, Centro Tecnolégico Andaluz del Disefio, se intervino en tres paramentos de las paredes mediane-
ras de la calle Ambrosio de Morales pertenecientes a la Real Academia y al Teatro Cémico (Cérdoba).

26 elbielem.com
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instalaciones. Crear conexiones entre objetos y conceptos
que aparentemente no guardan relacién entre si mueve a la
artista a interesarse por la busqueda de nuevas interpreta-
ciones y lecturas, a través de sucesivos hallazgos.

Almudena Lobera (Madrid, 1985) investiga sobre la relacion
entre imagen y texto, asi como en la pérdida que esta pre-
sente en todo tipo de traducciones, no sdlo en las lingliis-
ticas. Su proyecto Technical Images (2020) se conforma
como una serie de ejercicios que parte del aparentemente
indescifrable cddigo ASCIl y transforma como relectura
visual. El ASCII es un cédigo numérico que representa los
caracteres, usando una escala decimal del 0 al 127. Esos
numeros decimales son convertidos por la computadora en
numeros binarios para ser posteriormente procesados. En
lenguaje informatico, caracteres e imagenes se descompo-
nen segun este codigo. Dentro de este proyecto, la serie
Palette ASCIl a la que pertenece Paragraph #03 recrea ima-
genes procedentes del archivo personal de la artista, que
son interpretadas partiendo de su texto ASCIl y su paleta
cromatica, también presente en el criptocddigo. El origen
de la investigacion se encuentra en un error de impresion
de una imagen, que la impresora convirtié en cédigo ASCII.
De esta sucesién de signos codificados, Lobera extrae
determinadas secuencias, que convierte en imagenes,
transformando el signo y dotéandolo de los colores precisos.
El resultado es una serie de pictogramas intraducibles, aun
procediendo de un cddigo traducible, pero que la artista ha
convertido en una secuencia cercana a la notacién musical
y fiel a la abstraccion mas pura.

«La pintura es sensualidad de lo tactil, algo que puede
funcionar igual en la pared, en una fotografia, en una
pelicula, como experiencia fisica y, también, dentro de un
cuadro. Hay categorias tradicionales que no tienen validez
para definir lo que es pintura hoy. Porque la expansién, para
mi, esta relacionada con la deconstruccion de la pintura,
del cuadro. Porque un cuadro es también un “mueble”
dentro del conjunto de muebles que nos rodean. La pintura
expandida es despintar la pintura, una deconstruccién de la
historia, del soporte tradicional»?. Miquel Mont (Barcelona,
1963) reflexiona asi sobre su propia obra y, por extension,
sobre la pintura hoy. Asentado en Paris desde los afios
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80, Mont ha desarrollado una obra que cuestiona el papel
tradicional de la pintura, desde la propia conformacion del
objeto y sus limites fisicos como cuadro hasta el espacio

de exposicion y sus posibilidades de expansion para con

la pintura. Consciente de los postulados asentados por la
abstraccion postpictérica, Mont reflexiona y teoriza sobre
las posibilidades que encierra el hecho de pintar mas alla de
la bidimensionalidad, y deconstruye el cuadro como unidad
mediante la cohesién de varios mddulos auténomos que
conforman la composicidn, lo que permite una presencia
espacial y una relacién con el entorno expositivo que para el
artista es primordial. C_2 ejemplifica esta forma de abordar
la pintura en el siglo XXI: colores que exceden la superficie
del lienzo y cubren sus bordes y que saltan a otros soportes
que se superponen, se apoyan o cuelgan juntos, sobre-
pasando las dos dimensiones y dotando a la pieza de un
sentido espacial.

