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Imagina un mundo de abundancia. Probablemente seria
exuberante, pleno y ancestral. Una topografia de conexiones,
redes y vinculos, un sistema de relaciones. La abundancia nos
arraiga en el mundo a través de la plenitud, la productividad

y la pluralidad, no solo referidas a los humanos sino a otras
formas de vida y entidades generadoras de vida. Reconocemos
hasta qué punto la vida humana esta entretejida con la de los
no humanos, y el modo en que nuestra capacidad de formar
comunidades depende de los y las que participan en ellas.

Las sensibilidades surgidas de la abundancia abrazan todas
las formas de inspiracion y cultivan una ética de la alegria
comprometida con el arte de la convivencia. Sientan las

bases para comenzar de nuevo y generan un espacio donde la
diferencia y la creatividad proyectan nuevos seres y elementos
al mundo.

La exposicidn Futuros abundantes invita a concebir la
construccion del mundo y sus futuros ecoldgicos desde

las premisas de la abundancia y la plenitud. Plantea un
dialogo entre visiones y propuestas artisticas de la coleccidén
TBA21 Thyssen-Bornemisza Art Contemporary en torno a

la multiplicidad de mundos en los que cohabitan humanos

y ho humanos: un mundo donde caben muchos mundos. En
esta amplia seleccidon de obras de la coleccion TBA21 estan
representadas distintas generaciones de artistas, procedentes
de geografias muy diversas. La exposicién cartografia
trayectorias ignotas y traza nuevos caminos para concebir
relaciones vitales regenerativas que desemboquen en formas
de convivir en la abundancia. Durante los meses en que la
exposicidon permanezca abierta al publico su propia forma
mutara: algunas obras seran sustituidas por otras y nuevas
iIncorporaciones enriqueceran el recorrido.

Centrarse en la abundancia es una cuestion de pensamiento
ontoldégico, ético y ecoldgico. El arte, la cultura y la educacion
suman fuerzas para evolucionar y reformular las practicas y
gramaticas ecolégicas que conforman nuestros futuros.



Ocupan espacios para ensayar escenarios sociales, ecolégicos
y artisticos/poéticos capaces de alterar la interaccién humana
con el planeta y de permitir que emerjan nuevas formas de
convivialidad. Tras una época de austeridad, la restauracion
de esa abundancia de posibilidades debera ser cultivada y
promovida socialmente.

Si queremos imaginar y organizar el mundo de forma diferente,
tendremos que visualizar nuevos horizontes para nuestras
politicas y para nuestra forma de relacionarnos. Construir
futuros abundantes implica apoyar iniciativas existentes y
aprender de ellas. Significa reorganizar el trabajo de manera
justa, redistribuir los recursos disponibles entre entornos

que presentan grandes diferencias, renunciar a lo que sea
necesario con tal de promover mas vida, y decrecer nuestra
productividad y generacion de residuos por el bien comun.

La seleccién de obras de la coleccion TBA21 Thyssen-Bornemisza
Art Contemporary es un reflejo del espiritu de la fundacién, y
muestra las motivaciones artisticas, ecolégicas y éticas que
han marcado dos décadas de investigacion, colaboraciéony
experimentacion a través de la creacion de obras de arte por
encargo. Con Futuros abundantes, TBA21 inaugura un trienio
de presencia en Cérdoba y celebra el vigésimo aniversario

de la fundacion. El programa general esta centrado en los
estimulantes relatos que forman parte de la colecciodn, y se
completa con conferencias, performances, instalaciones e
intervenciones publicas propuestas por artistas, profesionales,
pensadores y espectadores de todo el mundo, creando un nodo
de debate y pensamiento constantes.

Con obras de Ai Weiwei, Allora & Calzadilla, Dana Awartani,
Claudia Comte, Abraham Cruzvillegas, Elena Damiani, Olafur
Eliasson, Haris Epaminonda, Mario Garcia Torres, Isa Genzken,
Helen Mayer Harrison & Newton Harrison, Mathilde ter Heijne,
Camille Henrot, Ann Veronica Janssens, Miler Lagos, Sarah
Lucas, Matthew Lutz-Kinoy, Ana Mendieta, Regina de Miguel,
Beatriz Milhazes, Asuncion Molinos Gordo, Paulo Nazareth,
Ernesto Neto, Rivane Neuenschwander, Olaf Nicolai, Plata con
Semillas Silvestres | Belén Rodriguez | Victor Barrios, Diana
Policarpo, Naufus Ramirez-Figueroa, Matthew Ritchie, Thomas
Ruff, Bernardo Salcedo, Tomas Saraceno, Teresa Solar, Simon
Starling, Daniel Steegmann Mangrane, Thomas Struth, Rirkrit
Tiravanija, Janaina Tschape, Susanne M. Winterling, Cerith
Wyn Evans, Xie Lei, Yeo Siew Hua y Heimo Zobernig.

Futuros abundantes esta coorganizada por TBA21
Thyssen-Bornemisza Art Contemporary, fundada por
Francesca Thyssen-Bornemisza, y el C3A Centro de
Creacion Contemporanea de Andalucia con el apoyo
del Ayuntamiento de Cdérdoba.



Nacido en Copenhague, Dinamarca, en 1967. Vive en Copenhague,
Dinamarca y Berlin, Alemania

Catarata invertida de Olafur Eliasson fue una de las primeras
obras que dedico a las cataratas, y originalmente se concibid
para ser expuesta en el interior de una galeria. A diferencia de
los proyectos de arte publico que desarrollé durante las dos
décadas siguientes (especialmente en Nueva York en 2008 y
en Londres en 2019), Catarata invertida proyecta chorros de
agua hacia arriba, de recipiente a recipiente, revirtiendo el
Hujo gravitatorio habitual. La instalacidon evoca la majestuosa
Escalera del agua de los Jardines del Generalife de la
Alhambra, en Granada, asi como la historia de la ingenieria
paisajistica en Andalucia, que se remonta a la época medieval.

En Catarata invertida, una estructura en cuatro escalones
ubicada en una piscina de agua sostiene cuatro recipientes
rectangulares metalicos, uno en cada nivel. A través de un
sistema de bombeo, el agua se pulveriza al azar y sin limites
sobre los recipientes y la piscina, empapando también sus
alrededores. El sonido del agua chapoteando se oye por
encima del murmullo de las bombas eléctricas y el aire esta
impregnado de una sutil humedad. El interés de Eliasson en las
cataratas, y en las experiencias perceptivas multisensoriales
que generan, dialoga aqui con sus preguntas acerca de la
relacidn entre la subjetividad (interior) y la denominada
objetividad (exterior). La visidon ecoldgica, un término acuhado
por los psicologos Eleanor y James Gibson, ofrece una
explicacidn compleja sobre el proceso de percepcidn que
consiste en explorar el entorno no solo con los 0jos, sino con
«los-o0jos-en-la-cabeza-en-el-cuerpo-sobre-el-suelo». Hace
hincapié en las intrincadas interrelaciones entre lo visual, lo
movil, las sensaciones y el resultado de procesos ecoldgicos en
constante transformacioén.
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Olafur Eliasson
Catarata invertida, 1998
Instalacion con recipientes (acero, madera, PVVC),

andamio (acero inoxidable), bomba eléctrica, agua



HELENMAYERHARRISON
ANDNEWTONHARRISON

Helen Mayer Harrison nacié en Nueva York, EE UU, en 1927. Fallecié en Santa
Cruz, California, EE UU, en 2018

Newton Harrison nacié en Nueva York, EE UU, en 1932. Vive en Santa Cruz,
California, EE UU

Helen Mayer Harrison y Newton Harrison han colaborado
durante mas de 40 anos con cientificos, arquitectos y

otros artistas en la creacidn de obras interdisciplinares

que fomentan y potencian la biodiversidad y la produccion

y gestion de ecosistemas sencillos. Estas colaboraciones
implican propuestas rigurosamente investigadas para llevar

a cabo intervenciones en paisajes existentes que generan
transformaciones a gran escala y regeneracion continua.
Pioneros del movimiento del arte ecoldgico, los Harrison
concibieron Granja de camarones, pieza de supervivencia H#2
en 1971 en el marco del programa de arte y tecnologia de Los
Angeles County Museum of Art (LACMA) con la intencién de
estudiar un ecosistema sencillo y eficiente impulsado por la luz
solar. Esta instalacién de exterior consta de cuatro piscinas de
madera llenas de agua salada con distintas concentraciones de
salinidad y con la microalga Dunaliella. La salinidad especifica
de cada piscina sirve para cultivar algas de distintos tonos.
Para sobrevivir a altos niveles de salinidad y presion osmotica,
las algas producen g-caroteno. Este pigmento tihe el agua

de naranja, rosa y verde amarillento, generando imagenes
tridimensionales que recuerdan a la pintura de campos de
color. Entonces se introduce el camardn microscéopico Artemia,
que se alimenta de las algas y estabiliza cada piscina formando
ecosistemas autocontenidos y auténomos. Al ilustrar la riqueza
de un ciclo de vida bioldgico, la obra muestra el modo en que,
a escala, la granja de camarones puede producir toneladas

de biomasa marina para el consumo o para la produccion
energética. La palabra «supervivencia» en el titulo apunta a

la capacidad de estos organismos para prosperar en entornos
extremos, y subraya la necesidad de replantearnos nuestras
relaciones ecoldgicas en un mundo amenazado.

Desarrollada originalmente en colaboracion con el Scripps
Institute of Oceanography, San Diego, California, esta
instalacién ha sido realizada con aguas procedentes de las
Salinas del Aleman en Huelva, con el asesoramiento de
Sabina Limén y Ricardo Tur.



Helen Mayer Harrison and Newton Harrison

Granja de camarones, pieza de supervivencia #2,1971-2022
Energia solar, agua salada, sal, algas Dunaliella, camarones
de salmuera Artemia, madera, laminas de plastico




Nacido en Pekin, China, en 1957. Vive en Berlin, Alemania

«La historia siempre es la ficha del puzle que falta en todo lo
que hacemos». Esta afirmacion de Ai Weiwei atestigua que el
presente esta habitado por fragmentos de la historia, y que
nuestra tarea consiste en hallar formas de reconstruir, resucitar
o combinar dichos fragmentos. Hasta cuando resulta oscuro

e invisible, el pasado nos exige una respuesta sin nostalgia ni
anhelos romanticos. Ai, que suele emplear objetos historicos
muy valiosos en sus obras, rechaza la instrumentalizacién de

la historia y prefiere crear una atmosfera de desorientacion y
desobediencia utilizando antigledades de formas inesperadas.

