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Antesala

Por Concha Mayordomo
y Dora Roman

Hace diez afos, en aquel verano de 2017, Blanco, Negro y Magenta — La Revista inicié su andadura con la vocacion de conver-
tirse en un espacio para el pensamiento, la creacion, la denuncia y el dialogo en torno al arte. Una década después, seguimos
recorriendo ese mismo camino con el entusiasmo, la pasion y el compromiso que nos impulsaron desde el primer dia, y siempre
profundamente agradecidas por la confianza, el afecto y el interés de quienes nos han acompafado y hecho posible este recorri-
do.

Iniciamos este numero con una conversacion con Elina Chauvet, la reconocida artista mexicana que, desde hace décadas, de-
nuncia la violencia machista a través de conmovedoras intervenciones en el espacio publico. Su instalacion de los Zapatos Rojos
se ha convertido en un simbolo universal contra los feminicidios, una imagen de enorme fuerza poética y politica cuya trascen-
dencia ha propiciado innumerables reproducciones y apropiaciones. En la seccién En primera persona, la artista chilena Gabriela
Carmona Slier, tras su paso por ARCO Madrid, comparte con nosotras sus proyectos mas recientes y las inquietudes que atra-
viesan su practica artistica.

En esta edicion hemos querido dirigir la mirada hacia las artistas que desarrollan su obra en territorios marcados por la guerra, la
violencia o el exilio. Mujeres que, enfrentadas a circunstancias extremas, contindan creando desde la resistencia y la esperanza,
transformando el arte en refugio, en acto de memoria y en una poderosa herramienta de denuncia. Sus obras trascienden las fron-
teras para recordarnos que la creacién es también una forma de supervivencia. Esta reflexién se amplia con un magnifico articulo
del critico de arte Carlos Jiménez, quien nos acerca a la vida y la obra de tres creadoras fundamentales: Regina José Galindo,
Mona Hatoum y Doris Salcedo. Tres voces imprescindibles que han convertido su trabajo en un lenguaje capaz de confrontar la
violencia, la memoria, el desarraigo y la injusticia.

Junto a ellas, estas paginas desean rendir homenaje a muchas otras artistas que, desde diferentes geografias y contextos cul-
turales, mantienen viva la capacidad del arte para resistir frente al silencio y el olvido. Boushra Almutawakel, Huguette Caland,
Malak Mattar, Maria Primachenko, Reem Aljeally, Shamsia Hassani, Shirin Abedinirad y Shirin Neshat conforman un mosaico de
voces imprescindibles que nos invitan a comprender que, incluso en los escenarios mas adversos, la creacion sigue siendo una
afirmacién de libertad, dignidad y esperanza.

Siempre atenta a la actualidad artistica, la fildsofa Amparo Zacarés nos acerca a la gran exposicion de Isabel Oliver, "Cuerpos que
huyen, paisajes de barbarie’, presentada en la Fundacién Chirivella Soriano de Valencia, una muestra de especial relevancia por
la vigencia de los temas que aborda.



ASOCIACION
Blanco, Negro
y Magenta

En cuanto a la actividad de Blanco, Negro y Magenta, reafirmando nuestro compromiso con la cultura de la paz, hemos colabora-
do junto a ONIR Arte Espacio Tiempo y el Circulo del Arte de Toledo en la exposicion "NO a la guerra’. Por otra parte, el proyecto
Postais para Iran. Mujer_Vida_Libertad continta su itinerancia de la mano de Amnistia Internacional y, en esta ocasion, ha podido
verse en la Biblioteca Miguel Gonzalez Garcés de A Corufia. Ademas, tuvimos la oportunidad de asistir como invitadas a la gra-
bacion del programa "Al cielo con ella’, en los estudios de RTVE de Prado del Rey, compartiendo una experiencia tan estimulante
como entrafiable.

También retomamos nuestras visitas guiadas. Con los comentarios de la propia comisaria Zara Fernandez de Moya, recorrimos la
singular exposicion "Orbital. Diego Moya’, en el Museo La Neomudéjar, una propuesta que, como ella misma sefald, constituyd
“un encuentro luminoso”.

La seccidn Sala de Lectura acoge, por primera vez, la presentacion de dos libros, ambos escritos por personas muy queridas para
nuestra asociacion: ‘'Las mujeres artistas en la Espafia moderna’, se trata de la ultima publicacion de Eduardo Montagut, y * Sin
velo’, de Khadija Amin y Mdonica Amion, un hermoso canto a la libertad en uno de los territorios mas hostiles del planeta.

Cerramos este numero con El taller. En él, Teresa Blanco, una de las socias mas veteranas de Blanco, Negro y Magenta, com-
parte con nosotros su trayectoria vital y artistica. Y en La incubadora, espacio dedicado a jovenes creadoras y creadores que des-
tacan tanto por la calidad de su obra como por su compromiso durante sus afos de formacién, nuestra socia Dolores Fernandez
nos presenta el trabajo de la artista cordobesa Maria Parejo.

No queremos concluir sin expresar nuestro mas sincero agradecimiento a todas las personas que, numero tras numero, colaboran
de manera generosa Yy altruista con Blanco, Negro y Magenta — La Revista. En esta ocasién queremos dar las gracias a Fuen-
cisla Mufoz, Julia Merino, Maria Mufioz, Lara Martinez de Aragon Lépez y Montserrat Casado, y muy especialmente a nuestras
socias Eugenia Canal Bedia y Esperanza Duran, cuya constancia, generosidad y entrega hacen posible que este proyecto siga
creciendo.

Por ultimo, queremos trasladar toda nuestra solidaridad con las artistas de los paises en conflictos y reafirmamos nuestro compro-
miso con la cultura, la memoria y la defensa de la vida, convencidas de que el arte también puede ser un espacio de encuentro,
de consuelo y de esperanza.

Concha Mayordomo y Dora Roman

Codirectoras
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Sala 1

Con perspectiva de género

Entrevista a

Elina Chauvet

Concha
Mayordomo

El arte que camina con los pies de las que ya no estan.

Hablamos con la creadora de la iconica instalacion colectiva ‘Zapatos Rojos’ en una
conversacion sobre memoria, resistencia feminista y el poder del espacio publico para
transformar el dolor en conciencia colectiva; una obra cuya vigencia convirtié la denun-
cia contra la violencia machista en un simbolo global.
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Zapatos Rojos, Elina Chauvet, Instalacién, Turin, 2013, fuente web artista

“Zapatos Rojos” naci6é desde una experiencia profundamente personal ;Cémo transformaste
el dolor intimo en una obra colectiva con impacto internacional?

Fue un proceso largo y de mucha reflexion, yo vivi mi duelo a través del arte y después de anos de
experimentar mi proceso personal se dio el cruce con el drama que existia en juarez, fue un momento
algido de desapariciones que me conmociono, ver esa realidad me genero un impulso y una necesi-
dad, Juarez deton¢ algo que necesitaba salir de miy surgié Zapatos Rojos, una necesidad personal y
una urgencia que me parecio se tenia que discutir en colectivo, hablar de la violencia a las mujeres en
todas sus formas, colocando el feminicidio y Ciudad Juarez como referente del mas grande desprecio

hacia las mujeres y su cuerpo.

Lograr hacerlo colectivo ha sido hablar el mismo lenguaje sin diferencias, porque esta violencia im-
pacta de la misma manera en las mujeres de todo el mundo y en las sociedades globales.



. Por qué elegiste precisamente los zapatos rojos como lenguaje visual de denuncia?

Quise hacer una obra en la que la participacion de la sociedad fuera el eje central y encontré que los
zapatos tenian muchas de las propiedades que necesitaba, son el elemento perfecto para visibilizar la
ausencia, queria despertar empatia, generosidad, sentido de pertenencia, bajo costo de realizacion
para que pudieran hacerla en muchos lugares, la obra viaja conceptualmente y zapatos hay en todo
el mundo, alrededor de ellos se pinta y se habla del tema, se recolectan y participan muchas personas
en el proceso, la obra es laica, apolitica, inclusiva y universal.

En los ultimos anos, “Zapatos Rojos” ha seguido apareciendo en distintos paises y espacios
institucionales ;Cémo vives el hecho de que una obra nacida en Ciudad Juarez se haya con-
vertido en un simbolo internacional contra la violencia machista?

Lo vivo con mucha tranquilidad y satisfaccion por pensar que el trabajo de tantos anos ha encontrado
eco en la sociedad, eso me da esperanza, saber que tal vez algun dia las sociedades lleguen a en-
contrar un equilibrio en donde mujeres y hombres tengan los mismos derechos y el mismo valor, y
en donde obras como la mia no tengan que existir.

Tu trabajo se expone tanto en museos como en calles y plazas publicas ; Qué cambia cuando
el arte politico sale del espacio institucional y ocupa la ciudad?

Desde mi punto de vista es mas potente porque tiene diferente publico, en el espacio publico la mira-
da es distinta, es el ciudadano comun que se encuentra con una idea y una realidad que lo confronta
sin esperarlo, creo que en la calle el arte politico realmente es politico.

10
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Zapatos rojos, Elina Chauvet, performance/instalacién en Malgrat de Mar, 2016, fuente web artista

11
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¢, Qué diferencias encuentras en la manera en que distintas culturas reaccionan frente a la
violencia de género?