Ir mas alla de la pintura es uno de los propdsitos que con-
figuran la obra de Fernando M. Romero (Cdrdoba, 1978),
cuyo trabajo incluye fotografia, textos, ensamblaje, sonido y
video. Radicado en Londres desde 2016, afio en que finalizd
su MA en el Royal College of Art, Fernando M. Romero ha
ido desarrollando una obra pldstica que alna la tradicién
de la gran pintura expresionista abstracta con la adicién

de nuevos medios técnicos y otros lenguajes entre los que
se hallan la musica y la literatura, con los que establece
relaciones y traducciones desde uno a otro campo. Esta
prdctica artistica se desarrolla en instalaciones y proyectos
especificos que cuestionan tanto la bidimensionalidad de
la pintura como sus amplias posibilidades de proyeccién

e hibridacidn. El proyecto Idiorrythms, al que pertenece la
pieza Movement #2, parte de un fragmento del libro This
Little Art, en el que la traductora Kate Briggs habla sobre

la experiencia de traducir las Ultimas conferencias y es-
critos de Roland Barthes, aparecidas en su libro péstumo
How to Live Together, en el que introduce el concepto de
«idiorritmia» para reivindicar una convivencia no alienante.
Briggs expone en su texto diversas consideraciones sobre
la traduccién como disciplina, y reflexiona sobre el pensa-
miento de Barthes con relacién a la musica, la escritura y

la reescritura, temas que estan regularmente presentes en
la obra del artista. Sobre el texto de Briggs, Fernando M.

27 ESPEJO, BEA. «Miquel Mont. Expandir la pintura es despintarla», en El Cultural, 13/02/2015, pags. 30-32.



Romero ha intervenido despojando a éste de su contenido,
conservando Unicamente su puntuacion, que utiliza a modo
de partitura articulando los diferentes elementos del pro-
yecto. Los soportes, pintados, perforados e intervenidos, se
conforman como una nueva reescritura y posterior relec-
tura del texto original, poseedores de una nueva gramatica
interna y facilitadores de comunicacién, proceso que, en
palabras del artista, se establece «como una conversacion
siempre abierta e inacabada, que requiere nuestra partici-
pacion para tener sentido»?.

En la tradicion de la gran pintura del siglo XX que entiende
el hecho de pintar como acto o accidn, la obra de Eduardo
Martin del Pozo (Madrid, 1974), indaga sobre los géneros
tradicionales desde una perspectiva no figurativa, pero que
deja entrever la genealogia de cada obra, resuelta desde un
cromatismo muy caracteristico y que juega con la mate-

ria y la superficie. Para el artista, «la pintura no es sdlo el
cuadro acabado, sino también su proceso de creacidon»®, un
proceso acumulativo que tiene en cuenta los accidentes, el
azar, los goteos, los errores, huellas, como parte intrinseca
del hecho creativo. Martin del Pozo ha trabajado a lo largo
de su carrera en diferentes lineas de inspiracién. La musica,
sus cualidades intrinsecas como el ritmo, la repeticién y la
variacién han estado muy presentes y han dado lugar a se-
ries como Praeludium (2021), donde todos estos conceptos
se tienen en cuenta para lograr un conjunto de obras cuyo
proceso de trabajo se establece en paralelo a la obra final,
fotografiando sistematicamente el proceso de realizacion
de las pinturas. Otras series como Crippled Symmetries
(2015), con presencia del color y la geometria o las ante-
riores Diabelli fleurs, Wintergarten, o Syncope, mas organi-
cas, dan cuenta del amplio espectro por donde transita la
pintura de Eduardo Martin del Pozo. Su técnica de trabajo,
pintando en horizontal, favorece la ausencia de intencién
ilusionista y afianza la bidimensionalidad de la pintura y la
importancia de la evolucion de la forma sobre el soporte.