En Luz que viaja, una columna de la dinastia Ming es el gje
central de una aparatosa lampara como las que el artista
produce desde hace anos. El pilar de madera, de casi cinco
metros de alto, esta apoyado en una base metalica movil.

En su parte superior, 5.000 cuentas de cristal especialmente
producidas para esta obra cuelgan de cuatro piezas circulares
entrelazadas. Las cuentas, de distintas formas, se disponen en
combinaciones aleatorias para generar destellos y reflejos. El
enorme pilar y la gracia de las hileras de cuentas confieren a
Luz que viaja un magnetismo monumental e ilustran las
palabras del artista cuando afirma que «para mi, esta pieza
recuerda a un baldaquino, con todas las connotaciones y el
aura de poder que conlleva este término».
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Ai Weiwei
Luz que viaja, 2007
Madera de Tieli, cuentas de cristal, acero, luz eléctrica




ANNVERONICA JANSSENS

Nacida en Folkestone, Reino Unido, en 1956. Vive en Bruselas, Bélgica

La artista belga Ann Veronica Janssens desarrolla desde la
década de 1980 un conjunto de obras que adoptan la forma

de instalaciones in situ y emplean materiales aparentemente
sencillos, incluso intangibles, como el vidrio, la luz, el sonido o
la niebla artificial. Sus propuestas artisticas viscerales exploran
la permeabilidad de los contextos, e invitan a los espectadores
a aproximarse a un umbral de inestabilidad visual, psicolégica
y temporal. El triptico CL2 sombra azul, CL9 sombra rosa y
atardecer B, que incorpora un filtro de PVC coloreado a cada
uno de los tres paneles de vidrio, crea reflejos iridiscentes y
variaciones cromaticas de azul, rosa y naranja en funcion del
punto desde donde se observen.

Janssens, cuya primera intencion fue ser arquitecta, ha
asimilado y aunado los juegos de geometria y luz en la obra
de Ludwig Mies van der Rohe, y las variaciones luminicas
atmosféricas en la ciudad de Kinsasa, Republica Democratica
de Congo, donde paso su infancia. Interesada en lo que se le
escapa, mas que en lo que puede definirse, Janssens desarrolla
una poetica de lo inasible y lo opaco. En este estado liminal,
su obra profundiza en la capacidad de un espacio para
transformarse en otro distinto, y lo traslada a experiencias
tactiles. A través de su mera presencia, del movimiento

y la inmersiodn, el publico participa en una sutil activacion

de las obras.



Ann Veronica Janssens
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CL2 sombra azul, CL9 sombra rosa y atardecer B, 2018

Tres paneles de vidrio recocido con filtro de PVC



MATTHEW LUTZ-KINOY

Nacido en Nueva York, EE UU, en 1984. Vive en Paris, Francia

En un intento de explorar las posibilidades formales y
simbdlicas de distintos materiales y técnicas, Matthew
Lutz-Kinoy trabaja con la pintura, la impresidn, la ceramica

y la poesia a partir de su experiencia previa en el teatroy la
danza. Procesos queer y colaborativos, a menudo combinados
con intervenciones performativas, se plasman en el lienzo y
se conciben como un terreno de negociacion para establecer
relaciones entre elementos visuales y textuales en un fluir
constante.

El titulo Esplendores arrojados a la tierra procede de un
verso del poema «Atlantis» del escritor estadounidense de
posguerra Robert Duncan. En este lienzo de gran formato,

un gran elemento curvado domina la superficie atravesada
por majestuosas pinceladas de pintura acrilica. La curvatura
apunta a un mundo que esta cambiando de formay a los flujos
y el movimiento como posibilidades de creacion e invencion.
Las lineas serpenteantes en distintos tonos de azul sobre el
fondo blanco conviven con veladuras amarillas y naranjas y
con pinceladas acuosas de rojo y rosa. En esta composicidon
abstracta y atmosférica al mismo tiempo, Lutz-Kinoy
superpone el texto del poema de Duncan, serigrafiado en rojo
en la parte superior de la pintura y replicado ocho veces a lo
largo del lienzo, que adopta asi el tratamiento de una pagina.

El pasado y el futuro estan

[lenos de desastres, esplendores

arrojados a la tierra, mares que crecen hasta eclipsar
las orillas y rugen.

Estos versos transmiten pena y anoranza por un pasado
sumergido que no ha sido olvidado, sino que vuelve a emerger
a través de los mares, un simbolo del tiempo y sus ciclos
recurrentes de destruccién y creacidén. Al transcribir «Atlantis»
directamente sobre el lienzo, Lutz-Kinoy experimenta con
procesos liricos como la fragmentacion y el montaje, que le
permiten diversificar el lenguaje y reinventar la composicidon

y la creacion literaria. Plasmadas sobre el lienzo, las palabras
resignifican las pinceladas y sugieren movimientos de olas y
vortices, ensamblando y disolviendo la materia sin cesar.




Matthew Lutz-Kinoy
Esplendores arrojados a la tierra, 2018 (detalle)
Serigrafia y acrilico sobre lienzo




CERITHWYNEVANS

Nacio en Llanelli, Gales, en 1958. Vive en Londres, Reino Unido

En esta serie de obras, el artista galés Cerith Wyn Evans
dispone antiguas plantillas japonesas de papel, denominadas
katagami, entre dos laminas de vidrio. El resultado es un
efecto de sombra que recuerda sospechosamente a una
proyeccion. El katagami es una técnica japonesa tradicional
que consiste en recortar plantillas para tenir tejidos, en

su mayoria telas de kimono. Para elaborarlas, varias capas

de fino papel washi, procedente del arbol de la morera, se
superponen con un adhesivo extraido del fruto del caqui
hasta obtener un papel colorido y robusto. A continuacion,

en el papel se recortan intrincados disenos con herramientas
de corte muy precisas. Entre los motivos mas populares

habia una gran variedad de estilizados crisantemos, ademas
de filigranas con arabescos y formas geométricas, grullas y
tortugas. Este saber artesanal, cada vez menos frecuente,

ha sido reconocido como Importante Patrimonio Cultural
Inmaterial en Japdn, y el Gobierno lo protege bajo la categoria
dedicada a técnicas y oficios de alto valor cultural y artistico.
Con esta humilde reivindicacion de lo que, por lo demas,

es un artefacto obsoleto, Wyn Evans celebra la costumbre,
muy presente en la cultura japonesa, de reparar y dar nuevos
usos a objetos cotidianos viejos, pasados de moda o rotos.
Ademas de recuperar estas pantallas repetitivas, las eleva a
la categoria de obra de arte, perpetuando su uso y valoracion.
Karl Marx senald que la obsolescencia rige los patrones ciclicos
de desplazamiento entre el trabajo humano y mecanico, y la
obsolescencia programada es un requisito de la produccion
industrial. La reparacion y la «re-mediacidén», por tanto,
afectan a la politica del cuerpo, la sostenibilidad y la estética.




Cerith Wyn Evans
Pantalla katagami 5, 2015
Plantilla de papel, papel de morera, laca caqui, hilo de seda



TOMAS SARACENO

Nacido en San Miguel de Tucuman, Argentina,en1973. Vive en Berlin, Alemania

En la obra de Tomas Saraceno el aire canaliza las
Interconexiones entre seres humanos y no humanos, criaturas
vivientes y materia no viviente. Su proyecto de largo recorrido
Aeroceno imagina una época sin fronteras ni combustibles
fosiles, en que la humanidad colabore con la atmdsfera,
toma el aire como objeto de investigacién y lo convierte en la
materia prima de sus obras. En linea con esta logica, Pneuma
5.5 experimenta con vidrio soplado a mano para modelar

una delicada pompa de jabdon que contiene el «pneuman»: el
aliento, el espiritu de aquello que, como el viento, es invisible,
inmaterial y animado. Pneuma 5.5, que forma parte de un
conjunto mas amplio de esculturas, también nutre distintos
elementos biéticos unidos en un ensamblaje de materia
organica e inorganica, incluidos varios ejemplares de Tillandsia,
una planta aérea tropical que no necesita sustrato para vivir.
_a Tillandsia tiene raices minusculas que se transforman en
pequenas anclas, y vive suspendida en el aire, sintetizando
0s nutrientes de la atmdsfera a través de los tricromes de
sus hojas. Mientras las plantas son capaces de metabolizar
el dioxido de carbono y resisten a las particulas de materia
que saturan el aire, Saraceno nos invita a reflexionar sobre
esta pregunta: «;COmo seria respirar en una economia
postcombustibles fdsiles, y cual es nuestra capacidad

de respuesta?».




Tomas Saraceno

Pneuma 5.5, 2021

Vidrio soplado a mano, corddén de poliéster,
corddén de terciopelo, monofilamento, Tillandsia



TOMAS SARACENO

Nacido en San Miguel de Tucuman, Argentina,en1973. Vive en Berlin, Alemania

Tomas Saraceno es conocido por sus proyectos de investigacion
especulativa como Aerocene, una indagacién artistica
Interdisciplinar sobre modos alternativos de transporte que no
requieren combustible, y por sus colaboraciones con aranas.

En su estudio, el equipo de Aracnofilia se ocupa de dinamicas
ecologias multiespecie, cultivando distintas «habilidades
perceptivas», y dedicando todo tipo de cuidados a no humanos.
Aracnologos, entomoélogos, etdlogos y musicos exploran junto

a las aranas las complejas arquitecturas y redes de la vida.

Estas dos obras sobre papel fueron creadas en colaboracion
con dos especies diferentes de aranas. Al congregar géneros
que de otro modo no colaborarian, Saraceno, su estudio y las
aranas que colaboran con ellos desarrollan telas de arana
hibridas creadas a través de encuentros multiespecie. La
serie de estampaciones de telas de arana sobre papel plantea
un modo distinto de leer e interpretar la arquitectura de la
tela de arana: como un mapa topolégico de movimientosy
temporalidades que rastrea las intrincadas complejidades
de estas esculturas de seda, o como extensiones corporales
al servicio de la comunicacion que emiten y transmiten
estimulos sensoriales.