No conozco todas las culturas pero me produce mucha impotencia paises como lran, por poner un
ejemplo, en donde las mujeres y las diversidades estan borradas y no pueden reaccionar por las
consecuencias a las que se podrian enfrentar, como ya hemos visto, me produce inmensa tristeza
e impotencia.

Muchas de tus obras abordan temas dificiles: feminicidio, desapariciones, migracién o impu-
nidad ¢;Crees que el arte puede generar cambios reales o su funcidén principal es mantener
viva la memoria?

Creo que las dos cosas, Zapatos Rojos por ejemplo ha sido tan viral que si ha generado discusiones
y acciones en temas de justicia y prevencion, otras obras como Confianza generan memoria y con-
ciencia pero tienen un impacto social mucho menor.

ZSientes que el arte tiene hoy mas capacidad de incidencia politica y social, o también enfren-
ta nuevos riesgos de banalizacion?

Si creo que tiene mas incidencia por los medios digitales con los que contamos ahora, la banaliza-
cion? no sé, supongo que depende mucho de la obra y el tratamiento que se le de.

Actualmente muchos artistas sufren presion para posicionarse politicamente ;Es ese tu
caso? ;Como es tu experiencia en Redes Sociales?

He aprendido a lidiar con eso y a mantener mi derecho a expresarme como artista, respeto las opi-
niones buenas y malas y creo que es importante no tomarse mal las cosas ni hacerlas personales.

. Qué otros temas o preocupaciones artisticas tienes actualmente entre manos?

Hay varios proyectos gestandose y que de salir todo bien estaré compartiendo mas adelante, por lo
pronto trabajo en la produccion de mi obra textil y grafica y en otros medios que estoy experimentado
porque la curiosidad no se me quita.

13



Pietatem, performance duracional, Vaticano, 2019, fuente web artista
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No 2, Serie NO Me Olvides, Elina Chauvet, técnica mixta sobre papel de algodén, 2020, fuente web artista

15
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Mi cabello por tu nombre, Elina Chauvet, performance, Culiacan Sinaloa, México, 2014, fuente web artista

17
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Isabel Oliver

Amparo
Zacarés Pamblanco

La trayectoria pictorica de Isabel Oliver
(Valencia, 1946) exigia una exposicion que
ofreciera una vision de conjunto de su proli-
fica obra.

La artista merecia este reconocimiento en su
ciudad natal donde comenz¢ a pintar, donde
vive y tiene su estudio. Fue estudiante aplica-
daenlaEscuelade BellasArtes de San Carlos
y fue profesoray catedratica del Departamen-
to de pintura de la Facultad de Bellas Artes
de la Universidad Politécnica de Valencia.

Durante afnos combind la docencia con la
pintura, pero fueron sus logros artisticos

Cuerpos que huyen. Paisajes de la barbarie

los que le dieron popularidad y éxito. Su
vida es un ejemplo del reto que supuso de-
dicarse a la pasion de pintar en una épo-
ca en la que las mujeres quedaban bajo la
dependencia del padre o del marido y les
era dificil afrontar una carrera profesional,
maxime cuando en el mercado del arte no
habia lugar para obra de autoria femenina.

Ya en edad avanzada, a punto de cumplir sus
setenta anos, la TATE Modern de Londres
contacto con ella para la exposicion interna-
cional “The World Goes-Pop” que tuvo lugar
de septiembre de 2015 a enero de 2016.



Cartel de la exposicion The World Goes, fuente tate.org.uk

19
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De la serie La mercantilizacion del Arte, 1sabel Oliver, fuente coleccion.bde.es

Esta llamada tuvo como efecto que los mu- Coleccion de Arte del Banco de Espafia ad-
seos espafoles comenzaran a fijarse en ella quiria su obra n° 34 de la serie La mercanti-
y asi fue como el Museo Reina Sofia y el lizacion del arte y en 2024 fue galardonada
IVAM adquirieron poco después obra suya. con el Premio Alfons Roig de Artes Visuales

~de la Diputacion de Valencia.
Desde entonces su trayectoria profesio-

nal ha ido en ascenso y recientemente la
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Fundacion Chirivella Soriano , Valencia - Del 17 de abril al 27 de septiembre 2026

La exposiciéon que acoge la Fundacion Chi-
rivella Soriano tiene la peculiaridad de reunir
varias de sus series y es una ocasion inmejo-
rable para tomar contacto visual con su que-
hacer artistico y comprobar su gran dominio
técnico de la pintura, del dibujo y del color.
La exposicion titulada ‘Cuerpos que huyen.
Paisajes de barbarie’ evidencia el caracter
de compromiso social que aplica de manera
constante a sus creaciones.

Puede decirse que esta exposicion hace las
veces de una retrospectiva lo mas comple-
ta posible. Contiene piezas de varias de sus
series en una franja temporal que va de la
década de los afnos setenta del siglo pasado
hasta nuestros dias: La mujer, Paisajes Pop,
De profesioén sus labores, Paseos por el mu-
seo, La mercantilizacion del arte, y Secuen-
cias del Mediterraneo.

21
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De ésta ultima serie se muestra un cuadro
mural, oleaje rojo sangre, simbolo de la tra-
gedia de quienes llegan en pateras y pierden
sus vidas en el mar.

Y en esa misma serie incluye el drama de
Gaza y la inmigracion.

En la serie Paseos por el museo, revisa la

pintura alegodrica de Tiziano y de Rubens,
cuya narrativa visual esta dirigida a satisfa-
cer la mirada masculina y a normalizar las
agresiones que sufrieron Danae, Calisto o
Europa. A todas ellas las va sacando de los
cuadros en las que quedaron encerradas.
Con ello la pintora valenciana quiere recla-
mar otra lectura de la mitologia y otra histo-
ria del arte con enfoque de género.



Cuerpos que huyen, Isabel Oliver, fuente Consorci Museos

23



De la serie Paseos por el Museo, Isabel Oliver, fuente Fundacion Chirivella Soriano

24
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Sus piezas impactan estéticamente a la vez
que interpelan a la conciencia. Desde la figu-
racion pop hasta sus ultimas piezas pictori-
cas Isabel Oliver invita al publico espectador
a salir de la impasibilidad para demandar a
los actores politicos justicia y paz.

Su pintura representa la incongruencia de
nuestro presente donde se perpetua la apo-
rofobia, la violencia contra las mujeres, la
destruccion de la naturaleza y la conculca-
cion de los derechos humanos.

En suma, esta exposicion era esperada y
en cierto modo anunciada, por su actualidad
y para reparar el olvido en el que estuvo la
obra de esta pintora valenciana que ha visto
reconocida su valia artistica a nivel nacional
e internacional.

Amparo Zacarés Pamblanco es doctora en Filosofia y Ciencias de la Educacién por la Universitat de Valén-
cia. Escritora y critica de Arte, Premio Extraordinario de Licenciatura. Profesora del area de Estética y Teoria
de las Artes de la Universitat de Valéncia y de la Universitat Jaume | de Castellén (UJl). Colabora con diver-
sos medios informativos e instituciones culturales. Es vicepresidenta de AVCA



Sala

BNM hacia fuera

Nuestras exposiciones

28

Blanco, Negro y Magenta, en colaboracion con ONIR Arte Espacio Tiempoy el Circulo de Arte de
Toledo—dos asociaciones culturalesdeambitoestatalysinanimodelucro—, han unidoesfuerzospara
darformaa El Retablo de ONIR, una obra colectivay participativa compuesta por piezas de pequeio
formato. Esta iniciativa responde a la convocatoria «NO a la guerra», concebida como un silencioso
pero firme clamor contra todas las guerras: las presentes, las pasadas y las que aun puedan venir.

Varias artistas de Blanco, Negro y Magenta se sumaron a esta propuesta con sus crea-
ciones, que fueron expuestas en la sede del Circulo de Arte de Toledo, la antigua igle-
sia mudéjar de San Vicente, hoy transformada en un emblematico espacio -cultural.



ASCCIACION

La asociacion de mujeres artistas

Blanco, Negro y Magenta, en colaboracion con la
asociacion

ONIR arte espacio tiempo y el

Circulo del Arte de Toledo,

tiene la satisfaccion de participar en el proyecto

VI RETABLO DE ONIR 2026

a la guerra
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Amalie Leschamps




32




Angeles Saura
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Miren Manterola
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Soniya Amrit Patel
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Concha Mayordomo
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Postais para Iran

Exposicion

Postau para |ra.n

Muller . Vida . Ltberdade

Mostranse as postais feitas por persoas
anonimas en apoio as mulleres iranianas que
loitan pola igualdade

A inauguracion farémola o venres
12 de xuno as 18h e acompanaranos

FARIBA EHSAN

Presidenta da Asociacion Iraniana Prol
Dereitos Humanos en Espafia

Lugar: Biblioteca Publicia Miguel Gonzalez Garcés
Datas de exposicién: 3 - 30 de xufio
) &
i‘ .m_j Amnistia Intermacional
Grupo de A Coruna

40



‘Mujer, Vida, Libertad continuasuitinerariodelamanode Amnistia Internacional,llevan-
do consigo mucho mas que una exposicion: unainvitacionamirar, aescucharyano
olvidar.

En esta ocasion la acogio la Biblioteca Miguel Gonzalez Garcés de A Coru-
na, un espacio donde las palabras y el arte encontraron un lugar de encuentro.