En la obra Painting as an act of resilience I, de Maria Car-
bonell (Molina de Segura, Murcia, 1980), encontramos el

28 fernandomromero.com/Idiorrhythms-Arrangement-1
29 eduardomartindelpozo.com

30 Esta y las siguientes citas de la artista en mariacarbonell.net
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interés de la artista por desentrafiar la practica de la pin-
tura, a través de la interpretacion de las artistas Artemisia
Gentileschi y Elisabetta Sirani, activas en la Italia del siglo
XVII. La recuperacion de estas dos figuras del arte barroco
italiano, tradicionalmente oscurecidas por su condicion de
mujeres, es reivindicada por la artista dentro de la corriente
establecida de revisién de la historia del arte desde una
perspectiva feminista. La obra de Carbonell, desarrollada
en diferentes técnicas y lenguajes, ademas de la pintura,
como la fotografia y el collage, ha abordado temas diversos
tales como la naturaleza y su relacion con el ser humano a
través del paisaje, la problematica de las corrientes migra-
torias y el desnudo como forma de resistencia y protesta

0 su impacto en la sociedad (como el proyecto «Mas alld
del cuerpo» llevado a cabo en el Centre del Carme Cultura
Contemporania en Valencia sobre el ataque de la activista
Mary Richardson a la Venus del espejo de Veldzquez en
1914). Carbonell reconoce de su trabajo que «se desarrolla
como un cuestionamiento y reivindicacion de la pintura»?.
En este sentido, la artista busca relaciones «que vayan
entre la evidencia y la interpretacion, entre la figuraciéon y
abstraccion, buscando constantemente un equilibrio entre
concepto y materia capaz de incidir emocionalmente en el
espectador». Painting as an act of resilience parte de la re-
produccién de lo textil en la obra de Gentileschi y Sirani, su
conexidén con lo femenino, y como ejercicio de recuperacion
y visibilizacién de la calidad de estas artistas en los trata-
mientos pictdricos de los volumenes, texturas y tonos. A
través del analisis y deconstruccion de los estilos de ambas
pintoras, Caballero investiga sobre el color y las multiples
técnicas para su reproduccién, lo que conduce a una re-
flexién sobre la propia pintura, y reconoce en Painting as an
act of resilience un proyecto «donde se busca la realizacion
de obras que se alejen de una referencia figurativa recono-
cible, mediante el empleo de un riguroso método figurativo
gue paradodjicamente conduce a la abstraccion».

Ritmo, repeticién, musicalidad y coreografia son térmi-
nos que han ido unidos a la obra de Rosana Antoli (Alcoy,
Alicante, 1981). Artista multidisciplinar, sus esculturas,
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instalaciones y performances se implican en diversas lineas
de investigacion. Tras sus inicios en la pintura y el dibujo, la
realizacion de un master de performance y escultura en la
Royal College of Arts la llevd a experimentar con la coreo-
grafia y el movimiento, dando como resultado piezas como
A Stone is a Stone, en la que dirige a tres performers que
mantienen una relacion de tension entre ellos y el publico,

a la que siguen No Ha Lugar. 30000. La Imposibilidad de
Borrar la Memoria realizada en Cérdoba (Argentina) con

los desaparecidos como linea argumental, o Yves Klein
Reply, una respuesta feminista a las acciones de Klein. Las
posibilidades corporales seguirdn siendo de interés para
Antoli, que realiza Virtual Choreography o Chaos Dancing
Cosmos 0,5 km and The movement of the other, entre otras
performances, también existentes en pinturas performati-
vas como My animal dance. En la Fundacié Joan Mird, When
Lines Are Time (2016) la artista realizé una obra conjunta
uniendo imagen, escultura y performance con la repeticion,
el gesto y el movimiento como eje argumental, que fue
asimismo el ndcleo de su intervencion en Tate Gallery (Lon-
dres) con The Kick Inside, The Loop Outside (2019). A Tube
Under The Sea (2020) llevé a CentroCentro (Madrid), en la
que una serie de esculturas tubulares con claras referencias
al mar y sus ritmos abundaban en este interés de la artista.
La obra D1 (2018) seleccionada en la presente Bienal, es el
registro del movimiento de la mano de un trabajador duran-
te su jornada laboral, una recreacion de ritmos y de gestos,
una danza dibujada que disgrega la mano hasta convertirse
en una sucesién de lineas que dotan a la pieza de un cierto
cinetismo.