Tomas Saraceno

Cartografia semisocial solitaria de HS 1700+6416 por una
unica Nephila senegalensis—una semana—y una unica
Cyrtophora citricola—tres semanas, 2016 (detalle)

Tela de arana, papel de archivo, fijador, tinta

Cartografia semisocial solitaria de HS 17700+6416 por una
unica Nephila senegalensis—una semana—y una unica
Cyrtophora citricola—tres semanas, 2018 (detalle)

Tela de arana, papel de archivo sobre Dibond, fijador, tinta



RIRKRIT TIRAVANIJA

Nacido en Buenos Aires, Argentina, en 1961. Vive en Nueva York, EE UU,
Berlin, Alemania, Chiang Mai, Tailandia, y Lamma Island, Hong Kong

En sin titulo 2016 (donde encajas en todo esto) (seis), Rirkrit
iravanija reflexiona sobre la relacion entre la naturaleza

y la cultura, la artificialidad y la reproduccién mecanica.

Los bonsais, surgidos del injerto de plantas mayores y
minuciosamente cultivados mediante la poda y la reduccion
de raices, son naturaleza tratada como artificio. A lo largo de
este proceso, el arbol se ata, dobla y miniaturiza para lograr
las formas mas perfectas. La imitacion mecanica del bonsai, la
escultura 3D en polimero blanco, es un objeto manufacturado
puro. Refleja la ingenuidad humana y el uso de tecnologias
capaces de dominar, alterar, replicar e, incluso, arreglar la
naturaleza. Al mostrar un universo inmovil y cerrado, la obra
también absorbe el contexto en que se expone. La caja de
acero inoxidable crea un bucle de respuestas opticas entre los
artefactos, los visitantes y el espacio, todos ellos refractados a
través de la superficie reflectante del pedestal, lo que dota a
la obra de un sentido performativo.

;,Donde encajan los humanos en todo esto? El caracter
inconcluso del titulo de la pieza denota el modo en que
Tiravanija cuestiona las interpretaciones unidimensionales

de su obra. A menudo el titulo combina las palabras «sin
titulo» con citas, guinos y frases entre paréntesis que
recuerdan a esloganes, reducen el tono asertivo y dan cabida a
ambiguedades y preguntas. Tiravanija, un nombre fundamental
en el desarrollo de la estética relacional de principios de la
década de 1990, lleva a cabo sutiles investigaciones sobre el
lugar donde se produce y expone el arte, prestando atencion a
la economia que sustenta sus procesos.




Rirkrit Tiravanija
sin titulo 2016 (dénde encajas en todo esto) (seis), 2015-2016
Acero inoxidable, poliamida, bonsai



BEATRIZMILHAZES

Nacida en Rio de Janeiro, Brasil, en 1960. Vive en Rio de Janeiro, Brasil

Las pinturas de Beatriz Milhazes son seductoras, cautivadoras
Yy enganosas, llenas de estratos y sorpresas. Consagradas a la
expansiva vitalidad de las flores, a sus delicados tirabuzones

y formas similares a hojas, las pinturas también muestran la
potenciay el simbolismo de los patrones decorativos. En su
Indagacion en torno a los puntos de contacto entre motivos
populares brasilenos —de la imagineria del carnaval a la flora
y fauna tropical— y el movimiento moderno occidental, las
referencias de Milhazes a menudo parecen ilimitadas. EI
espiritu hedonista del movimiento tropicalista, el uso del color
de Henri Matisse o Sonia Delaunay, los patrones textiles de
Emilio Pucci, el chitao brasileno —un tejido asequible pero
lleno de colorido— y la geometria abstracta aportan inspiracidn
al complejisimo y exultante repertorio de imagenes, formas

y colores que construye en su obra. Ella describe su forma

de entender la abstraccidon como «geometria de cromatismo
libre» y sigue un proceso por estratos: primero, Milhazes pinta
un motivo con colores intensos en una lamina transparente,

a continuacion la adhiere a un lienzo y después comienza a
retirarla cuidadosamente. Repite el proceso varias veces, hasta
obtener una superficie de aspecto envejecido que recuerda a
un collage y que carece de pinceladas visibles.

En Maresias, la artista logra transferir al lienzo toda la
potencia natural de las flores, caracterizadas por su capacidad
de diferenciar entre un numero ilimitado de tipos y formas.
Sus flores se multiplican a través de la variacion, como
Interpretaciones naturalistas y abstractas o como sutiles
siluetas graficas. Los rizos y arabescos aportan movimiento y
profundidad épticos a la composicién vibrante, y las franjas,
cuadrados y rectangulos ejercen la funcion de fondo, como si
se tratara de un lecho de flores. La hermosa maresia es una
pequena flor silvestre originaria de la cuenca mediterranea.

In Maresias, the artist succeeds in transposing the artist
succeeds in transposing onto the canvas the natural
totipotency of flowers, characterized by their ability to
differentiate into an unlimited number of types and shapes.
Her flowers multiply through variation, either as naturalistic
and abstract interpretations or as subtle graphic silhouettes.
The swirls and arabesques contribute to the vibrant
composition’s optical movement and depth, and the stripes,
squares, and rectangles serve as a supportive background,
like a flower bed. The pretty maresia is a small wildflower
native to the Mediterranean basin.




Beatriz Milhazes
Maresias, 2002-2003
Acrilico sobre lienzo



REGINA DE MIGUEL

Nacida en Malaga, Espana, en 1977. Vive en Berlin, Alemania

Holobiontes multiespecies con el sistema nervioso de un
calamar, corales, partes de hongos, flores, insectos, ceramica,
mascaras, collares y representaciones cosmicas: estos son
algunos de los organismos y objetos animistas que habitan las
obras de Regina de Miguel. Un holobionte, como teorizo la
bidloga Lynn Margulis, es un conjunto de muchas especies
que conviven para conformar sistemas ecoldgicos, a menudo
en simbiosis o0 bajo otras formas de cooperacién. Es la
materializacidén y el ejemplo de la interrelacion de toda la
materia organica e inorganica. En las series de acuarelas y
dibujos, entidades microbianas y creadas por el hombre se
enmaranan por completo y forman totems animistas que
expresan la interdependencia de toda la materia.

Estas obras forman parte de un grupo de pinturas surgidas a
partir de un relato de eco ciencia ficcion que de Miguel escribid
en 2020. En este cuento futurista, ambientado en un mundo
en que los humanos han colonizado el espacio, la protagonista es
una bidloga cuyas investigaciones sobre arqueologia alienigena
se desarrollan en un planeta llamado Exile (Exilio). Vive junto a
un pantano y describe y pinta las formas mutantes de vida que
la rodean. E| escenario mitopoético del pantano pasa de ser un
espacio de convivencia y multiplicidad que fomenta los dilemas
de la nostalgia a convertirse en una interfaz desde la que hablar
a cometas, acordar una reunion de suicidas o sonar con aguas
intoxicadas. Entonces, un brote virico la obliga a confinarse en
un hotel, por cuyos terrenos pasea en aislamiento observando
los hibridos entre pajaros e insectos y las especies vegetales
mutantes, mientras reflexiona sobre el vinculo entre la quimica
cosmica y las epidemias terrestres.



Regina de Miguel
Astro lacustre, 2021
Acrilico sobre tabla

Abrazo simbionte, 2022
Acuarela, gouache y lapiz sobre papel

Un encargo de TBA21 Thyssen-Bornemisza Art Contemporary
para Futuros abundantes



CAMILLE HENROT

Nacida en Paris, Francia, en 1978. Vive en Berlin, Alemania, y Nueva York, EE UU

La obra de Camille Henrot reconsidera las funciones y
sighificados de los objetos y el papel que desempenan en
sistemas de conocimiento consolidados y dominantes. Extrae
de la literatura, la biologia evolutiva, el cine, la antropologia,
la religion y la vida cotidiana tanto lo banal como lo
notencialmente transformador. Los mundos generados por

a obra de Henrot a menudo presentan un encuentro con

a fantasia y la realidad, que conspiran para abordar las
estructuras binarias de poder del dano autoinfligido, los ritos,
la autoridad y el control. El inconfundible lenguaje plastico de
la artista tiene como objeto revelar el modo en que estos roles
son a la vez simbdlicos y reversibles.

Yo digo es una escultura metalica compuesta por elementos
de bronce y aluminio unidos entre si. Desde un punto de vista
formal, la parte de aluminio tiene una forma figurativa con el
aspecto de un hibrido antropomaorfico entre un brazo y una
pierna. Dicho miembro abraza o, mas bien, estrangula la parte
de bronce, que recuerda a un saco de boxeo bajo presion. El
brazo de aluminio se prolonga en una mano que senala con

el dedo, lo que tal vez indique una relacién de poder y juicio
porque, después de todo, senalar con el dedo es otorgarse la
autoridad necesaria para hacerlo. Este abrazo potencialmente
sensual funde las formas y las ubica en un punto intermedio
entre el afecto y la dominacidn. A los visitantes corresponde
especular acerca del significado de que un objeto empleado
para entrenar artes marciales sea subsumido, en cierto modo,
por una entidad amorfa pero claramente humana.




Camille Henrot
Yo digo, 2017
Molde de aluminio, bronce, esterillas de jiu jitsu



Nacido en Ciudad de Guatemala, Guatemala, en 1978. Vive en Ciudad
de Guatemala, Guatemala

Tomando como inspiracidon los jardines «encantados» del
antiguo territorio de lengua ch’olti, hoy en Belice y Guatemala,
Huertos de los ch'olti consta de una serie de cortinas de
cuentas, cada una de ellas colgada de una rama de bronce
adornada con frutos de cacao, vainilla y achiote. Estos tres
cultivos ocuparon un papel central en un complejo sistema
agroeconomico prehispanico ligado a los manche ch’ol de las
tierras bajas mayas hasta finales del siglo xvi. En 1695, bajo
dominacidén espanola, el fraile Francisco Moran registro la
lengua ch’olti en un manuscrito titulado Arte y vocabulario

de la lengua Cholti. Es el unico testimonio de la lengua ch’olti
antes de su extincién. Tras anos de pacificacion fallida y
siguiendo los consejos de Moran, los hablantes de ch’olti fueron
violentamente expulsados y aniquilados, y sus tierras quedaron
despobladas bajo autoridad militar y misionera. Durante las
décadas siguientes el territorio ch’olti fue un lugar encantado
y maldito para los colonialistas. El manuscrito de Moran, y

el contexto en que fue creado, reflejan la larga historia de
imperialismo religioso y evangelizacidon en América Latina,

los procesos de deculturizacion y las pérdidas que el pueblo
guatemalteco sigue sufriendo en la actualidad.