Nuestras postales volvieron a alzar la voz por todas aquellas mujeres que siguen
viendo vulnerados sus derechos y cuya lucha trasciende fronteras. Porque "Muijer,
Vida, Libertad” no es solo un lema; es un anhelo compartido, un compromiso con
la dignidad humana; cada nueva sede amplia el eco de ese mensaje. En A Corufia,
gracias al impulso de Amnistia Internacional y a la acogida de la Biblioteca Miguel
Gonzalez Garceés, ese eco volvid a convertirse en dialogo, reflexion y esperanza.

41



42

Fariba Ehsan nos acompaino este 12 de junio para ofrecernos una
charla-coloquio sobre la Exposicion: Postales para Iran: un grito global
“Mujer, Vida y Liberdad”

Esta iniciativa nace como un potente gesto de sororidad y apoyo a las
mujeres , que en cualquier parte del mundo, defienden activamente su
libertad y derechos frente a las estructuras patriarcales.

La muestra es fruto de la colaboraciéon entre Amnistia Internacional, la
Asociacion Irani Pro Derechos Humanos en Espaia y la Asociacion
Blanco, Negro y Magenta un colectivo de mujeres artistas que utiliza
las artes visuales como herramienta de reflexion sobre la igualdad y la
lucha contra la violencia machista.

Amnistia Internacional. A Coruna




Fariba Eshan y Rosa Gomez Amigo en la presentacion del acto
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Esperanza Hermida, Responsable de relaciones con ONG’s de Amnistia Internacional de A Coruia

45
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Mujeres en el arte

En primera persona

Gabriela Carmona Slier

“Mis propuestas transitan desde un imaginario subjetivo que indaga en mi experiencia y en el
uso de la corporalidad como matriz y signo. El trabajo performatico me ha permitido expresar,
desde la intimidad, situaciones alojadas en la memoria de mi cuerpo y de mi infancia, lo que
me ha llevado a vincularme emocional y politicamente con mi género.

Para el desarrollo de mi trabajo utilizo diversos medios, tales como la instalacion, la perfor-
mance, el video y la produccion de textos. En mis procesos de creacion empleo materiales
como textiles, ceramica, cera y pintura, abordando la produccion como una serie de acciones
repetitivas y acumulativas en el tiempo, que se consolidan en rituales de trabajo.”

48



Gabriela Carmona Slier, fuente blog Concha Mayordomo
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Retorcer
La palabra tortura proviene de torquere: torcer, retorcer, doblar violentamente el cuerpo.

Las obras que abordaré, nacen desde una respuesta afectiva y politica ante el sufrimiento de cuer-
pos expuestos a distintas formas de violencia. Desde ese impacto surgen acciones y materialidades
que reflexionan sobre la fragilidad del cuerpo, pero también sobre la pasividad con la que muchas
veces presenciamos el dolor ajeno. Como sefala Georges Didi-Huberman (Imagenes pese a todo
2003), “lo inimaginable” no puede transformarse en un limite para la mirada, sino en la necesidad de
imaginar pese a todo. Mi trabajo se situa en ese espacio: no para explicar el dolor ni hacerlo visible
por completo, sino para acercarse a sus huellas y ensayar pequefios gestos de memoria, cuidado y
reparacion.

Desde 2023 trabajo con recortes de prensa, cera virgen, escritura y fragmentos textiles intervenidos
colectivamente. Estos materiales configuran cuerpos hibridos que remiten a restos, pieles, alas o
capullos atravesados por la violencia. El acto de coser, cubrir y ensamblar aparece como una tenta-
tiva de reparacion frente a aquello que ha sido quebrado.

El llanto de las raices

La pieza utilizada en la fotoperformance El llanto de las raices (2026) retoma un gesto heredado
de mi abuela. Ella elaboraba pequefios objetos de papel de diario y cera de vela que consideraba
sanadores. Eran objetos magicos, cargados de fe, que depositaba sobre nuestros cuerpos cuando
enfermabamos.

Esa memoria intima se desplaza aqui hacia una practica artistica donde lo doméstico y lo colectivo
se entrelazan como formas de sostén y resistencia. Me interesa pensar estas piezas como objetos
de transformacién: capullos, refugios o mutaciones que pueden funcionar al mismo tiempo como
escudos y abrigo para cuerpos atravesados por el dolor.

En esta accion performatica, mi cuerpo desnudo yace sobre una estructura metalica mientras un ala
de papel y cera lo cubre parcialmente. Siento la piel sobre el fierro helado, el cuerpo tensado por el
contacto. Pienso en el dolor ajeno; en los cuerpos forzados, sometidos, vulnerados; en aquellos lu-
gares donde la violencia sexual se convierte en un arma ejercida sobre los cuerpos mas indefensos.

La imagen oscila entre abrigo y peso, entre proteccion y herida. Mas que representar una sanacion,
la obra propone habitar el dolor: volver visible la vulnerabilidad de los cuerpos y su persistencia fren-
te a aquello que los retuerce.
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El llanto de las raices, Gabriela Carmona Slier, fotoperformance (2026). Impresion digital. Exposicion Retorcer.
Casa de la Cultura Anselmo Cadiz
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Territorios oscuros, Gabriela Carmona Slier, serie de 52 mascaras, capuchas. Exposicion Ritos Corporeos. Museo de
Arte Contemporaneo MAC (2025 - 2026). Fotografia Jorge Brantmayer
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Territorios oscuros

Territorios oscuros forma parte de la serie El origen del miedo, un proyecto iniciado en 2018 a
partir de la creacién de mascaras - capuchas confeccionadas con telas, pintura y restos de ropa
femenina. Hasta ahora la serie reune 52 piezas realizadas mediante costura manual.

Estas mascaras se conciben como pequenos espacios de oscuridad capaces de contener el
dolor, ocultarlo y, al mismo tiempo, manifestarlo. Al usarlas sobre mi cuerpo, remiten simbdlica-
mente a un espacio de proteccion, pero también de fragilidad.
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Desde esta investigacion surge la performance Territorios oscuros (2025), que resignifica recuerdos ligados
a mi biografia, para pensar el cuerpo y volver a habitar la herida. El punto de partida de esta reflexion es una
experiencia posterior al parto, durante la cual me senti distanciada de mi propio cuerpo. No podia bajar la
mirada hacia la cicatriz, porque, como declaro en el poema que da origen a la performance “me daba miedo
haber quedado abierta”.

El poema que recito durante la performance retoma esa experiencia desde un registro poético y ficcionado.
Mientras lo declamo, comienzo a cortar mi cabello. El gesto opera como una ofrenda y como un ritual de
transformacion, una forma de volver sobre una memoria corporal para habitarla desde el presente. La accidn
se despliega como un intento de acercarse a aquello que permanece abierto, no para cerrarlo, sino para ha-
bitarlo.

Parto
muchos meses pasaron antes que pudiera mirar mi cuerpo otra vez,
porque yo no me atrevia a ver por debajo del ombligo,

no me atrevia a mirar la herida como huella de la ausencia

como si fuera el cuerpo de otra, como de un pajaro herido
yo no comprendia por qué no podia mirarme
como si no me encontrara, como si me hubiera perdido

como si me diera miedo haber quedado abierta
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Territorios oscuros, Gabriela Carmona, performance (2025)
Museo de Arte Contemporaneo, MAC. Fotografia: Jorge Brantmayer.
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Lo oscuro aparece aqui como una metafora del miedo y relatos que modelan nuestra relacidon con el cuerpo
desde la infancia. Relatos aprendidos a través de discursos heredados, religiosos y patriarcales, estos se
inscriben en los cuerpos y persisten en las distintas formas de violencia y control ejercidas sobre las mujeres.

Vuelvo una y otra vez a esa herida que durante tanto tiempo no pude mirar. No para comprenderla del todo,
sino para permanecer junto a ella.

Tal vez estas obras habitan ese mismo lugar: el espacio entre la herida y el cuidado, entre aquello que nos
quiebra y aquello que intentamos reparar. Un territorio donde el dolor no desaparece, pero puede transformar-
se en memoria, en gesto compartido y en la posibilidad de imaginar, pese a todo, otras formas de sostenernos.
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Territorios oscuros, Gabriela Carmona Slier, fotoperformance. 2025. Diptico impresion digiral. Exposicion Ritos corpéreos.
Museo de Arte Contemporaneo MAC (025-2026). Fotografia Jorge Brantmayer
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Rapture, Shirin Neshat, fuente singulart.com
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La creacion como acto de resistencia.