Marta Beltran (Granada, 1977) aporta a la presente Bienal
la obra La madriguera 1, perteneciente al proyecto El juego
de la libertad: furor. A partir de la pelicula La madriguera
(1969), del cineasta Carlos Saura, la artista trabaja sobre
las posibilidades de expansidn del dibujo, desde el registro
diario en pequefio formato, hasta grandes formatos y la
composicion monumental. A través de un proceso de iden-
tificacion subjetiva con el material de la pelicula, la artista
encuentra un reflejo de las huellas de la memoria personal
como colectiva. Su principal motivacién es la representa-
cion de la figura femenina como expresién de contenidos
inconscientes y emocionales. A partir de la identificacién
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con cine de ficcién realizado por mujeres, o que tiene a
éstas como protagonistas, pretende acercarse a la cons-
truccién de una narracion subjetiva®'. La artista efectla una
apropiacion de fotogramas de peliculas con temas como la
nifiez y la adolescencia, la maternidad, la amistad, los lazos
familiares entre mujeres y la identidad, mostrando desde
diferentes perspectivas sus contradicciones. Sus dibujos,
realizados en blanco y negro sobre un fondo monocolor,
dotan a la composicién de una gran fuerza narrativa y de la
capacidad de efectuar un retrato estético y social de una
época tan magistralmente tratada por los cineastas escogi-
dos para el proyecto, Bufiuel y Saura.

Por su parte, la artista Gala Knorr (Vitoria-Gasteiz, Alava,
1984) realiza un ejercicio de apropiacion de imagenes de la
cultura popular favorecidas por la implantacién y ubicuidad
de Internet, que traduce en una suerte de bad painting en la
que temas de actualidad, personajes célebres e incluso me-
mes asociados a la cultura milenial son objeto de sus obras,
que, ademas de pintura, son creadas en neones, esculturas
y otros materiales y/o instalaciones. Formada en Liberal
Arts en la Richmond University, London, y completando

su formacién con un BFA Fine Arts en Parsons Paris, The
New School y un master en Bellas Artes en la University of
the Arts en Londres, el bagaje internacional de la artista

se evidencia en la amplitud de sus intereses, que permiten
realizar desde sus proyectos un analisis pandptico de dife-
rentes temas, en los que lo sociopolitico y cultural conviven
con una ironia no exenta de sarcasmo.

Una visidn analitica de la sociedad de consumo y su in-
fluencia directa en el ser humano es uno de los ejes de la
extensa obra multidisciplinar de Chus Garcia-Fraile (Madrid,
1965). Sus creaciones abarcan diferentes acercamientos a
los usos fetichistas de los objetos, al fetichismo del consu-
mo y de la mercancia en series como Sneaker y Ubiquitous,
critica a la alienacion de la que ya alertaron en su momento
pensadores como Lukacs en su critica a la cosificacion
(Verdinglichung) en Geschichte und Klassenbewusstseins
y su desarrollo y la formulacién del concepto de especta-
culo por parte de Guy Debord en La société du spectacle.
Garcia-Fraile reconoce que «las férmulas publicitarias mas
sutiles encierran hoy una concepcién del mundo y la no

31 Redaccion HI (30/10/2029) «Marta Beltran presenta en Huelva su coleccién de dibujos sobre la mujer» en Huelva Informacion.
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Fénix — 2021

Inox, metacrilato, fibra de
vidrio, PVC

150 x50 x 25 cm
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distincidn entre las categorias de lo real y la ficcién. Se bus-
ca programar y las necesidades se crean por los intereses
del sistema productivo y las ciencias tecnoldgicas aplica-
das a dicho sistema. Asi, cada vez es mas dificil distinguir
entre realidad y ficcidn, espectdculo y consumo, religion e
ideologia»?2. La artista dirige su trabajo hacia una suerte
de revisién de los simbolos presentes en la sociedad, de
sus mitificaciones, centrandose en objetos y situaciones
comunes y cotidianas. Sus visiones urbanas, como Paisaje
1CLS, seleccionada en esta Bienal, muestran fragmentos
de la ciudad magnificados, pixelados, sin definicién, como
metdafora de la uniformidad de las sociedades modernas.
La saturacién de los colores es reflejo de la vulgaridad de
las cosas y, por ende, del falso bienestar que preconiza el
urbanismo deshumanizado.