Una serie de dibujos preparatorios para la instalacién sirven
como vehiculo para un imaginario fragmentado, que da forma
al pueblo perdido de los manche ch’ol. En deuda con la
lengua de las cosmologias indigenas y con la ciencia ficcion,
los dibujos retratan lo que parecen ser fantasmas, espiritus y
seres terrenales: rostros y cuerpos con rasgos humanos que
se transforman en plantas, bulbos, flores y hojas. Dibujados
sobre papel blanco o, en algunos casos, en un fondo nuboso
pintado con acuarela, estas figuras viven en transicién entre
dos mundos. En la obra de Ramirez-Figueroa, fantasmas
personales y colectivos pueblan mundos surreales.
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Naufus Ramirez-Figueroa
Huertos de los ch’olti, 2020




DANIEL STEEGMANN MANGRANE

Nacido en 1977 en Barcelona, Espana. Vive en Rio de Janeiro, Brasil

La instalacidon de Daniel Steegmann Mangrané, con su
desconcertante titulo © (infinito incompleto), funciona como
punto de entrada a Futuros abundantes e invita a los visitantes
a adentrarse en el mundo compuesto por muchos mundos

que despliega la exposicidén. Un tunel largo y cavernoso, hecho
con recortes de cortinas de aluminio Kriska, teatraliza los
rituales de entrada, movimiento y pasaje, y nos recuerda la
conveniencia de comportarnos como buenos invitados al entrar
en mundos de «otros». Del techo penden cadenas de colores
brillantes tipicos del sur de Cataluna, donde transcurrio la
infancia del artista. A medida que los visitantes atraviesan

las cuatro capas consecutivas de cadenas de aluminio, se

les incita sutilmente a negociar sus movimientos a través del
entorno. Pueden elegir entre abrirse paso ante la resistencia
de los eslabones, alterando su orden y provocando un tintineo
metalico, o cruzar los espacios vacios en silencio. Mientras

las cortinas cuelgan verticalmente en un patrén ordenado

y regular, los pasadizos abiertos entre ellas son amorfos y
asimétricos. El titulo &~ es la expresion matematica de dos
variables proporcionales entre si. Propone un juego entre la
plenitud y el vacio, la fluidez y la interrupcidén, que apela a
estados liminales de transito. Para Steegmann Mangrané,

que suele emplear sighos numeéricos y simbolos en sus obras,
en ocasiones el lenguaje resulta insuficiente como forma de
comunicacion. En todo caso, esta carencia no implica que esta
realidad sea menos valida.




Daniel Steegmann Mangrané

O~ 2018

Instalacion con cuatro cortinas de aluminio Kriska, rieles
de aluminio, marcos de acero con pintura pulverizada



PLATA /| SEMILLAS SILVESTRES

Plata es un colectivo artistico colaborativo formado por Jesus Alcaide,
Gaby Mangeri y Javi Orcaray. Se fundé en Cérdoba, Espana, en 2021

Semillas Silvestres se funddé en Cérdoba, Espana, en 1992

Acupuntura vegetal: plantas para un futuro sin petrdleo, un
proyecto desarrollado por Plata y Semillas Silvestres a lo largo
de varios anos, es una intervencion ecopoética que aspira a
revertir la desaparicion del manto vegetal de las ciudades, y a
reconciliar las necesidades de los ecosistemas botanicos con el
pensamiento cultural de los humanos. La intervencidn consiste
en plantar en espacios en desuso —patios, parterres— ciertas
especies que, utilizadas como sustitutivos del petroleo, podrian
favorecer un futuro libre de combustibles fésiles. Al introducir
biodiversidad en espacios reacios al cultivo, Plata y Semillas
Silvestres —un centro de investigacion especializado en la
produccion de semillas—, invitan a debatir sobre la sustitucidon
y la colaboracion con las plantas a la luz de una inminente
transicion energética.

LLos combustibles fésiles son depdsitos organicos derivados

de organismos vegetales que, de manera errénea, suelen
considerarse minerales. Las plantas acumulan grandes
cantidades de energia terrestre, lo que las convierte en
biosustitutos facilmente accesibles. Las especies oleaginosas
como el sésamo bastardo (Camelina sativa) pueden utilizarse
como biodiésel, al igual que el aceite de colza (Brassica napus),
el aceite de girasol (Helianthus annuus) y la soja (Glycine max).
La mayoria de tintes naturales tienen origen vegetal. Una amplia
gama de colores y tonos puede obtenerse a partir de raices,
frutos, vainas y hojas. El primer paso es hervir estos elementos
para extraer los componentes capaces de tenir. Después, los
tejidos se sumergen en agua coloreada. De las raices de la rubia
roja (Rubia tinctorum) se pueden extraer tintes como el rojo
turco. La gualda (Reseda luteola) contiene un flavonoide que
produce un tinte amarillo claro, apto para lana, lino e incluso
seda, especialmente cuando se cosecha antes de su maduracion
completa. Al combinarlo con el indigo procedente de la hierba
pastel (Isatis tinctoria) se obtienen tonos verdes.

El hecho de que numerosos productos que antano se obtenian

de plantas ahora se fabriquen con derivados del petroleo subraya
la riqueza de opciones libres de petroleo que tenemos a nuestro
alcance. Esto también atane a los textiles: las fibras del canamo
(de la variedad industrial de C. sativa), algoddén (Gossypium
hirsutum), lino (Linum usitatissimum) y ortiga mayor (Urtica dioica)
sirven para elaborar cuerdas, tejidos e indumentaria. La riqueza
vegetal nos rodea y nos proporciona opciones mas sostenibles,
renovables y de cercania.



Plata / Semillas Silvestres

Acupuntura vegetal: plantas para un futuro sin petroleo, 2022
Gualda (Reseda luteola), rubia roja (Rubia tinctorum),
equinacea purpurea (Echinacea purpurea), hierba pastel (Isatis
tinctoria), sésamo bastardo (Camelina sativa), colza (Brassica
napus), girasol (Helianthus annuus) y soja (Glycine max), lino
(Linum usitatissimum), cahamo (C. Sativa industrial), algoddn
(Gossypium hirsutum) y ortiga mayor (Urtica dioica)

Un encargo de TBA21 Thyssen-Bornemisza Art Contemporary
para Futuros abundantes



Nacida en Lisboa, Portugal, en 1986. Vive en Londres, Reino Unido,
y Lisboa, Portugal

Convulsiones, alucinaciones, guemazoén. E|l conjunto mas
reciente de obras de Diana Policarpo indaga en torno al hongo
del cornezuelo y su presencia en la historia, la ciencia y la
contraescritura feminista. El cornezuelo es un parasito téxico
que crece en el centeno y otros cereales. Cuando los humanos
y otros mamiferos lo consumen, los alcaloides que biosintetiza
pueden producir intoxicacidén y ergotismo. Esta enfermedad,
también conocida como fuego de San Antonio, produce
sensaciones de hormigueo y quemazon, espasmos musculares,
gangrena y alucinaciones. Muy habitual durante la Edad
Media, el envenenamiento por consumo de pan y sus sintomas
aparecen en pinturas de El Bosco y Matthias Grinewald bajo
la forma de fuerzas diabdlicas que ponen a prueba la devocidn
de San Antonio.

A lo largo de los siglos, las mujeres han empleado pequenas
dosis de extracto de cornezuelo para aliviar dolores pélvicos,
inducir abortos y tratar hemorragias durante el parto.

También se han documentado a fondo las propiedades
alucindégenas del cornezuelo, capaces de generar experiencias
psicodélicas. CPMK2 es el nombre que recibe la proteina
quinasa activada por mitégenos derivada del cornezuelo, y
empleada para sintetizar LSD. En CPMK2, Policarpo sumerge
a los espectadores en imagenes y sonidos en torno al ciclo
fungico, las politicas de salud sexual y la sabiduria de matronas
y curanderos que permiten reflexionar sobre las condiciones
actuales de precariedad y resistencia en las comunidades
agrarias. Las formas creadas digitalmente por Policarpo
recuerdan a las hifas —las estructuras alargadas, ramificadas

y filamentosas de los hongos— de las setas de cornezuelo, y
también evocan las transformaciones corporales posibilitadas
por el biohacking transfeminista. El paisaje sonoro de esta
animacion 3D procede de grabaciones microscopicas de esporas
de hongos que han sido amplificadas hasta resultar audibles.



Diana Policarpo

CPMK2, 2021

Animacioén 3D, color, sonido, 5:43 min

Efectos visuales: Joao Caceres Costa

Composicidon sonora con la colaboracidon de Edward Simpson
Un encargo de TBA21 Thyssen-Bornemisza Art Contemporary
en colaboracion con Kunsthall Trondheim



ERNESTONETO

Nacido en Rio de Janeiro, Brasil, en 1964. Vive en Rio de Janeiro, Brasil

Desde hace mas de veinte anos, el escultor brasileno Ernesto
Neto crea un conjunto de obras de nailon transparente
rellenas de bolitas de poliestireno y especias aromaticas

que aportan forma y olor a sus esculturas. Suspendidas en

el espacio y sujetas a la estructura arquitectonica, estos
entornos envolventes conforman instalaciones que albergan
cuerpos, activan movimientos y sensaciones y ofrecen espacios
de reposo. Descritas en ocasiones como «esculturas de la
experiencia», pueden ser ocupadas por los visitantes, que

se sumergen en este cuerpo exobiomorfico y experimentan
placeres sensoriales.

A través de su superficie suave y sensual, sus contornos
esqueléticos blancos y sus apéndices esféricos, Esqueleto
globulos evoca el cuerpo celular y la morfologia de sus tejidos
conectivos y vasculares. El titulo de la obra alude a dichas
caracteristicas biomoarficas, tal y como explica el propio
artista: «Esqueleto glébulos tiene dos tipos de significados
organicos: mediante la estructura y mediante el contenido.
Esqueleto es el tejido, que es el final, el esqueleto de la obra,
y la gravedad afecta al contenido, los glébulos, y ese contenido
se mantiene unido por el esqueleto. La piel proporciona un
limite, asi que la piel y el esqueleto son lo mismo en este
caso». La escultura esta compuesta por varias camaras

que aspiran a ser exploradas por cuerpos desplazandose en

un flujo constante de posiciones, perspectivas y relaciones
cambiantes. La gravedad y el equilibrio, lo organico y lo opaco,
el simbolismo y la abstraccidon escenifican un egjercicio
delirante sobre el cuerpo individual y colectivo, sobre el
equilibrio y lo comunitario.