Entre sirenas y pinceles

BB
Concha

Mayordomo

Hay lugares en el mundo donde el sonido de los pinceles compite con el de las sirenas, don-
de la luz del estudio se apaga con frecuencia por los cortes de electricidad y donde el polvo
que cubre los lienzos es, demasiadas veces, el mismo que dejan los edificios derruidos. En
esos territorios heridos por la guerra, la ocupacion, la persecucion o la violencia, existen ar-
tistas que continuan creando, otras en el exilio siguen plasmando la huella de esas guerras
en sus obras. Ese sencillo gesto, aparentemente intimo, se convierte en uno de los actos de
resistencia mas profundos que puede ofrecer el ser humano. Mientras los conflictos intentan
uniformar la realidad bajo el lenguaje del miedo, ellas preservan la complejidad de la vida.
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Maria Primachenko, fuente theguardian.com
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Malak Mattar, fuente mondoweiss.net.
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Hay mujeres que hacen arte des-
de estudios luminosos y ciudades
tranquilas. Y hay otras que crean
mientras el cielo arde, las fronte-
ras se cierran y el miedo duerme a
los pies de la cama. Por su inme-
diatez en los medios, tenemos muy
presentes a las artistas de Yemen,
Iran, Libano y Palestina. Sin embar-
go, a las creadoras de otros paises
ya solo las recordamos haciendo un
esfuerzo de memoria, como ocurre
con las ucranianas; 0 permanecen
invisibles pese a los anos de guerra
en el continente africano, como su-
cede en Sudan. Un caso aparte es
el de Afganistan, donde el conflicto
es soterrado: el propio gobierno ha
emprendido una guerra cruel con-

tra sus madres, hijas y hermanas.
El nexo comun entre todas ellas es
que convierten el dolor y la memo-
ria en una forma de resistencia.

En Palestina, el arte de Malak Ma-
ttar tiene el peso de la nostalgia.
En sus lienzos ya no pinta olivos,
ventanas abiertas, mercados anti-
guos, vestidos bordados ni mares
que muchos ya no pueden tocar.
Sus obras han perdido el color. El
arte palestino no solo denuncia la
violencia: también protege. Frente
a quienes intentan borrar la historia
de un pueblo, ella responde llenan-
do el mundo de imagenes.
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Huguette Caland regres6 de manera definitiva
al Libano en 2013, tras pasar dé(;adas produ-
ciendo su obra entre Paris y Los Angeles.

Aunque en sus ultimos anos de vida presen-
cio la fragilidad de las instituciones libanesas,
fallecid poco antes de que estallara la severa
crisis de finales de 2019 y los posteriores con-
flictos geopoliticos que hoy marcan al pais.

Huguette Caland, fuente selectionsarts.com
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Shirin Neshat, fuente Historia-arte.com




En Iran, las mujeres artistas han aprendido a hablar incluso cuando el silencio les es impuesto. Sus cuer-
pOS, SuUs voces Yy sus obras se convierten en territorio politico. Muchas crean desde la censura, el riesgo y la
vigilancia constante; aun asi, hacen del arte un gesto de libertad imposible de domesticar. Asi lo demuestra
Shirin Abedinirad con sus espejos.

Asimismo, en las fotografias de Shirin Neshat habitan la poesia persa, la rabia contenida y la fuerza de ge-
neraciones enteras que se niegan a desaparecer bajo el miedo. Sus obras miran de frente al poder vy le res-
ponden con belleza, inteligencia y una valentia profundamente intima.
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La afgana, Shamsia Hassani utiliza la intervencion urbana en los muros de
Kabul como una plataforma de resistencia politica y denuncia social. A través
de su activismo de género y mediante la representacion de figuras femeninas
estilizadas que desafian la opresidn patriarcal y la censura sistémica, la artista
transforma espacios destruidos en simbolos de memoria, resiliencia y sanacion
colectiva.

Y en Ucrania, mientras las sirenas siguen irrumpiendo en las noches y las ciu-
dades se habituan al sonido de la guerra, las artistas continuan escribiendo,
bailando, pintando y documentando la vida. Algunas transforman los refugios
en talleres improvisados; otras fotografian las ruinas para impedir que el horror
sea negado manana.
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Maria Primachenko, fuente blog Concha Mayordomo

El arte ucraniano tiene historia y la barbarie de la guerra no tiene limi-
tes: el Museo de Historia Local de Ivankiv, que albergaba una valiosa
coleccion de Maria Prymachenko, fue destruido e incendiado por las

fuerzas rusas a finales de febrero de 2022.
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La fotografa Boushra Almutawakel nacié en Yemen, pais donde en 2014 co-
menzd una guerra civil que sigue vigente y deja cicatrices sobre las casas,
las calles y, sobre todo, los cuerpos. Muchas artistas locales siguen pintando
como quien protege una llama pequeia en medio del viento. Sus colores no
son inocentes: nacen del polvo, del hambre, de la pérdida y también de una
esperanza obstinada. Es el caso de Boushra, quien hoy vive y trabaja desde
Dubai.



Boushra Almutawakel, fuente elhurgador.blogspot
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Reem Aljeally, fuente sudanartarchive.com

La guerra civil en Sudan, que enfrenta a dos facciones militares por el control
total del pais, es actualmente el mayor desastre humanitario a nivel mundial
desde 2023. Reem Aljeally escapo de los combates en un dificil viaje en au-
tobus de cinco dias hasta cruzar la frontera con Egipto, donde se establecid
como artista refugiada y exiliada.



Las creadoras de estos paises comparten algo profundo y casi invisible: la capacidad de sostener la
humanidad en pleno conflicto. Mientras la politica habla de territorios, cifras y estrategias, ellas hablan
de madres, infancia, amor, miedo, identidad y memoria. Sus obras nos recuerdan que detras de cada
guerra hay vidas concretas, proyectos interrumpidos, habitaciones vacias, cartas sin enviar... horror,
tragedia y falta de humanidad.

Quiza por ese motvo sus piezas conmueven tanto: porque no nacen unicamente del sufrimiento, sino
de la obstinacion de seguir sintiendo. Crear en medio del caos es una forma de resistencia silenciosa.
Incluso en los paises heridos por la guerra, existen mujeres capaces de transformar el dolor y el com-
promiso en algo luminoso.
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Boushra Almutawakel:

desaparecer para ser vista

Esperanza
Duran

Una imagen que no grita

Hay imagenes que no gritan, pero permanecen.
Imagenes que parecen sencillas y, sin embargo,
empiezan a trabajar desde dentro. Las fotogra-
fias de Boushra Almutawakel pertenecen a ese
territorio: el de las obras silenciosas que no bus-
can explicar el mundo, sino inducirnos a mirarlo
de otra manera.

Desde Yemen, mas alla de Yemen

Nacida en Sana’a, Yemen, en 1969, Almu-
tawakel es considerada la primera mujer foté-
grafa yemeni.
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Pero ese dato, aunque importante, no basta
para explicar la profundidad de su obra. Su tra-
bajo habla desde Yemen, si, desde una cultura
concreta y desde un cuerpo de mujer atravesa-
do por normas, simbolos y tensiones. Pero sus
preguntas van mucho mas alla: ;quién decide
cdmo debe mostrarse una mujer?, ¢ quién inter-
preta su imagen?, ;quién tiene derecho a cu-
brirla, descubrirla, explicarla o silenciarla?



Retrato de Boushra Almutawakel, fuente Wikiart.org
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Serie Mother, Daughter, Doll” 2010, fuente sothebys.com



Mother, Daughter, Doll: la pedagogia de la desaparicién

Su serie mas conocida, Mother, Daughter, Doll, condensa con una claridad estremecedora buena
parte de esas preguntas. En ella aparecen una madre, una hija y una mufeca. Al principio vemos
sus rostros, los colores, los gestos, cierta ternura doméstica. Después, fotografia tras fotografia,
las figuras van siendo cubiertas. La piel desaparece. La sonrisa se apaga. La mirada se pierde. Al
final, solo queda el negro. La madre, la hija y la mufieca han desaparecido.

No hay violencia explicita. Y quiza por eso la imagen resulta aun mas inquietante. La desaparicion
no llega como un golpe, sino como una suma. Una capa. Otra capa. Otra mas. Hasta que el cuerpo
deja de ocupar espacio. Hasta que la mujer deja de ser presencia y se convierte en ausencia.

La propia artista ha explicado que esta obra no debe leerse como un ataque al islam. Su posicion
es mucho mas compleja y, por eso, mas interesante. “Mi trabajo no es sobre el islam, es sobre el
extremismo”, afirma Almutawakel. Y en esa frase se abre una clave esencial para entender su foto-
grafia: no denuncia una fe, sino los mecanismos de miedo, control e intolerancia que pueden usar
cualquier cultura, religion o sistema para regular el cuerpo de las mujeres.

La mufieca es una clave esencial. No esta ahi como adorno. Esta ahi como advertencia. Habla de
infancia, de herencia, de aprendizaje. La nifia sostiene una mufeca que también acaba cubierta,
como si ciertas normas se transmitieran casi sin palabras, como si la desaparicion pudiera ense-
narse desde el juego, como si el cuerpo femenino aprendiera muy pronto cuales son sus limites.

De la Serie Fulla, fuente boushraart.com
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The Hijab Series, fuente boushraart.com
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The Hijab Series: el velo no es una respuesta

En la serie The Hijab Series, Almutawakel convierte el velo en un territorio de tension: una superficie
donde se cruzan identidad, deseo, fe, mandato, belleza, miedo y control. Aimutawakel no cubre ni
clausura el significado del velo: lo deja respirar en toda su contradiccion, entre el refugio y el man-
dato, entre la identidad y la desaparicion. Su obra se instala en ese espacio donde las certezas em-
piezan a fallar.