Palimpsesto, de Cristina Mejias (Jerez de la Frontera, Cadiz,
1986), es una serie de siete fotograbados sobre papel,
soporte posteriormente intervenido mediante la técnica
chine colle, consistente en la adicion de otra capa de papel
impreso extrafino (papel japonés). La imagen de cada foto-
grabado muestra una montafia de sal en blanco y negro que
se repite en cada lamina, mientras que el cielo se modifica
en cada uno de los fotograbados mediante aplicaciones de
color que diferencia a cada uno de los demas; para finalizar
se aplica adherido el papel japonés a cada fotograbado,
dotandole de un acabado y textura uUnicos. Las imagenes
proceden de un video grabado en las salinas de La Algaida,
en la costa noreste gaditana, zona de marisma en la que
estuvo situado en la Antigliedad el Lacus Ligustinus, ense-
nada maritima hoy desparecida relacionada con el mundo
tartésico y con la leyenda de la Atlantida. Los siete frames
extraidos del video muestran una realidad poliédrica del
entorno, cuyo referente principal—la montafia de sal—se
transforma por la proyeccién de luz, en un primer momen-
to, y con la adicién del papel japonés, al final, formando

las capas de lectura que conforman el palimpsesto. Mejias
gusta de trabajar con las tradiciones y su pervivencia a
través de la narracidn oral, que dota a cada historia de un
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la artista, su trabajo creativo «es algo asi como contar una
historia que me han contado a mi. Y ahi me doy la libertad
del narrador de poner el foco en uno u otro detalle a partir
de mi trabajo. No se trata de contarlo todo».

Cecilia de Val (Zaragoza, 1975), autora de una vasta obra
multidisciplinar, ha trabajado sobre identidad y relacién de
las personas con su entorno en diversos proyectos en los
que la propia artista era protagonista de sus fotografias en
una suerte de autorretratos coreografiados y altamente
narrativos. Su trabajo se ha ido desarrollando a partir de su
investigacion sobre la propia esencia de la fotografia y su
evolucidn, tanto técnica como conceptual, consciente de

la trascendencia que para la reproduccion de las imagenes
supuso la aparicion de la tecnologia digital. Para Cecilia de
Val, existe una analogia entre el cambio experimentado en
la materialidad de la fotografia a lo largo del tiempo y los
propios procesos histdricos, siguiendo la estela del nuevo
materialismo formulado por el fildsofo mexicano Manuel
Delanda, quien asegura que las sociedades humanas pue-
den ser vistas como un «material» capaz de experimentar
cambios de estado. Desde esta misma perspectiva anti-es-
tatica, los autores Bruno Latour y Albena Yaneva publicaron
el ensayo Give me a Gun and | Will Make All Buildings Move
(Dame una pistola y haré que se muevan todos los edificios)
en el que afirman que un edificio no es un objeto estatico,
sino «un proyecto en movimiento»*. Esta teoria, que inspira
el titulo de la serie a la que pertenece la obra presente en la
Bienal, permite a la artista experimentar sobre las formas de
la arquitectura, que representa fraccionadas y en perma-
nente disgregacion.