Ernesto Neto
Esqueleto globulos, 2001
Tejido de poliamida, pellets de espuma de poliestireno, arena



Nacido en Mauthen, Austria, en 1958. Vive en Viena, Austria

Poniendo a prueba el lenguaje formal de la modernidad y la
naturaleza expositiva del arte, la obra de Heimo Zobernig
despliega estrategias de simplificacion, estandarizacion,
sistematizacion y apropiacion de modelos y patrones
industriales. Desde el inicio de su carrera a mediados de los
anos ochenta ha trabajado en series de pintura, escultura,
video, performance, instalaciones de contexto, intervenciones
arquitectonicas, libros y proyectos de diseno.

Algunos motivos recurrentes en las pinturas de Zobernig son
los elementos monocromos, las reticulas, las franjas y una
paleta de colores a la que vuelve constantemente. Sus efectos
pictdoricos son el resultado de decisiones metodolégicas
conscientes. En 2012 Zobernig comenzd una serie de pintura
gestual inspirada por una retrospectiva de Pablo Picasso que
tuvo lugar en la Kunsthaus de Zurich en 2011, y que reformulaba
la revolucionaria exposicidn que el artista espanol habia
protagonizado en 1932 en el mismo espacio. La exposicion
marco un punto de inflexion en la historia museistica moderna,
porque fue la primera gran retrospectiva de un artista vivo.

Al reconfigurar elementos formales como lineas y campos

de color amorfos, Zobernig retoma su indagacién sobre la

obra de Picasso. Esta obra pertenece a una serie de pinturas
protagonizadas por motivos estilizados de flores y hojas. En
estas pinturas la vibracion del color y la linea se intensifica, a
pesar de que la reticula permanece como marco de referencia.



Heimo Zobernig
Sin titulo, 2019
Acrilico sobre lienzo



SUSANNE M. WINTERLING

Born in Rehau, Germany, in 1970. Lives in Berlin, Germany

La instalacion de Susanne M. Winterling, Dificultades
luminiscentes, surgio a partir de la residencia TBA21 que

la artista realizd en la Alligator Head Foundation, de

Jamaica. La obra investiga la bioluminiscencia de las algas
dinoflageladas como indicadores de salubridad en aguas
costeras potencialmente toxicas. Winterling lleva varios

anos siguiendo estos cuerpos organicos que se iluminan al
moverse o al ser tocados, y su interaccién con ellos sugiere
nuevas formas de proximidad interespecie. En sus animaciones
generadas por ordenador, las imagenes ampliadas de las algas
acercan estos organismos al publico, en un cambio de escala

y de temporalidad que difumina los limites entre naturalezay
cultura. Winterling rodd durante su residencia una entrevista
grabada en video a un pescador acerca de los conocimientos
tradicionales de las comunidades pesqueras, que abunda en las
propiedades medicinales de las algas para tratar infecciones
cutaneas, tal y como saben en la zona desde hace siglos. La
obra sugiere una cercania metafdrica entre la piel —nuestra
frontera exterior, en contacto con nuestro entorno—y las
tecnologias de pantallas luminiscentes —la interfaz de nuestras
realidades digitales—. Las columnas de espejo, intercaladas con
los monitores como agentes corpdreos, enmascaran y reflejan
al mismo tiempo la visidn, tal y como sucede con los cuerpos

y la informacion que se entrelazan en los mundos analdgicos

y virtuales. La indagacién de Winterling profundiza en la
solidaridad entre especies y senhala nuestra vibrante forma de
enredarnos con otros cuerpos, en lo que la filosofa de la ciencia
Karen Barad denomina «tener-al-otro-en-la-propia-piel».




Susanne M. Winterling

Glistening Troubles, 2017

Dificultades luminiscentes, 2017

Instalacidn con cuatro animaciones CGl 3D de dinoflagelados
(color, sonido, en monitores); video monocanal (color, sonido)
en monitor; sonido de dos canales; cuatro columnas de espejo;
ocho dinoflagelados en moldes de bioresina

1:24 min, 2:50 min, 1:09 min, 00:43 min (animaciones)

714 min (video)

Un encargo conjunto de Contour Biennale, TBA21-Academy,
Alligator Head Foundation TBA21-Residency, Henie Onstad
Kunstsenter y el Institute of Contemporary Art, University

of Pennsylvania




RIRKRIT TIRAVANIJA

Nacido en Buenos Aires, Argentina, en 1961. Vive en Nueva York, EE UU,
Berlin, Alemania, Chiang Mai, Tailandia, y Lamma Island, Hong Kong

La obra de Rirkrit Tiravanija, al subrayar las posibilidades
sociales de los procesos no basados en objetos, encuentra su
expresion natural en el acto social de cocinar y comer. Sus
piezas, a menudo performativas, crean nuevas conexiones
basadas en la hospitalidad y la reciprocidad. sin titulo 2014 -
2016 (curry para el alma de los olvidados) (tres) deja constancia
del compromiso del artista con su pais, Tailandia, y sus
tradiciones culinarias y populares. Con este objetivo, el artista
fundd en 1998, cerca de Chiang Mai, The Land (La Tierra), un
proyecto concebido como un espacio abierto a los colectivos
locales que combina arte, agricultura y modos de cohabitacién.
Al documentar un encuentro en The Land, el video se despliega
lentamente y reflexiona sobre la preparacién y el consumo del
curry tailandés. El arroz que consumen las personas reunidas
en torno al artista procede de dos plantaciones cultivadas por
The Land y compartidas por las familias de los participantes.
La réplica en bronce del recipiente donde se prepara el curry
también se expone en la sala, sobre una hoguera. El consumo
alimentario que documenta el video tiene lugar en silencio. Es
un momento de memoria y meditacion.

Aunque no hay alusiones concretas, el ritual del curry se dedica
al alma de los olvidados. Teniendo en cuenta que en 2014 un
golpe militar en Tailandia expulsd por segunda vez en diez anos
a un gobierno elegido invocando la necesidad de restaurar el
orden frente a las manifestaciones callejeras, se puede deducir
que esta comida comunitaria es un acto de solidaridad con

los disidentes y manifestantes caidos. Los nuevos poderes
militares también impusieron ley marcial y censura. En la
pelicula, la solemne ausencia de palabras en contraste con

el ambiente desenfadado aporta unidad al grupo, generando
concentracion, intimidad y parentesco. La obra aborda una
multiplicidad de épocas y espacios: la inmediatez del espacio
expositivo, donde la olla se muestra como una reliquia ante las
Imagenes en movimiento, y el testimonio de las experiencias
que se relatan o sugieren en el video.



Rirkrit Tiravanija

sin titulo 2014-2016 (curry para el alma de los olvidados)
(tres), 2016

Videoinstalacion de tres canales, color, sonido, 47:00 min
Escultura de bronce



ABRAHAMCRUZVILLEGAS

Nacido en Ciudad de México, México, en 1968. Vive en Ciudad de México,
México

Futuros abundantes interviene en los espacios no utilizados
expositivamente del C3A y los reactiva introduciendo vida
vegetal y animal en este entorno artistico. Tres patios
hexagonales fueron asignados al artista mexicano Abraham
Cruzvillegas para que expusiese en ellos esculturas realizadas
ex profeso. Los ensamblajes de Cruzvillegas aluden a figuras
histéricas, y ahondan en distintos modos de intervenir en la
historia y en la memoria colectiva sin soslayar su complejidad.
Una cita a ciegas con Ibn Zaydun, entre el aceite y el agua es
una obra concebida especificamente para esta exposicién e
invita a conversar con varias figuras: el poeta Ibn Zaydun (1003-
1071), posiblemente el mas famoso de al-Andalus, conocido
por sus escapadas y por las nuniyyas que dedicdé a su amada, la
princesa Wallada. Esta cita a ciegas se completa con agua del
rio Guadalquivir, conocido en arabe como Wad/’ [-Kabir, o Gran
Rio, y con aceite de oliva ecoldgico y sin filtrar, cuyo término
en arabe, zaytun, es casi idéntico a Zaydun. La escultura
adopta la forma de un puente que conecta las dos orillas del
Guadalquivir entre el casco viejo y el denominado Campo de
la Verdad —donde se encuentra el C3A—, zona en la que tuvo
lugar una de las principales batallas de la Cordoba medieval.

La cita a ciegas es, para Cruzvillegas, una metafora de su
forma de relacionarse con materiales encontrados e inéditos
para él, e ilustra su capacidad para dar nuevos usos, reasighar y
redefinir la percepcidén que tenemos de dichos objetos. «Todos
los objetos cobran vida cuando los empleo en mi obra. Las
cosas tienen su propia opinidn, y piden cosas o no las piden»,
explica el artista. Estos materiales dotados de opinién propia,
en precario equilibrio y unidos entre si por cuerdas, cables y la
fuerza de la gravedad, articulan las estrategias conceptuales,
las coordenadas politicas y las estéticas contingentes sobre las
que Cruzvillegas pone el foco.



Abraham Cruzvillegas

Una cita a ciegas con Ibn Zaydun, entre el aceite y el agua, 2022
Madera, metal, piedra, fibra sintética, fibra natural, ceramica,
aceite, agua, tierra y organismos Vvivos

Un encargo de TBA21 Thyssen-Bornemisza Art Contemporary
para Futuros abundantes



Nacida en Belo Horizonte, Brasil, en 1967. Vive en Sao Paulo, Brasil

Deseo tu deseo es una explosidn de color compuesta por
cientos de cintas de algoddn de diferentes colores que cuelgan
de forma desordenada de un muro blanco. La superficie de la
pared esta llena de pequenos agujeros de taladro que sujetan
las coloridas tiras o, en su defecto, pedazos de papel enrollado.
Cada cinta lleva inscrita una frase que expresa un deseo,

una esperanza o un sueno personal, y todas ellas comienzan
del mismo modo: | wish, yo deseo, je voudrais, vorrei...

Cuando estaba preparando su primera instalacién en 2003,
Neuenschwander pidid a cuarenta personas su aportacion

a la seleccion inicial de deseos. Desde entonces, miles de
personas han compartido e intercambiado sus anhelos. Las
reglas son sencillas: coge una cinta, atala tres veces alrededor
de la muneca o el tobillo, pronuncia un deseo por cada nudo,

y sustituyelo por tu propio deseo. Cualquiera puede hacer una
contribucidén a la futura coleccion de deseos anadiendo una
nueva nota en los espacios vacios. El anonimato de este ritual
de intercambio y su caracter ludico permite a los participantes
confesar a desconocidos sus deseos, frustraciones y anhelos
mas intimos, construyendo conexiones personales y, sin
embargo, imposibles de rastrear.