Por eso resulta tan importante escucharla cuando dice: “No todas las mujeres que usan el hiyab
estan oprimidas”. La frase impide quedarse en la superficie, rompe la comodidad de una interpreta-
cion unica. esa mirada occidental que cree comprenderlo todo desde fuera. Aimutawakel no niega
la opresion, pero tampoco acepta que todas las mujeres musulmanas sean reducidas a una sola
imagen: la de la victima silenciosa.
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What If...?: cambiar de lugar los cuerpos

En What If...?, la artista plantea una inversion tan sencilla como poderosa: qué pasaria si fueran los
hombres quienes tuvieran que cubrirse? La pregunta tiene algo de ironia, incluso de juego, pero golpea
con fuerza. Al cambiar de lugar los cuerpos, aparece de pronto la desigualdad. Lo que parecia costum-
bre se revela como construccion. Lo que parecia norma, muestra su verdadera dimension: una forma
de poder.

Serie Fulla, fuente boushraart.com

Almutawakel utiliza la repeticion, la inversion y la puesta en escena como herramientas criticas. No necesita
discursos largos. Le basta una secuencia, una variacion, un gesto visual preciso. Sus fotografias tienen algo
de escena preparada, pero nunca resultan frias. Estan pensadas con rigor, si, pero conservan una tensién
humana, casi intima. Algo en ellas se ordena para que algo, dentro de nosotros, se desordene.
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No solo velos: cuerpos, casas, gestos

Aunque el velo ocupa un lugar central en su produccion, Boushra Almutawakel no fotografia solo velos.
Fotografia los discursos que se colocan sobre las mujeres. Fotografia las capas visibles e invisibles
que condicionan un cuerpo. Fotografia lo que una sociedad permite ver y lo que obliga a esconder.
Fotografia la frontera entre presencia y desaparicion.

Yemen, su pais de origen, es un territorio marcado por conflictos, heridas e inestabilidad. Pero seria
injusto mirar a la artista unicamente desde ese marco. Almutawakel no adquiere relevancia porque
proceda de un pais atravesado por la guerra, sino porque ha construido una obra capaz de hablar
desde ese contexto sin quedar encerrada en él. Su mirada parte de una experiencia concreta, pero
pero dialoga con cuestiones que ninguna cultura puede esquivar: el cuerpo, la libertad, la representa-
cion, el miedo, la obediencia, la mirada ajena.

También por eso su obra incomoda. Porque no se deja utilizar como prueba de una sola idea. No con-
firma del todo lo que Occidente espera ver. Tampoco suaviza las formas de control ejercidas sobre
las mujeres en nombre de la tradicion, la religion o el honor. La artista lo expresa con una claridad
rotunda: “Occidente no puede seguir hablando por nosotras”.

Esa frase podria leerse casi como una advertencia para quien mira su obra. Mirar no es poseer. Inter-
pretar no es sustituir la voz de nadie. Y denunciar la opresion no puede convertirse en otra forma de
apropiarse del relato de las mujeres.

Viviendas familiares, fuente boushréart.
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The Hijab Series, fuente vernaculaire.com
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El derecho a no ser reducida a simbolo

Boushra Almutawakel nos recuerda que una imagen puede ser bella y politica al mismo tiempo.
Que el silencio también puede denunciar. Que desaparecer, a veces, es una forma de violencia. Y
que mirar a una mujer no significa comprenderla, ni mucho menos tener derecho a definirla.

Su fotografia habla del derecho a mostrarse, pero también del derecho a no ser reducida a simbolo.
Habla de libertad, pero no como consigna. Habla de una libertad mas profunda: poder decidir, poder
ocupar espacio, poder existir sin que otros escriban sobre el cuerpo propio una ley, una sospecha
o un destino.

Por eso sus imagenes permanecen. Porque no cierran una idea: la mantiene sostenida en la aper-
tura. Porque no gritan: insisten. Porque donde parece haber solo tela, sombra o silencio, Boushra
Almutawakel nos muestra algo mucho mas rotundo: una mujer, una mirada y una pregunta que
nadie deberia poder borrar.
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Huguette Caland

36

S Fuencisla
Munoz

Audaz, valiente, rebelde, transgresora y libre, todo eso y mucho mas se ha dicho de la pin-
tora, escultora y disefadora libanesa Huguette Caland. Conocida por sus abstracciones
eroticas y sus paisajes corporales, desarrollé6 una inmensa obra artistica centrada en la
percepcion del cuerpo humano y su interaccion con el mundo.



Huguette Caland, photographed in her Venice home.Photo: Courtesy of the Estate of Huguette Caland, fuente vogue.es
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El dinero no da la felicidad... Huguette Caland, 1994, fuente recursos.museoreinasofia.es
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En ella, su vida y creencias personales se mezclan con los paisajes y contextos geografi-
cos e historicos en los que habitd. Desde su Libano natal, nacié en Beirut en 1931, hasta
Venice Beach en la costa californiana, pasando por el Paris de los afios 70 y 80 del siglo
XX. Considerada una de las artistas actuales mas importantes de Oriente Medio, Caland
tuvo que ganarse a pulso su libertad personal y creativa. Hija del primer presidente del
Libano tras su independencia, el politico nacionalista Bechara EI Khoury, estaba predes-
tinada a casarse y tener hijos. La artista cumpliria con las expectativas familiares hasta la
muerte de su padre en 1964; se caso y tuvo tres hijos con el francés Paul Caland, sobri-
no del rival politico de su padre. Una de las hijas de la artista, Bernadette Caland, quien
empezo a ocuparse de su legado tras su muerte en 2019, recuerda que su madre decia
que la libertad no se pide, se toma. “Amo cada minuto de mi vida” dijo en una ocasién
“la exprimo como una naranja y me como hasta la cascara, porque no quiero perderme
nada”.

Aunque empezd6 a pintar a los 16 afos, su formacion reglada no comienza hasta los
33, tras la muerte de su padre como consecuencia de un cancer. Su primera obra Sol
rojo/cancer (1964) es un testimonio de esta vivencia. A partir de ese momento empieza
a estudiar en la American University de Beirut, recibiendo clases de Helen El-Khal, de
quien se haria muy amiga. Fueron ella, y también John Caswell, quienes le inspiraron e
instruyeron en la idea de la Linea unica. “Siempre pensé que habia una unica linea en el
espacio. Cada uno de nosotros puede cogerla en alguna parte y bajarla, escribir con ella
una carta, dibujar una flor o una palabra... Y entonces volver a liberarla en el espacio”,
explicé Caland en cierta ocasidon. Su gran fantasia fue siempre la existencia de esa linea
que atravesaba el universo.
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Guerre incivile, Huguette Caland, 1981, fuente recursos museoreinasofia.es
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En 1970 abandona su pais natal y se instala en Paris, donde permanecera hasta 1987.
En la capital francesa se sentira plenamente libre y disefiara una linea de caftanes
colaborando con Pierre Cardin. La propia artista utilizara esta prenda, en lugar de la
vestimenta europea, como un signo de liberacion y de identidad. También en su época
parisina desarrolla su serie mas conocida: Bribes de corps (Retazos de cuerpos) en la
que recrea paisajes eroticos, destacando la brillantez de los colores y el minimalismo
formal. En los dibujos de su serie Flirt de 1972 despliega un sutil erotismo, creando pai-
sajes rurales y urbanos, haciendo referencia a la sexualidad femenina y los convencio-
nalismos sociales a los que esta sujeta. Sus representaciones eréticas comenzaron ya
en sus primeras obras en Beirut, en un momento en que se estaba definiendo el papel
de la mujer.

En 1983 encuentra al escultor rumano George Apostu. Ambos trabajaran en Paris hasta
1986, fecha de la muerte del autor. El Cuaderno de bocetos 5, documenta sus ultimos
meses juntos reflejando su duelo y su sentimiento de pérdida. El nuevo destino de la
artista a partir de 1987 sera la ciudad de Los Angeles donde organizara reuniones pe-
riodicas para artistas locales y realizara su serie El dinero no compra la felicidad, pero
contribuye en gran medida a ella. Beirut sera su ultimo destino. Regresara alli en 2013
para despedirse de su marido que estaba a punto de morir y con quien habia seguido
manteniendo una estrecha relacion. 6 anos mas tarde moriria la artista, en la misma
ciudad que la vio nacer.



Self-Portrait , Bribes de corps, Huguette Caland, 1973, fuente recursos.museoreinasofia.es.




Visages, Huguette Caland, fuente CentrePompidou.fr
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La obra y la vida de Huguette Caland abarcan diversas décadas y continentes desafiando
siempre los convencionalismos estéticos y sociales. La distorsion de los planos, los pun-
tos de vista, la perspectiva y la escala se convierten en herramientas emancipadoras de
la representacion. En sus obras Back from Lebanon (2010) o Thank you Annette (2012)
las casas aparecen plantadas como si fueran flores, rompiendo con los sistemas hege-
monicos de representacion del espacio y al mismo tiempo con los fundamentos politicos
que los articulan. Sin embargo, no fue hasta la segunda década de este siglo cuando su
obra empezo6 a ser conocida mundialmente, fundamentalmente a raiz de muestras como
“Made in LA” del Hammer Museum en 2016 en o la de “The Drawing Center’ en Nueva
York (2011).