José Alvarez

sesgo particular dado por el narrador y por el receptor. Para Comisario
32 https://mujeresmirandomujeres.com/chus-garcia-fraile-adriana-pazos-otton-presentacion/

33 https://metalmagazine.eu/es/post/interview/cristina-mejias

34 LATOUR, BRUNO & YANEVA, ALBENA. (2008). «Give Me a Gun and | Will Make All Buildings Move»: An ANT’s View of Architecture. Ardeth. 1. 10.17454/AR-
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CECILIA
DE VAL

Dame una pantalla y haré que nave-
guen todos los edificios #18 — 2022

Impresién de tintas pigmentadas sobre
papel de algoddn

125 x75 cm

PAULA ANTA

Termal Nature — 2022
Impresion digital sobre mantas térmicas

166 x 200 cm
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ROSANA
ANTOLI

D1— 2018
Grafito y tinta sobre papel

142 x 102 cm

MARLA
JACARILLA

Exterior dia. Una familia
cualquiera sonrie — 2020

Video monocanal, 36’
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MARTA DE GONZALD
Y PUBLIO PEREZ

El ornamento — 2020

Video, 5’

KBAP™

CHUS
GARCA -
FRAILE

Paisaje 1CLS —
2022

Acrilico sobre
lienzo
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ABEL JARAMILLO

Jolonque — 2022

Video Full HD, 36’

CRISTINA
MEJInS

Palimpsesto — 2020

Edicién de siete fotograbados sobre
papel, seis de ellos intervenidos con
chine colle digital sobre papel japo-
nés Hosho

68 x 53 cmc/fu
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BALA
KNORR

Soldados Btfalo —
2022

Oleo sobre lienzo

162 x 130 cm

MARTA BELTRAN

La madriguera 1
Proyecto El juego de la libertad: furor — 2019
Tinta china y acrilico sobre papel

130 x 190 cm
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JUAN LOPEZ

Groundshot (p-"_vT.) — 2022

Silicona y barras de metal

200 x 180 cm

KBAP™
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MIQUEL
MONT

C_2—2021

Acrilico sobre metacrilato y
acrilico y esmalte sobre tela

130 x170 cm
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LEVI ORTA

La maldicion de la casa de la
esquina oeste — 2022

Instalacion. Materiales diversos

400 x 200 cm (medidas variables)
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MARIA CARBONELL

Sin titulo (Painting as an act of
resilience 1) — 2022

Oleo, esmalte y grafito sobre lino

195 x 260 cm







APENDICE

ARTISTAS SELECCIONADDS
EN LA BIENAL DE ARTES
PLASTICAS RAFAEL BOTI

| BIENAL DE ARTES
PLASTICAS RAFAEL BOTI,
1338

Obra adquirida

Raquel Arévalo

Paloma Gédmez Lara

Angustias Garcia & Isaias Grifiolo
Miguel Gémez Losada

Joaquin lvars

Abraham Lacalle

José Pifiar

Miguel Angel Porro

MP & MP Rosado

Obra seleccionada
Rafael Agredano
Angeles Agrela

Pilar Albarracin

Angeles Alcéntara

Tete Alvarez

Chema Alvargonzalez
Fernando Barrué de la Barrera
Mercedes Carbonell
Nuria Carrasco
Asuncion Cubero
Candela Delgado

Marilé Fernandez Taguas
Javier Flores

Pedro G. Romero

Nieves Galiot

Manuel Garcés

Javier Garcia Moreno
Manuel Jiménez

Rogelio Lépez Cuenca
Juan Luque

Médnica Valentina Macias
Javier Martinez Pérez
Ana Maria de Matos
Manuel Méndez
Santiago Navarro
Begofia Pérez

Raquel de Prada

Pablo Prieto

Sixto Rodriguez

Montserrat Rodriguez Garzo
Francisco Rubio

Antonio Sanz de la Fuente
Ignacio Tovar

Il BIENAL DE ARTES
PLASTICAS RAFAEL BOTI,
2000

Obra adquirida
Antonio Alvarez Gordillo
Manuel Bouzo Bouzas
José Manuel Ciria
Alberto Garcia Alix
Pablo Genovés