Esta obra rinde homenaje a una longeva tradicién brasilena
que tiene como centro la iglesia de Nosso Senhor do Bonfim
en Salvador, Bahia. Los peregrinos deben enrollarse la Fita do
Senhor do Bonfim (cinta del Senor de Bonfim) en la muneca o
engancharla a las puertas de la iglesia. Los amuletos también
recuerdan a los orisa, deidades yoruba a quienes se invoca al
formular los tres deseos. Emulando la fusién de las tradiciones
populares catdlicas y afrobrasilenas, Neuenschwander investiga
las intersecciones entre culturas, personas y simbolos de
comunicacion. Asi, conecta pasado, presente y futuro en

un ciclo de participacién entre la artista y el publico que
evoluciona de forma perpetua y nunca concluye.
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Rivane Neuenschwander
Deseo tu deseo, 2003
Cintas de tejido coloreado estampado con deseos del publico



MATHILDE TER HEIJNE

Nacida en Estrasburgo, Francia, en 1969. Vive en Berlin, Alemania

El titulo de la obra de Mathilde ter Heijne Mujer para llevar se
puede interpretar de modo practicamente literal: los visitantes
pueden elegir entre 180 postales con retratos de mujeres, y
llevarse todas las que quieran. Las postales muestran retratos
de mujeres que vivieron entre 1839, fecha de aparicion de

los primeros daguerrotipos, y la década de 1920, una época
marcada por el auge del movimiento por los derechos de

las mujeres. Ter Heijne comenzd a buscar y recopilar estas
fotografias en archivos de museos de todo el mundo en 2001.
Las fotografias se tomaron como registros etnograficos. La
identidad de las personas retratadas se ha perdido, o tal

vez nunca fuese registrada. También cabe la posibilidad de
que los archivos donde alguien registré sus nombres nunca
fueran asociados a sus fotografias. Quizas ellas nunca fueron
consideradas seres independientes, sino muestras de sus
civilizaciones, atributos de sus maridos o padres, o propiedad
de sus duenos.

El reverso de cada retrato documenta sucintas biografias de
mujeres de la misma época: vidas que, considerando el tiempo
en que vivieron, podrian calificarse como extraordinarias. Entre
las biografiadas estan, por ejemplo, Aletta Jacobs, la primera
mujer meédica de Paises Bajos, la reina zulu Nandi y la escritora
palestina May Ziadeh. En su mayoria, sus biografias constan

de unos pocos fragmentos y rara vez estan completamente
documentadas. Mediante la conjuncion libre y asociativa

de biografias minuciosamente documentadas y fotografias
anonimas, la artista plantea una pregunta: ;por qué estas
mujeres, a pesar de sus grandes logros, no reclamaron el lugar
que les correspondia en la historia? Mujer para llevar reescribe
la historia para integrar a estas mujeres e invoca una asamblea
imaginaria de mujeres cuyas vidas fueron despreciadas,
invisibilizadas y sometidas. Al llevarse estas fotografias
consigo, el publico se implica en sus historias y amplia

su alcance.
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Mathilde ter Heijne

Mujer para llevar, 2005
Impresiones digitales en blanco y negro, expositores de postales



JANAINATSCHAPE

Nacida en Munich, Alemania, en 1973. Vive en Nueva York, EE UU

Profundamente ligadas a las fuerzas vitales del agua, las
pinturas, dibujos y acuarelas de Janaina Tschape estan repletas
de seres acuaticos y universos organicos surgidos de un proceso
subjetivo que oscila entre la inmersién, la contemplacion
meditativa y las conversaciones con cientificos. En sus obras,
el agua es una fuerza de sanacion y transformacién, y un reino
misterioso habitado por sirenas y bestias. Al evocar paisajes
acuaticos imaginarios inspirados en la vida bioldgica, Tschape
encapsula el agua, su fluidez, su dimensién mitoldgica y su
Importancia ecolégica como habitat de una multitud de
criaturas, como medusas, algas y pulpos.

En la acuarela Relato breve sobre un manglar, la fluidez de

la vida acuatica se entremezcla suavemente con las motas
de luz que se cuelan entre las hojas, en un retrato pantanoso
del manglar, un bioma tropical adaptado a condiciones de
escasez de oxigeno propio de zonas pantanosas costeras en
aguas tropicales que protege discretamente las costas porosas
de la erosion y las tormentas. A medio camino entre la tierra
y el mar, sus delicadas estructuras que recuerdan a raices se
alimentan de aire y barro, y albergan ostras, cangrejos y lapas.
Los bosques de manglar afrontan hoy una amenaza global, y
sus pérdidas superan el 60% en algunas zonas del mundo.




Janaina Tschape
Relato breve sobre un manglar, 2005
Acuarela sobre papel



Nacida en Aranda de Duero, Burgos, Espana, en 1979. Vive entre Espana
y Egipto

Combinando escultura y ceramica artesanal tradicional,
Asuncion Molinos Gordo rinde homenaje a los variados usos y
la magistral ingenuidad de la alfareria destinada a conservar

y transportar agua, y pone sobre la mesa las dinamicas y

los juegos de poder que regulan el acceso a las fuentes de
agua. Jarras, cantaros, cantimploras, palanganas y ritones,
producidos en colaboracién con tres talleres de Manises
(Espana), replican formas usadas durante siglos en la cuenca
mediterranea para transportar, beber y rendir culto al agua.
_os collages ceramicos reviven fragmentos de distintas épocas
nistoéricas, como la dinastia Nazari, la ultima musulmana de

a peninsula ibérica, y botijos de engano, una clase de botijo
adornado con varios pitorros, algunos de ellos puramente
decorativos, y cantaros de novia, un simbolo de abundanciay
celebracidn comunitaria. Las estructuras metalicas recuerdan
a las caritativas fuentes —ollel— que ofrecen agua potable a los
transeuntes de las ciudades islamicas.

En su investigacion sobre el campesinado contemporaneo,
Molinos Gordo pone el foco sobre la distribucidén justa del
agua, haciendo hincapié en el contraste entre los sistemas
tradicionales de cooperacién y solidaridad y la tendencia
actual a privatizar y mercantilizar los recursos. Ensalza

a alfareria artesanal y su valor, y explora los nexos entre

la disponibilidad de agua corriente, la mecanizacién de

a agricultura y el papel de las comunidades rurales en la
sociedad contemporanea. «jCuanto rio alla arribal!» es un
verso de «El cantaro roto», un poema emblematico del poeta
mexicano Octavio Paz. Escrito en los anos sesenta, denunciaba
la modernizacion de su pais y representaba el sufrimiento

de su pueblo a través de tierra seca, polvo y espinas. De un
modo similar, Molinos Gordo cuestiona las visiones simplistas
que consideran a los agricultores como meros productores
de alimentos, y reivindica su papel como agentes culturales
fundamentales y como duenos de saberes tradicionales que
podrian resultar utiles para afrontar los desafios del presente.




Asuncion Molinos Gordo
iCuanto rio alla arriba!, 2021
Ceramica glaseada, hierro
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ANAMENDIETA

Nacida en La Habana, Cuba, en 1948. Fallecié en Nueva York, EE UU, en 1985

En 1983 Ana Mendieta obtuvo la beca del Prix de Rome
otorgada por la Academia Americana en Roma. Su residencia
en Italia supuso un punto de inflexidon: tras anos trabajando en
exteriores, pasod a crear esculturas, dibujos y estampaciones
en su estudio. Trabajar en interiores le permitid un tipo de
permanencia formal que sus obras realizadas en conexidn

con la tierra solo habian tenido a través de su documentacion
en fotografia o filmacidén. En todo caso, siguido empleando
materiales naturales y dando protagonismo a la silueta

como forma central de su obra. La vida y la regeneracidn, asi
como la propia temporalidad de su obra, conservaron una
iImportancia nuclear en su trabajo, a pesar de la naturaleza
mas tradicional y estatica de su composicion. Muchos de los
materiales que Mendieta empled en este nuevo conjunto de
obras —que incluyen hojas verdes, papel de corteza, barro,
tierra y raices de plantas— no fueron inmunes a los efectos del
tiempo. Su estructura sufrié procesos de descomposicion que
se manifestaron en cambios de color y textura e integraron de
forma definitiva los ciclos vitales de la naturaleza en sus obras.
Mendieta solia afirmar que, si pudiese reducir su cuerpo a una
forma basica, seria una hoja en el momento en que cae del
arbol al suelo para descomponerse en el sustrato y volver a ser
parte de él. En esta nueva fase, por tanto, la hoja —a menudo
combinada con el repertorio visual de las emblematicas
siluetas de Mendieta— se convirtiéo en una herramienta
fundamental para retratar esta tematica del «regreso al
origen». Esta obra sin titulo pertenece a una serie recogida en
el libro Pietre Foglie (Roma, 1984).




Ana Mendieta

Sin titulo, hacia 1984-1985

Calco de hoja recortado en forma de hoja



ANAMENDIETA

Nacida en La Habana, Cuba, en 1948. Fallecié en Nueva York, EE UU, en 1985

La artista nacida en Cuba y de nacionalidad estadounidense,
Ana Mendieta, es célebre por sus obras realizadas en conexidn
con la tierra de los anos setenta, intervenciones escultoricas
en el paisaje que establecian una relacion simbidtica entre su
cuerpo o su silueta fantasmal y su entorno natural. Al fusionar
su interés en los rituales afrocubanos y en la religidn panteista
de la santeria con practicas contemporaneas como el arte
asociado al paisaje, el body arty la performance, conservaba
los lazos con sus raices cubanas. Su serie «Silueta», iniciada en
1973, empleaba formas femeninas abstractas a través de las
que esperaba acceder a una «fuerza femenina omnipresente».
Mendieta, que trabajo en lowa, Cuba y México, imprimid

en el suelo y la roca la forma de su cuerpo, cubierto por un
repertorio de materiales que incluia flores, ramas de arboles,
musgo, polvora y fuego, ocasionalmente combinados con
corazones de animales o las huellas de sus manos en el

suelo. Hacia 1978, Siluetas dio paso a una serie de dibujos de
arquetipos femeninos de las culturas indigenas taino y ciboney
y de la mitologia precolombina tallados en la roca, modelados
con arena o grabados en arcilla. Cuando intervino en unas
cuevas naturales de piedra caliza situadas a las afueras de

La Habana, su intencidn era que dichas esculturas fuesen
descubiertas por los visitantes que acudieran al parque en el
futuro. Aun asi muchas acabaron destruidas por la erosion y

el cambio de usos de la zona. Mientras varias de estas obras
han sido redescubiertas, para la mayoria de los espectadores
estas Esculturas rupestres (1981), como las Siluetas que las
precedieron, perviven en las filmaciones y las fotografias de
Mendieta, magnhéticos vestigios de su busqueda, en palabras
de la artista, de esa «unica energia universal que fluye a través
de todo: del insecto al hombre, del hombre al espectro, del
espectro a la planta, de la planta a la galaxia».