Mas tarde su trabajo fue incluido en la exposicidén “Women in abstraction” del centro Pom-
pidou (2021). Y en 2025 se celebrd la primera gran retrospectiva de la artista en Europa
en el Museo Reina Sofia de Madrid. Bajo el titulo “Una vida en pocas lineas”, el museo
reunio cerca de 300 pinturas, esculturas, collages y trabajos en otros medios. El objetivo
de la muestra, segun su comisaria Hannah Feldman, fue articular a partir de las obras
mostradas, una lectura diferente de su singular andadura. Su produccion, en la que la
escritura también juega un papel muy importante, explora nociones de género, cuerpo,
pertenencia, amor o envejecimiento, mostrando a una artista profundamente conectada
con lo colectivo, la comunidad y la idea de hogar. Tras la terrible guerra del Libano las par-
tes del cuerpo adquieren ojos y bocas culminando con su obra Guerre incivil (1981) y los
fragmentos corporales dejan de expresar placer para expresar agonia. En 1969 cofundo
la Organizacién no gubernamental /naash, que hoy en dia sigue ayudando a las mujeres
palestinas de los campos de refugiados libaneses a obtener beneficios de los bordados
tradicionales o Tatreez, presentes en algunas de sus composiciones que hoy pueden dis-
frutarse en la Tate Modern de Londres, el British Museum, el San Diego Museum of Art o
el Centre Pompidou.

Fuencisla Muioz es Historiadora del arte y especialista en Documentacion. Ha dirigido el Servicio de Documentacion
de las revistas Tiempo e Interviu, trabajando posteriormente en la redaccion de Tiempo en la seccion de Cultura. Ha
sido docente en varios centros bilingues.
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Malak Mattar:

de lo cotidiano a lo extraordinario

Julia
Merino

Malak Mattar es una artista palestina de 26 anos.

Nacida el 17 de diciembre de 1999 en la Ciudad de Gaza, Mattar
comenzo su viaje en el mundo del arte durante el asalto a su ciudad
natal en 2014. Su barrio quedd devastado por las tropas israelies,
asi como las casas de sus abuelos vy tios, lo cual influencié mucho
sus primeros trabajos, en los que plasma con gran sensibilidad las
intensas emociones derivadas de este traumatico hecho.
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Malak Mattar, fuente La Vanguardia
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Childhood, Malak Mattar, 022, fuente web artista
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Completd sus estudios en Ciencias Politicas y Relaciones Internacionales en 2022 en
la Universidad Aydin de Estambul, en Turquia, tras graduarse de la escuela secunda-
ria con el segundo promedio mas alto de Palestina. En 2023, estudia un master en la
escuela de arte Central Saint Martins (CSM), en Londres.

Al inicio de su carrera, trabajo la acuarela sobre papel basico, para mas adelante
acercarse a la pintura acrilica sobre lienzo. Recibio tutoria de su tio, Mohammed Mu-
sallam, también pintor procedente de Gaza.

La artista comienza a pintar a los 13 afos, promocionando su trabajo en internet.
Tres anos mas tarde, protagoniza una exposicion en el Museo Palestino de Bristol,
Reino Unido, a la que no tiene la oportunidad de asistir porque no le conceden el vi-
sado correspondiente. A partir de aquel momento, su trabajo ha sido expuesto en casi
ochenta paises. Ejemplo de este éxito internacional son sus muestras en el Museo
de Palestina en Connecticut y en la Galeria al-Quds en Washington DC; asi como
Su reconocimiento como primera artista palestina con una exposicion individual en la
Garden Court Chambers de Londres.

Su obra, hasta el 7 de octubre de 2023, se caracterizaba por pinturas de tematicas
oniricas, donde la variedad en el uso del color destacaba como rasgo preeminente.
En esta primera etapa, llena de retratos y abrazos, la presencia de figuras femeninas
y de la familia como eje central se manifiesta a través de los cuadros que muestran
madres sosteniendo a sus hijas en brazos, o la intimidad fraternal de dos hermanas.
La paz y la esperanza se imponen como eje narrativo, a través de simbolos como la
paloma, muy recurrente en sus pinturas, asi como naranjas, aceitunas y granadas,
simbolos procedentes de la cultura palestina. La presencia de la curva y las figuras
redondeadas se impone por encima de la importancia dada a la perspectiva. El baile,
lo popular y lo intimo son rasgos que definen claramente esta primera etapa.

Su obra bebe del movimiento contemporaneo de arte palestino “New Visions”, funda-
do por artistas como Sliman Mansour, Vera Tamari, Tayseer Barakat o Nabil Anani en
1989, en respuesta a la primera intifada, o “revuelta de las piedras” (1987). La obra
temprana de Mattar se inspira especialmente en los trabajos de Anani, en los que los
contrastes entre los colores son también un sello de identidad.
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The Mother and Child, Malak Mattar, 2019, fuente web artista




0%

A partir del 7 de octubre de 2023, dia en que comienza una época
de devastacion isreali sin precedentes de la franja de Gaza, como
ha comentado en entrevistas la artista, su obra cambia de forma
radical. Afectada por la agonia derivada del genocidio en que se
encuentra sumida su tierra, cambia el color por el blanco y negro y
la ternura por el horror, empleando su obra como herramienta de
denuncia politica.

La artista narra en diversas entrevistas como el dolor de ver su tie-
rra convertida en el escenario de una masacre al principio la parali-
z0. Sin embargo, con el tiempo se da cuenta de que pintar, aunque
le resulta mas doloroso que catartico, puede servir para mostrar la
incomodidad de un crimen de masas al que otras imagenes, mas
qgue horrorizarnos, muchas veces nos habituan.

Una coleccion de sus obras mas recientes, que incluye “No Words”,
la obra de mas dimensiones de la artista, se expuso en la Galeria
Ferruzzi en 2024, en paralelo a la 602 Bienal de Venecia. “El mundo
ha secado mis colores”, nos dice Mattar, que actualmente emplea
su pintura como forma de expresién del dolor producido por la gue-
rra.



e

E
1

P,
J- I. 'q_-_‘

i

?‘ Hlﬂ =M
%

*xxx'

Gaza is a Phoenix, Malk Mattar, 2025, fuente web artista

Julia Merino es Master en Estudios Artisticos, Literarios y de la Cultura, tras haber obtenido previamente el grado
en Psicologia. Su trayectoria se caracteriza por una formacién interdisciplinar y un interés constante por las artes, la
cultura y las humanidades, integrando ambitos como la psicologia, la musica, la literatura y las artes escénicas.
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No Words, Malak Mattar, 2024, fuente web artista
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Maria Prymachenko (1909-1997)

Ucrania

Maria
Munoz

Maria Prymachenko pasa su vida en el ambito
rural, un pequeno pueblo cercano a la frontera
con Rusia. Su padre era carpintero, su madre
bordaba. A pesar de haber sufrido poliomielitis
en su infancia, siempre fue alegre. Se casé muy
joven pero su esposo marcho a la guerra y nun-
ca volvio; su hermano también muri6 a mano
de los nazis. Su unico hijo, fue pintor y hoy sus
nietos, que han seguido su estela, recogen,
como un tesoro, ese testigo iniciado por ella, el
tesoro inabarcable del arte, que traslada la pa-
sion de los seres humanos hacia la busqueda
de la verdad con la grandeza que inspira toda
creacion, dandonos elementos para depositar
nuestra confianza en otro camino que no sea la
destruccion.

106

Maria dibuja y pinta desde muy nifa, no recibio
educacion artistica tenia, al parecer, un talen-
to natural. Inspirada en los paisajes y los mitos
ancestrales de la zona y el folklore rural, muy al
uso de la época, impregnaba su trabajo con
pigmentos naturales, dandoles un colorido es-
pecial. Fue considerado un estilo naif, aunque
algo alejado de los canones estrictamente pro-
pios a esta corriente tan habitual entre las mu-
jeres. Un escenario muy subjetivo, un arte muy
libre. Nunca llegé a leer ni a escribir. Pintaba
cuadros de contornos muy definidos, de preci-
sion en las formas a los les que anadia el color
hasta conseguir, por ejemplo, transformar los
volumenes planos, que se veian crecidos asi.
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La pintora ucraniana Maria Prymachenko pintando, fuente culturainquieta.com
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Articlelmage, Maria Prymachenko, fuente ukrainer.net
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En una dicotomia tierra y cielo inspiradora, marcadas lineas horizontales y verticales le
otorgan un gran simbolismo pues este arte crece cercano a las culturas primitivas y a sus
libros sagrados. La utilizacion de una aguada de acuarelas con colores nitidos, puros, vi-
brantes, intensos, trasmiten todo el cromatismo de las figuras: bestiarios, motivos florales
simétricos o vegetales donde resuelve esa union entre naturaleza y armonia. Un arte que
hoy se revela moderno, donde la técnica queda sumergida en la emocion.

Intuitiva y radiante, sus trazos tienen un lenguaje visual muy particular. Su proceso artis-
tico no parte del pensamiento sino del suefio. Si una imagen puede representar una idea,
aqui esa idea es un nodo radiante, una especie de vortice donde los pensamientos corren
sin cesar mostrando su energia: la naturaleza de un alma iluminada o la captura de un
momento de inocencia, un mecanismo fisico que precede a la intuicion; pues la intuicidn
era su carga artistica, la carga de las mujeres, esa necesidad de sacar lo que llevas dentro,
o tal vez lo que suenas, pues en ese proceso, el del suefo, se sumergia ella para después
materializar toda una fantasia poética. Donde alzaba su experiencia, la armonia expresa-
ba su esencia. Habia en ella una naturaleza luminosa, una naturaleza moral. Alientos de
un espiritu que nunca cambian. Fecundidad que no se marchita.