Pedro Muifo

Ignacio Pérez-Jofre
Pablo Prieto

Rafael Quintero
Alberto Reguera
Oscar Seco

Obra seleccionada
Concha Adan

Pilar Aladrén

Tete Alvarez

Juan Manuel Brazam
Calo Carratala

Félix de Aglero
Eduardo Cortils
Fernando Diaz Ge
Damian Flores

J. Miguel Garcia

Mar Garcia Ranedo
Miguel Gémez Losada
Matilde Grau

Evelyn Hellenschmidt
Eugenio Lopez
Francisco Llop

Lola Araque

Julio Martinez de la Fuente
Manuel Muioz

KBAP™

Oscar Luis Pérez

Luisa Porras

M2 José Rodriguez Velasco
Juan Romero

Jose Antonio Rosa
Pepa Rubio

Adriana Torres de Silva
Jordi Urbodn

Pablo Vallejo

Anna Valls

Manuel Vazquez Martin
Miguel Villarino

Miguel Zavala

Il BIENAL DE ARTES
PLASTICAS RAFAEL BOTI,
2001

Obra adquirida
Angeles Agrela
Jaume Barrera
Antonio Crespo
Jaime Gorospe
Candida Hofer
Francisco Llop
Xisco Mensua
José Mufioz
Santiago Navarro
Luis Paltré

José Luis Pastor
Cristébal Povedano
Simén Zabell

Obra seleccionada
Carlos Aires

Elena Asins
Fernando Baena
Martin Ballesteros
Manolo Bautista
Analia Beltran
Vega Bermejo
Elena Blasco

Angel Bofarull
Manuel Bouzo

José Carretero
Patricia Gadea

Chus Garcia-Fraile
Mar Garcia Ranedo
Dionisio Gonzalez
Ciuco Gutiérrez
Joaquin lvars
Eugenio Lépez
Alberto Martinez Ceballos
Raquel Monje

José Ramdn Montoya
Jaume Parera

JesUs Pedraza Villalba
Pablo Prieto

MP & MP Rosado
Francisco Suarez
José Manuel Vela
Juan Vida

Oriol Vila-Puig

Miguel Villarino

IV BIENAL DE ARTES
PLASTICAS RAFAEL BOTI,
2003

Obra adquirida
Concha Adan
Mariano Alonso
Tete Alvarez
Manolo Bautista
Javier Flores
Asunciéon Lozano
Manuel Margalef
Manuel Muioz
Pedro Osakar Olaiz
Pablo Prieto
Francisco Salido
Ana Sanchez Gonzélez
Simon Zabell
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Obra seleccionada
Félix de Agliero
Victor Barrios

Carlos Capelan
Maggie Cardelus

Luis Cruz Hernandez
Pedro Diaz Extremera
Carolina Ferrer

José Maria Guijarro
Aitor Lara

Fernando Lorite
Chema Madoz
Marisa Mancilla

Jose A. Modelo

Mon Montoya

Angela Nordestedt
Simon Pacheco
Joaquin Pefia-Toro
Cristobal Povedano
Joaquin Risuefo
Avelino Sala Calvo
Vallellano (Fernando Vacas)
Daniel Vega

José Manuel Vela
Manuel Velasco Gaton
Juan Vida

Carlos Vidal

Miquel Villarino

Luis Vioque

Domingo Zorrilla

U BIENAL DE ARTES
PLASTICAS RAFAEL BOTI,
2005

Obra adquirida
Juan Carlos Bracho
Jacobo Castellano
José Gallego

Julian Gil Martinez
Fernando Lorite
Cristina Martin Lara



Manuel Mufioz
JesUs Pedraza
Pablo Prieto
Sara Quintero
Francisco Salido
Mariano Tranque

Obra seleccionada
Ximo Amigo

Fernando Baena

Victor Barrios

Maru Calmaestra
Cristina Caflamero
Juan Bosco Caride
Carlos de Paz

Jaime de la Jara
Fernando Diaz Ge
Cristian Domecq
Fernando Garcia Correa
José Vicente Guerrero
Paloma Hernandez Garcia
Juan J. Huelva