Ana Mendieta

Sin titulo, lowa, 1981

Impresidon en gelatina de plata



MATTHEW RITCHIE

Nacido en Londres, Reino Unido, en 1964. Vive en Nueva York, EE UU

La obra de Matthew Ritchie explora las ramificaciones
narrativas y los mitos del universo: relatos religiosos, cientificos
y culturales creados para plasmar patrones simbodlicos
inagotables y para ofrecer explicaciones que permitan
entender los mundos humanos, naturales y suprahumanos.

La granja familiar es un entorno pictérico compuesto por
pinturas, cajas de luz, dibujos murales y una instalacidn
topografica de gran formato que auna historia personal,
cosmologia y los mitos y la geologia de Reino Unido. En la
instalacion de Ritchie colisionan distintas escalas temporales
y se dispersan, como en un caleidoscopio, relatos y sistemas
de informacidén muy variados. La granja familiar traza una
linea entre la infancia de la abuela del artista en una granja de
manzanas desaparecida tras la ampliacion del aeropuerto de
Heathrow, en Londres, y una suerte de historia césmica.

En concreto, la obra se adentra en el periodo conocido como
la Gran Oxidacién, cuando la vida aerdbica conquisto el
planeta y desplazd a sus anteriores ocupantes. También
presta atencidén a hallazgos cientificos como los que Isaac
Newton presentd en su Philosophiae Naturalis Principia
Mathematica, y muestra recreaciones espaciales de teoria
cuantica. Otra referencia es el culto celta a la cabeza
decapitada, y al hecho de que la costa de Escocia estuvo un
dia conectada con Maine y Noruega, antes de la fragmentacién
de Pangea, el supercontinente primigenio.




Matthew Ritchie
La granja familiar, 2001
Instalacién de técnica mixta con
La granja familiar, 2001 (tinta y grafito sobre Mylar)
Germinal, 2001 (6leo y rotulador sobre lienzo)
Plano de establecimiento, 2001 (6leo y rotulador sobre lienzo)
La granja familiar, 2001 (impresiones Duratrans Lambda
en caja de luz)
La granja familiar, 2001 (acrilico y rotulador sobre el muro,
esmalte sobre Sintra)
Espacio Calabi Yau, 2000 (acrilico, rotulador sobre pared)
Puede que ya seas un ganador, 2000 (rotulador sobre pared)



MATTHEW RITCHIE

Nacido en Londres, Reino Unido, en 1964. Vive en Nueva York, EE UU

«Qye, si no te crees del todo, o eres indiferente al
calentamiento global, la migracion masiva, la hambruna 'y

la sequia en lugares remotos, la ciencia en los limites de lo
posible, tu cuerpo, las drogas que tomas, la respiracion, la
luz o el amor, o el lugar de donde dejara de venir pronto tu
café favorito, tal vez esta nueva materialidad no sea para
ti», escribe Matthew Ritchie en una reflexion sobre filosofia
contemporanea. De hecho, el nuevo materialismo, una
investigacion filosofica sobre la vitalidad de la materia, lleva
presente en su obra desde hace mucho tiempo. Diagramas
esenciales recuerda a un conjunto de garabatos, dibujos,
apuntes y notas, y varios pensamientos y reflexiones «no
fundamentales». Algunas adquieren la forma de estructuras
moleculares, formulas matematicas y criaturas extranas
que recuerdan a amebas. Letras dispersas revelan mensajes
cripticos escondidos en esta marana de formas negras.

Esta obra exuberante y compuesta por varias partes aborda
de forma ludica el problema de que cualquier sistema
diagramatico puede derribar pensamientos cientificos,
simbolicos y fantasmaticos, y establecer vinculos entre
representaciones abstractas, factuales y linglisticas. En
ocasiones, diagramas y formulas expresan la fantasia de

la superioridad intelectual y racional, pero solo pueden
interpretar circunstancias desde el pedestal de los sistemas de
conocimiento establecidos. No confirman la realidad existente,
sino que reconfiguran sobre la marcha dénde estamos y
quiénes somos.



Matthew Ritchie

Diagramas esenciales, 2002

Adhesivos de vinilo montados sobre la pared



TERESASOLAR

Nacida en Madrid, Espana, en 1985. Vive en Madrid

Osteoclasto (No sé como llegué a bordo de este barco, este
ombligo de mi arca) es una instalacidén compuesta por dos
kayaks, el «Radio» y el «Cubito», modelados a partir de la
forma de huesos humanos. Ambas esculturas forman parte de
un conjunto de obras de arte publico expuestas en Liverpool.
Sugieren la imagen de un esqueleto desarticulado y establecen
un vinculo entre la estructura que permite el movimiento

del cuerpo humano y uno de los medios de navegacion mas
tradicionales. Al establecer este paralelismo, Solar concibe

el cuerpo humano como una entidad porosa y en constante
mutacion, tal y como evoca el titulo de la obra, que alude a
un tipo de célula, el osteoclasto, que absorbe y remodela los
huesos, en una funcidn esencial para mantener y reparar la
columna vertebral. Los asientos para los posibles navegantes
han sido tallados en las esculturas, segun un diseno que
replica los agujeros de una flauta de hueso, que a su vez evoca
el aire insuflado en el instrumento y el viento que mueve

la embarcacién a través del océano. Osteoclasto es una
invitacion a sumergirse en otra materia, un acto metafodrico
de desplazamiento y trascendencia que permite que el
pensamiento abandone tierra firme y asuma la fluidez, los

tiempos de las mareas, el movimiento lento y la permanencia
a flote.




Teresa Solar

Osteoclasto (No sé como llegué a bordo de este barco,
este ombligo de mi arca) «Radio», 2021

Resina, metal, pintura de automavil

Osteoclasto (No sé como llegué a bordo de este barco,
este ombligo de mi arca) «Cubito», 2021
Resina, metal, pintura de automauvil

Un encargo de la Bienal de Liverpool 2021
Cortesia de la galeria Travesia Cuatro, Madrid, y de la artista



PAULONAZARETH

Nacido en Governador VValadares, Brasil, en 1977. Vive en Santa Luzia, Brasil

El artista peripatético brasileno Paulo Nazareth acude a sus
raices africanas e indigenas para formular gestos que aspiran

a restituir las historias arrinconadas del Sur Global. En su

Serie de etnografia blanca, Nazareth recopild en internet
retratos en blanco y negro de comunidades africanas. Después
las imprimio en papel de algoddn, un soporte que alude a

las rutas de comercio del algoddn, la extraccion de recursos

en las colonias africanas y el esclavismo de plantacion. Este
proceso de impresion sobre papel de algoddn genera retratos
difuminados, ilegibles y despersonalizados: no hay forma de
identificar con claridad rostros, objetos, posturas ni escenarios,
porque sus contornos y rasgos estan desenfocados. Las
Imagenes resultan todavia mas distorsionadas debido a los
circulos blancos trazados a mano con efun, una tiza empleada
para distintos cometidos culturales en la comunidad Olukumi.
El velado de imagenes que representan una conciencia negra
especifica genera una sensacion de opacidad que problematiza
el concepto de transparencia en la investigacion etnografica.

En Poéticas de la relacion (1990), el poeta y fildésofo

Edouard Glissant describe la opacidad como herramienta de
resistencia frente a las formas de conocimiento que exigen
la transparencia del «otro», un acto paternalista que reduce
la singularidad y la complejidad del sujeto y fomenta su
cosificacidon y sometimiento. La «serie de etnografia blanca»
invita a reflexionar de forma critica sobre la representacién
de las personas negras y sobre los remanentes de una mirada
colonial que emana de (y refuerza) la hegemonia cultural,
geopolitica y financiera de Occidente. Nazareth subvierte

un proyecto de etnografia blanca al recuperar y restaurar
imagenes cargadas de memoria colonial, cientifica y cultural.



Paulo Nazareth
Sin titulo, de la serie de etnografia blanca, 2019
Efun sobre impresion fotografica en papel de algoddén



Nacida en Nicosia, Chipre, en 1980. Vive en Berlin, Alemania

Objetos encontrados e imagenes de archivo pueblan la obra
de Haris Epaminonda, que a menudo se despliega como un
proceso que ensambla, monta e integra a modo de collage
estos materiales a través de videos, instalaciones y obras
sobre papel. En lugar de explotar la nostalgia hacia el pasado,
Epaminonda reordena fragmentos de historia en nuevas
constelaciones, demostrando que la ambigledad y el alcance
de estos fragmentos pueden servir para generar memoria

e historia.

Compuestos por imagenes procedentes de libros y revistas
de las décadas de 1940, 1950 y 1960, los ensamblajes de

la serie «Sin titulo» parecen dar vida a estos materiales en
lugar de apropiarselos sin mas. Cada obra de la serie abre
multiples relatos sin proporcionar lecturas univocas ni finales.
La sutura entre un fragmento y otro crea una sutil sensacion
de incomodidad y de tensién entre mundos diferentes. Al
inaugurar una mirada prismatica a través de la difraccion,
Epaminonda invoca formas de ver y narrar que acepten la
simultaneidad. Este modo de abordar las imagenes anula

la atencidn sobre un unico elemento e invita a considerar
multiples temporalidades, localizaciones y subjetividades a la
vez. «Intento trabajar con la esencia de la imagen. Creo que
algunas imagenes contienen algo capaz de descolocarnos,

un giro. El poder de las imagenes consiste en arrojarnos a un
desierto donde debemos encontrar nuestro propio camino.
Exigen algo de nosotros», dice la artista. Por ello, en la obra de
Epaminonda, el archivo ostenta un potencial que puede ser
troceado y reconfigurado para reunir distintas realidades en
un unico plano.