No hay muchos estudios sobre su obra, pero lo que realmente conmueve -y transmite- con

ese exuberante optimismo de ser, a pesar de sus vivencias personales, es maravilloso.
Recordamos, que su aldea fue clausurada, al estar cercana y expuesta a al accidente
nuclear de Chernobil... y tuvo también la valentia de pintar toda una serie alusiva a esa te-
rrible desgracia, para dejar constancia. Si, la alegria fue para ella un sedimento exético de
suenos y paisajes del alma donde las mujeres hemos sido capaces siempre de recuperar,
no solo la fuerza sino el alma visible de las cosas.
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En términos culturales, el arte moderno de esa época fue muy sobresaliente, por citar a un
artista ucraniano como Malévich y su suprematismo o a Sonia Delaunay, exponentes de
una rica cultura cuando Ucrania aun pertenecia al imperio ruso y que consiguieron, en esa
combinacion del incipiente modernismo europeo, mezclar las tradiciones del arte popular
y folklorico de la zona, de manera muy elocuente, dada su cercania con los movimientos
rusos de las vanguardias y el arte nuevo. Pero en Maria Prymachenko hay un cromatismo
formal, un punto que marca los ritmos de la gente y de la vida y que luego hemos descu-
bierto en la pintora japonesa Yayoi Kusama, precursora del minimalismo y el arte feminista
como algo muy intimo que ha sido traducido a un proceso intelectual, tal vez, mas com-
plicado.

Si su obra fue haciéndose conocida antes de ser borrada y olvidada de la historia y parte
de sus pinturas pudieron verse durante la década de los afios 70 -en los que ella aun vi-
via- en Paris, en una exposicion internacional donde gané una medalla de oro y también
su obra se llevo a Montreal, Varsovia o Sofia. En 1988 fue considerada la artista del pueblo
de Ucrania, y la UNESCO en su centenario valoro su legado declarando el aiio 2009 “Anho
Prymachenko”.
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Ruinas del Museo de Historia Local de Ivankiv, fuente wikipedia
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Pero hemos que resenar aqui, como llego a ser noticia en todo el mundo en el ano 2022
ya que durante la terrible invasion de Rusia a Ucrania -esa guerra que aun continua siendo
la verguenza de Europa-, fue bombardeado, en un ataque deliberado, el Museo de Historia
Local de lvankiv, violando el Derecho Internacional humanitario y las convenciones para la
proteccion de los bienes culturales. Mas de veinticinco de sus obras desaparecieron en el
incendio, a pesar del movimiento de vecinos y de un vigilante que consiguieron salvar ca-
torce de ellas... Este acto generd un gran impacto internacional pues constituia un intento
de borrar la identidad del pueblo ucraniano. Aunque parte de ese legado ha desaparecido
para siempre, he aqui una muestra del activismo artistico en tiempos de guerra, pues la
intervencion cultural es un arma de resistencia y pacifismo.

La atencion sobre el sufrimiento humanitario genera el uso del arte como campo de bata-
lla politico con testimonios desgarradores de destruccion. Otros creadores documentan los
conflictos que sirven de desahogo y recuperacion emocional ante la locura de la sinrazén
de las guerras, donde convive la retorica de la teocracia en todas sus variantes, argumen-
tadas o no, y el individualismo populista se cuela en la voluntad colectiva.

La cultura y el arte sobreviven en duras condiciones apostando por la naturaleza del ser
humano, por la paz y la vida. Desde aqui, a través de la obra de una mujer, denunciamos
estos hechos y lo hacemos presente.
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Two headed chicken, Maria Prymachenko, fuente culturainquieta.com.
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M. Primachenko, fuente ukrainer.net

Maria Muihoz es escritora, poeta, editora y dinamizadora cultural.
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Reem Aljeally:

La valentia de las mujeres artistas en tiempos de guerra.
La fuerza del silencio en la figura femenina introspectiva

Eugenia
Canal Bedia

Tras el estallido de la guerra civil que desde 2023 sacude Sudan, y que esta provocando una de las
peores situaciones humanitarias del mundo, con millones de personas afectadas por el hambre, los des-
plazamientos y la violencia, la artista Reem Aljeally (Jartum 1997) tuvo que abandonar su pais y actual-
mente vive en El Cairo, donde realiza sus actividades de artes visuales y curaduria. Las mujeres artistas
sudanesas se han visto afectadas de manera especialmente dura por este contexto bélico, ya que la
guerra no solo amenaza su seguridad fisica, sino también su capacidad para crear, exhibir y difundir sus
trabajos. Como Reem Aljeally, muchas de ellas han tenido que abandonar sus hogares, e incluso su
pais, lo que ha provocado la pérdida de sus estudios, de sus obras, interrupcién de proyectos artisticos
e imposibilidad de acceso a espacios culturales, a la financiacion, el aislamiento de sus redes profesio-
nales y creativas. Su vida artistica ha quedado practicamente paralizada.
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La artista en su estudio de El Cairo, photo Nicky Woo, Cairo, 2025 Fuente web Reem Aljeally
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Sin embargo, como contrapartida y de forma paralela, muchas creadoras sudanesas
decidieron utilizar el arte para precisamente documentar la guerra y preservar la me-
moria colectiva y este es el caso de Aljeally, licenciada en arquitectura pero que ha
centrado su trabajo en la identidad femenina, la memoria, el desplazamiento, la vida
cotidiana de las mujeres sudanesas y la relacion entre espacio, cuerpo y pertenen-
cia. Su practica artistica abarca la pintura, la instalacion y el grabado, centrandose
en el espacio, la memoria, el movimiento y la autoimagen.

Es caracteristico de sus obras la representacion de figuras femeninas introspectivas,
mujeres que aparecen solas o en escenas silenciosas, situadas en el centro del cua-
dro, no como un objeto de contemplacion, sino como sujeto de la narracion. Mujeres
gue miran con grandes 0jos expresivos y una actitud pausada, inmersas en sus pro-
pios pensamientos, emociones o reflexiones, mas que interactuando en el mundo
exterior. Esta introspeccion invita al espectador a preguntarse qué sienten, recuer-
dan o esperan, en lugar de mostrar emociones de forma explicita. El silencio de es-
tas figuras se convierte en un lenguaje visual que habla de resistencia, esperanza e
identidad. Combina colores calidos y terrosos que evocan el paisaje y la cultura de
Sudan. En la composicién incorpora elementos o motivos recurrentes, como plantas,
animales, patrones textiles o espacios oniricos, para evocar comodidad, resiliencia
y emocion. Sus cuadros transmiten calma y contemplacion y su formacion como ar-
quitecta se aprecia en la organizacién del espacio y el equilibrio de las formas.

En 1919, Aljeally se hizo conocida por una serie de murales que representaban el
papel central de las mujeres en las protestas prodemocraticas. En uno de ellos mos-
traba a una mujer vestida con el tradicional “Toub” (Prenda tradicional mas emble-
matica de la las mujeres sudanesas que consiste en una larga pieza de tela, de entre
4 y 5 metros, que se envuelve alrededor del cuerpo y cubre la cabeza y los hombros
sobre la ropa) de color blanco. En la obra de esta artista, el toub blanco reivindica
el papel fundamental de las mujeres en la historia y en la construccion del futuro de
Sudan, es el simbolo de la participacion femenina en el movimiento revolucionario
con la finalidad, como ella misma explico, de “Destacar la valentia de las mujeres
sudanesas’.
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‘Hope and freedom’, mural realizado por Aljeally en la ciudad de Jartum durante la revolucién sudanesa de 2019, y donde se aprecia la figur
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a de la mujer ataviada con el toub blanco. Fotografia cortesia de Reem Aljeally y @Bait Alnisia publicado por Thomson Foundation (2021)

121



12

Reem Aljeally también es muy influyente como curadora, porque entiende el arte
no solo como una practica individual, sino como una forma de construir comuni-
dad y preservar la memoria cultural de Sudan, una forma de activismo cultural. Ha
fundado la organizacion artistica The Muse Multi Studios, un espacio dedicado a la
formacion, la creacion y la difusidn del arte contemporaneo sudanés, fortaleciendo
el ecosistema artistico. Ha creado el proyecto “Sudan Art Archive” para preservar el
patrimonio artistico contemporaneo de Sudan e impulsa programas de apoyo para
artistas emergentes, especialmente mujeres.

Ha realizado exposiciones individuales en Sudan y en Egipto y en el ambito interna-
cional ha participado en Ferias de Arte y en numerosas exposiciones colectivas. Su
trayectoria combina por tanto tres importantes facetas: artista, curadora y creadora
de instituciones culturales, lo que supone una extraordinaria actividad en una esce-
na artistica profundamente afectada por la guerra y demuestra, sin duda, que Reem
Aljeally representa a una generacion de mujeres que han transformado el dolor en
creacion artistica, en una forma de memoria, resistencia e identidad.