David Lépez Panea
Isidre Manils

Cristina Martin Lara
Tomas Mendoza

José A. Modelo

Begofia Montalban
José Carlos Nievas
Maria José Pérez Vicente
Rax Rinnekangas
Joaquin Risuefio
Alfonso Sicilia

Antonio Tabernero de la Casa

Joaquin Urefia
Manuel Velasco
Lluis Vives
Stefan a Wengen

Ul BIENAL DE ARTES
PLASTICAS RAFAEL BOTI,
2007

Obra adquirida
Maria Carfias

Yotta Kippe

Diana Larrea

Juan Carlos Lazaro
Diego Opazo
Joaquin Pefia-Toro
Eduard Resbier
Ana Sanchez Gonzalez
Roberto Urbano
Juan Zurita

Obra seleccionada
Abigail Aguirre
Antonio Agullé
Norberto Alvarez Gil
José Carlos Balanza
Fernando Bayona
Maria Eugenia Calmaestra
Vanesa Castro

Ana Maria de Matos
Enrique del Castillo
Javier Flores

Verdnica Ruth Frias
Gabriele Friscia
Miguel Garcia Cano
Chus Garcia-Fraile
Angel Garcia Roldan
Miguel Gomez Losada

José Vicente Guerrero Tonda

Evelyn Hellenschmidt
Cristina Martin Lara
Federico Montserrat

M2 José Pérez Vicente
Pablo Prieto

Antonio A. Resurreccion
Manuel Romero Ramirez
Ruiz Nuio, Arancha
Francisco Salido

Miguel Soler

Juan Pedro Trejo

Lloreng Ugas
Marisa Vadillo

Vil BIENAL DE ARTES
PLASTICAS RAFAEL BOTI,
2009

Obra adquirida
Tete Alvarez

Juan del Junco
Javier Flores

Nieves Galiot

Ifiaki Lépez Orddfez
Aitor Ortiz

Jesus Zurita

Obra seleccionada
Fernando Baena
Carlos Cid Ruiz
Cecilia de Val

Miguel Rasero
Lloreng Ugas

Blanca Nieto

Alfonso Sicilia

Simedn Sainz

Miki Leal

Juan de Sande
Linarejos Moreno
Irene Andessner
Adrian Tyler

Clara Gonzalez Ortega
M2 José Pérez Vicente
Rafael Martorell
Bruno Arbesu

Miguel Gomez Losada
Carlos Orta

Cristina Fontsaré
Manolo Olmo

Carlos Miranda
Fernando Lorite
Christian Bagnat
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Ulll BIENAL DE ARTES
PLASTICAS RAFAEL BOTI,
2017

Obra adquirida

Irma Alvarez-Laviada
Nicolds Combarro
Isaac Montoya

José Pifar

MP & MP Rosado
Oscar Seco

Miguel Angel Tornero
Jorge Yeregui

Obra seleccionada
AAron

Victoria Adame
Angeles Agrela

Tete Alejandre Bueno
Tete Alvarez

Clara Isabel Arribas Cerezo
Fernando Baena
Christian Bagnat
Juan Baraja
Fernando Clemente
Almudena Fernandez
Manuel Ferreiro

Juan Antonio Gil
Clara Gémez Campos
José Jurado

Celia Macias

Ramon David Morales
Sara Munguia

Javier Palacios
Francisco Peinado
Elvira Sanchez Poxon
Lloren¢ Ugas

IX BIENAL DE ARTES
PLASTICAS RAFAEL BOTI,
2013

Obra adquirida
Ignacio Estudillo
Federico Guzman
Paco Lara-Barranco
Guillermo Mora
Encarna Sepulveda
Miguel Angel Villarino

Obra seleccionada
Alvaro Albaladejo
Alegria y Pifiero
Teruhiro Ando
Amaya Hernandez
David Latorre

Sergio Luna

Yasmina Moran
Javier Martin Ruiz
Fernando M. Romero
Antonio Ruiz Montesinos

Joaquin Francisco Torrego Grafia

José Luis Valverde
Veronica Vicente Alvarez
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