Haris Epaminonda
Sin titulo 729, 2007
Sin titulo ™14, 2007

Collages



YEO SIEWHUA

Nacido en Singapur, en 1985. Vive en Singapur

Invocacion a la Tierra, del cineasta Yeo Siew Hua, habla de la
dificil situacién de las personas que luchan por la proteccién
de los ecosistemas en una época de crisis planetariay de los
derechos humanos. Concebida durante el mes del Festival de
los Fantasmas de 2019, cuando enormes incendios consumian
los bosques de Indonesia, se aproxima al colapso climatico a
través de la dptica de los relatos tradicionales precoloniales y
de los rituales animistas. En la profundidad de la selva tropical
del sudeste asiatico, una serie de conjuros invocan a los
espiritus de antano, incluido el travieso Kancil (ciervo ratén) y
el feroz Buaya (cocodrilo). Estos antiguos animales interpretan
su vendetta folcldorica en una furiosa danza de dominacion,
pero su ansiada venganza esta envuelta en humo. Mientras
tanto, la efigie de un arbol arde, convocando a su alrededor
toda una cohorte de espectros y ancestros.

El video esta dedicado a los activistas medioambientales
caidos en el sudeste asiatico, una regidon desgarrada por
amenazas ecologicas, con la esperanza de que sus espiritus
renazcan. En Filipinas, mas de 150 defensores y defensoras
del medio ambiente han sido asesinadas impunemente entre
2016 y 2020, lo que convierte a este pais en uno de los mas
mortiferos para los activistas que se oponen a la deforestacion
Ilegal, la mineria destructiva y la agricultura corrupta. La

Ley Antiterrorista filipina de 2020 empeora todavia mas su
situacion, senalando a los activistas medioambientales como
terroristas y permitiendo detenciones de hasta 24 dias sin
cargos, arrestos sin garantias y eliminando el derecho a la
privacidad.
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Yeo Siew Hua

Invocacion a la Tierra, 2020

Video monocanal, color, sonido, 16:10 min

Una coproduccidén del Festival de Cine Internacional de
Singapur y TBA21 Thyssen-Bornemisza Art Contemporary



Nacido en Copenhague, Dinamarca, en 1967. Vive en Copenhague,
Dinamarca y Berlin, Alemania

Olafur Eliasson lleva anos trabajando con la luz como material
y como tema de investigacién, indagando en torno a sus
propiedades y al modo en que los humanos la experimentan.
Eye see you (un juego de palabras intraducible que podria
adaptarse como Ojo, te veo) invita a los espectadores a verse
a si mismos junto a la fuerza mas ancestral de las que nos
mantienen vivos: el sol, entendido como fuente de nutricion

y energia, como posible aliado y, también, como amenaza
potencial en esta era de crisis climatica. La instalacion
consiste en un «horno solar» —un cuenco prefabricado con
superficie de espejo que, en climas calidos, se usa para
cocinar aprovechando la radiacion solar— sobre un tripode.

En su centro, una lampara de sodio emite una intensa luz de
monofrecuencia amarilla. Dos cristales dicromaticos instalados
frente a la lampara cambian de color en funcién de la posicion
y los movimientos del espectador. Eye see you yuxtapone de
forma critica dos elementos. Por un lado, el absolutismo del
sujeto vidente como una persona altamente especifica (ojo/yo),
dotada de un solo ojo. Por otro, la categorizacidn reduccionista
del objeto tecnolégico como cosa que, en la instalacion,
refracta la mirada humana. «Me interesa hacer obras que
existan para ser vistas y también inviten a reflexionar sobre el
modo en que son vistas», comenta Eliasson.



Olafur Eliasson
Eye see you, 2006
Acero inoxidable, aluminio, vidrio con filtro de color, bombilla




Nacido en Bogota, Colombia, en 1973. Vive en Bogota, Colombia

Este collage de papel, obra del artista colombiano Miler Lagos,
forma parte de la serie «Los anillos del tiempo» y representa
los estratos temporales inscritos en los anillos de crecimiento
de los arboles a través de recortes de peridodico pulcramente
plegados. Lagos emplea peridédicos, un producto de la industria
maderera, para crear una imagen de la materia prima de la
que surge el papel: la seccion horizontal de un tronco de

arbol. La obra plantea un juego dialéctico entre el tiempo
registrado por los anillos de los arboles y el tiempo de la
historia registrada o escrita. El empleo de un material derivado
de la celulosa subraya los distintos ciclos vitales de la materia
y la informacidén. «Cada anillo de un arbol es como un archivo
de un momento y un lugar, del mismo modo que cada pagina
de un periddico es un archivo de una zona y un momento»,
explica Lagos. «Por este motivo utilizo periddicos. Vuelven
tangible la conexidn entre los medios impresos y la escultura,
y hacen pensar en la prensa y en la cantidad de papel que

se ha utilizado para conservar imagenes de la historia». Las
reflexiones de Lagos también son extensibles a la técnica del
collage, un lenguaje visual basado en materiales encontrados
y fragmentos residuales, en la unidn y la superposicioén, en la
deconstruccion y el reensamblaje de imagenes. Este proceso,
casi metaférico, podria vincularse a la circulacion entrépica de
la informacidén y a la naturaleza erratica y acumulativa de la
memoria como forma de almacenamiento.




Miler Lagos
Sin titulo, 2022
Collage de periddicos reciclados, enmarcado



Nacido en Ciudad de México, México, en 1968. Vive en Ciudad de México,
México

Como muchas de las obras de Abraham Cruzvillegas, esta
pieza se compuso a partir de materiales que el artista encontré
en un lugar concreto, en este caso, los alrededores del Museo
de Arte de Zapopan, en Guadalajara, México, donde la obra

se expuso por primera vez. Formalmente, esta pieza esta
compuesta por dos nucleos materiales que dialogan entre si.
Uno sobresale de forma ascendente, con una forma esbelta
que recuerda a un junco, y contrasta con una pila de losas de
hormigdn. El otro es un conjunto de barras de construccion de
metal y madera dispuestas en forma de centella o de las hojas
en roseton de la planta del agave, con lineas que se proyectan
hacia el exterior y hacia arriba desde un punto central. Esta
obra pertenece a la serie «Autorretrato», de Cruzvillegas, v,
como sugiere su titulo, en ella el artista reflexiona sobre la
figura del diplomatico mexicano Gilberto Bosques (1892-1995).
Antes de embarcarse en la carrera diplomatica, Bosques fue un
legislador progresista y un combatiente durante la Revolucion
Mexicana. En 1940, en Marsella, uno de sus destinos
consulares, Bosques asumio la tarea de rescatar a miles de
republicanos espanoles y judios exiliados, y se asegurd de que
no volviesen a Espana ni a la Alemania nazi. En todo caso, sus
actos heroicos no recibieron grandes elogios y permanecio en el
anonimato internacional hasta que, anos después de su muerte,
su historia se desenterrd y sus actos suscitaron admiracion.

En 1944, Bosques dijo a propdsito de sus esfuerzos: «Segui la
politica de mi pais de proporcionar apoyo material y moral a los
heroicos defensores de la Republica espanola, leales paladines
de la lucha contra Hitler, Mussolini, Franco, Pétain y Laval».




Autorretrato fronterizo y chispeante abrazando el retrato de
Gilberto Bosques, escuchando pirekuas y tragando esquites
afuera de la catedral, 2014

Hierro, aluminio, madera, gorgoran, goma y acero inoxidable
Un encargo de TBA21 Thyssen-Bornemisza Art Contemporary



CLAUDIACOMTE

Nacida en Grancy, Suiza, en 1983. Vive en Basilea, Suiza

Tres enormes abetos cuelgan del techo. Cada arbol alberga un
relicario tallado, que a su vez custodia una escultura pequena
y delicadamente ejecutada: un gusano de madera, un hacha
de marmol y una botella de bronce. Cortados y tallados con
sierra mecanica —la artista suiza Claudia Comte ha elegido
esta herramienta que no es famosa por su precision, sino

mas bien por su fuerza y su caracter practico— y levemente
quemados en la base, los troncos ejercen como pedestales.

Al emplear madera procedente de los bosques de su infancia,
en las montanas del Jura, pero también ébano, marmol y
bronce, la obra de Comte amplia el potencial escultérico

de los materiales jugando con sus formas, volumenes y
superficies. Movida por su interés en la memoria material y por
la observaciéon detallada del modo en que la mano se relaciona
con distintas tecnologias, investiga los sistemas de produccion,
artesanal y mecanica, y los materiales naturales empleados en
la artesania y la escultura.

En Objeto escultura 52: el gusano, Comte juega con la
inconfundible forma serpenteante obtenida a través de la talla,
el modelado y el pulido del ébano, una madera ornamental

muy valiosa caracterizada por su acabado brillante en negro,
que enfatiza el atractivo pop y en cierto modo irénico de la
escultura acabada. El hacha encapsula la expresividad de este
utensilio empleado para diseccionar la madera en trozos faciles
de gestionar y de ser trabajados. Al mismo tiempo que recuerda
una historia de artesania, habilidad y maestria técnica,

la obra de Comte también esta impregnada de urgencia
medioambiental. La botella habla del valor econdmico, los
residuos generados por los humanos y la generalizacidon de lo
desechable. El molde en bronce del principal objeto plastico
de un solo uso puede interpretarse como reliquia o monumento,
un memento que nos recuerda que este objeto cotidiano

tarda 450 anos en descomponerse. La obra de Comte invita a
abandonar con sinceridad las formas extractivas de produccién
que dominan el presente a través de elementos que hunden sus
raices en tiempos remotos y apuntan a futuros imaginados.



Claudia Comte
El hacha, 2018
Madera de abeto sin corteza y quemada, marmol




THOMAS STRUTH

Nacido en 1954 en Geldern, Alemania. Vive en Berlin, Alemania

Paisajes urbanos, retratos de familia, selvas, bosques e
Interiores de museos son algunos de los temas que Thomas
Struth ha tratado en sus series desde los anos ochenta. Sus
fotografias de gran formato, creadas con nuevas técnicas de
impresion, son formalmente precisas, visualmente impecables
y dotadas de una extrema nitidez. Al retomar géneros
tradicionales como el retrato, el interior o el paisaje, las
imagenes de Struth revelan cdmo ha cambiado nuestra forma
de entender estos términos.

En 1998 el fotdgrafo aleman se embarcd en una nueva serie
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