The Big Eyes Editions, Acrylic On Canvas, 2022, fuente web artista
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Shamsia Hassani:

El arte urbano frente al mandato de invisibilidad publica

. Lara
Martinez de Aragén Lopez

Si la mirada hacia cualquier produccion artistica requiere su contextualizacion historica o biografi-
ca, en el caso de Shamsia Hassani representa una condicion sine qua non para explicar su obra.
Resulta imposible entender la evolucion de sus potentes grafitis y el impacto de los mismos sin
tener en cuenta la situacion politica que ha vivido la poblacion afgana, muy especialmente las
mujeres, durante el ultimo medio siglo. La propia historia de Shamsia Hassani es reflejo de ese
recorrido histérico-politico

Como muchas afganas nacio en el exilio en Iran en 1988. Ese mismo afno se firmarian los Acuer-
dos de Ginebra que pondrian fin a la ocupacién soviética tras la denominada Operacién Ciclon.
Un programa encubierto de la CIA destinado a financiar, armar y apoyar a grupos insurgentes mu-
yahidines contrarios a la ocupacion y promotores de la teocracia islamica posterior. Como millones
de compatriotas, la familia de Hassani hubo de cruzar la frontera afgana tras la invasion soviética
buscando refugio en un exilio que simbolizaba esas Aves sin nacion, titulo de una de sus ultimas
colecciones.
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Retrato Shamsia Hassani, fuente Wikipedia
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Graffiti at Darul Aman Palace, Kabul, Afghanistan, fuente Wikipedia
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Su condiciéon de refugiada impidié que se matriculara en Bellas Artes en la
Universidad irani de Teheran, por lo que se vio impelida a regresar a Afga-
nistan, en el afno 2005, para cursar los estudios de arte en la Universidad
de Kabul. Un periodo de relativa apertura tras la caida del primer régimen
taliban en 2001 que permitié que las nifas volvieran a las escuelas, que las
jovenes recuperaran parcialmente su presencia en las universidades y que
las mujeres empezaran a incorporarse a espacios profesionales de los que
habian sido excluidas. Avances que supusieron la posibilidad de imaginar
un presente, incluso un futuro diferente para las mujeres, y que permitirian
que Hassani ejerciera como profesora de escultura en la propia universidad
de Kabul.

Pronto comprendié que, en un pais donde la presencia femenina en el es-
pacio publico seguia siendo, no soélo limitada, sino cuestionada, era nece-
sario colectivizar el mensaje y convertir el arte en una herramienta de trans-
formacion social. Hassani empieza entonces a trasladar su obra al espacio
publico y el arte urbano que populariza su obra empieza entonces a cubrir
las calles y fachadas de Kabul. La eleccion no fue casual. El grafiti ocupa
los muros de la ciudad, transforma el paisaje urbano, visibiliza el mensaje,
lo saca de salas o museos para ponerlo, literalmente, en la calle. A su vez,
la propia técnica del grafiti, pintura con plantillas y aerosoles no sé6lo es mas
barata, sino mas rapida, mas anénima. Y, por tanto, mas segura frente al
previsible hostigamiento que pudiera provocar la presencia o intervencion
publica de la artista. Cada intervencion suponia un desafio. Los murales
debian realizarse con rapidez para evitar el acoso, las amenazas o la cen-
sura. Una urgencia, vulnerabilidad y mensaje que otorgd a las obras una
fuerza extraordinaria.
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Asi, en una sociedad donde la presencia publica de las mujeres esta vi-
gilada y, en ocasiones, duramente castigada, donde su invisibilidad es
mandato, la ocupacién de los muros de la ciudad de figuras femeninas
pintadas, ademas, por una artista se convierte en un doble acto de rebel-
dia, en una forma de reivindicar su derecho a existir como individuos y
como artistas.

Sin embargo, en agosto de 2021, el regreso de los talibanes al poder su-
puso un brutal retroceso en el estatuto juridico de las mujeres afganas que
obligd a la artista a abandonar, nuevamente, su pais. En pocos meses
desaparecieron gran parte de los timidos avances logrados durante las
dos décadas anteriores. Las nifias fueron excluidas de la educacion se-
cundaria y universitaria. Miles de mujeres perdieron sus empleos y fueron
apartadas de la administracion publica. Las restricciones a la libertad de
movimiento, expresion y participacion social se multiplicaron. ElI manifies-
to desprecio y hostilidad de la teocracia islamica hacia las mujeres redujo
su presencia en la esfera publica hasta limites dificiles de imaginar solo
unos anos antes, incluso en el horizonte mas distopico.



De la coleccion Aves sin nacion, fuente Wikipedia
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Sin embargo, la lejania territorial no implicd un distanciamiento politico, no
silencid la voz Hassani. Sus obras digitales continuaron denunciando la vio-
lencia, la guerra y la exclusidon de las mujeres. Poderosas imagenes feme-
ninas que aparecen rodeadas de explosiones, armas o ciudades devasta-
das. Asi, mientras las autoridades afganas construyen una sociedad donde
las mujeres deben ocultarse, la artista sigue llenando los muros -reales o
virtuales- con potentes figuras femeninas, cada vez mas grandes y expresi-
vas, que impugnan el mandato de domesticidad, invisibilidad o irrelevancia.
Las mujeres que aparecen en sus creaciones son facilmente reconocibles:
rostros serenos y cuerpos envueltos en colores intensos, especialmente
azules y turquesas. Muchas sostienen instrumentos musicales, algunas pa-
recen suspendidas en espacios imposibles o incluso elevadas sobre edifi-
cios destruidos por la guerra mientras otros grafitis resaltan la individuali-
dad, la mujer que existe bajo el burka. No son figuras derrotadas. Tampoco
representan victimas pasivas.

Asi, como respuesta al mandato de sometimiento del credo teocratico de
un cuerpo oculto y de la mujer sin rostro, sin individuacion, cubierta bajo el
triste azul grisaceo de la penumbra y la carcel del burka, Shamsia Hassani
representa mujeres como seres unicos e individualizados. Frente a la esen-
cializacion y homogenizacion de la opresion de un patriarcado extremada-
mente coercitivo, Hassani muestra mujeres con grandes ojos cerrados o
entornados que, lejos de simbolizar resignacion o tristeza, representan una
alegre resistencia interior, un espacio intimo de libertad donde es posible
imaginar y proyectar la posibilidad de otro mundo. Pero no se limita a re-
presentar mujeres, la ocupacion del espacio publico con su presencia con-
vierte su arte en denuncia, en rebeldia, en desobediencia al mandato de
silencio. Pura resistencia pacifica: grafitis contra el borrado de las mujeres,
arte urbano frente el mandato de invisibilidad publica.
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De la coleccion Secrets, fuente Wikipedia




Once Upon a Time Series, Universidad de Kabul, Afganistan. fuente Wikipedia

Lara Martinez de Aragén Lépez es Licenciada y Doctora en Derecho y Licenciada en Administracién de Empre-
sas. Profesora de Derecho Constitucional y miembro del Grupo de Investigacion de Alto Rendimiento Feminismo
y Género (GIAR FEMGEN) y del Grupo de Innovacion Docente Reconocido para la inclusién de los estudios de
geénero en la formacion universitaria (GID-IEG) en la Universidad Rey Juan Carlos de Madrid.
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Shirin Abedinirad:

un arte entre el cielo y la tierra

1A

Montserrat
Casado

Shirin Abedinirad es una artista y escritora irani.
Nacid en la ciudad de Tabriz en 1986. Estudio
disefio en Teheran, en la escuela para muje-
res Ardabil Vocational. En 2009 se matricul6 en
Shariaty Technical Fashion College, la mayor
universidad publica para mujeres, donde curso
estudios de moda y disefio. Su interés por la
moda no esta motivado unicamente por aspec-
tos estéticos. El vestido revela la identidad del
ser humano, como individuo y como pertene-
ciente a una determinada sociedad. A través de
la vestimenta se expresan ideas sociales, reli-
giosas, sensuales, nacionales... Y, esa multipli-
cidad de aspectos son cuestiones relevantes
para esta artista.

En 2014 obtuvo una beca de residencia en la
sede central de la empresa United Colors of
Benetton. El resultado de esa residencia fue
la publicacion de un libro titulado Conceptual
Art & Fashion Design in the 21st Century. En la
portada, una fotografia de Yayoi Kusama reve-
la su admiracion por la artista japonesa.

Entre 2021 y 2024 prosigue su formacién aca-
démica. En esa etapa curs6 un master en el
departamento de Arte, Historia del Arte y Dise-
no de la universidad publica de Michigan en-
tre 2021 y 2024. En la actualidad es profesora
asociada en la universidad norteamericana de
Utah.



Shirin Abedinirad, fuente web de la artista
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Shirin es una creadora polifa-
cética. Si bien en sus inicios
artisticos se sinti6 atraida por
la pintura, muy pronto en su
produccion empleo otras he-
rramientas. El video, las ins-
talaciones o el land art con-
forman su trabajo en el que
aborda cuestiones complejas
como la identidad, la cone-
xion del hombre con la natu-
raleza y, en definitiva, la pro-
pia esencia del ser humano.

En su trayectoria, el ano 2013
marco un punto clave. En ese
momento comenzo sus inter-
venciones en el desierto, en
las que materiales tan senci-
llos como el agua, la luz y los
espejos fueron sus mejores
instrumentos, aunque no los
unicos. Esa alfombra que pa-
rece flotar en el desierto pro-
yectando una potente sombra
me hace pensar en el tributo
a su ciudad de nacimiento,
Tabriz. De hecho, la industria
textil es una de las principa-
les actividades econdmicas
de esta ciudad situada en el
noroeste de Iran y famoso
eje comercial entre el Cauca-
so, Turquia y Persia. No en
vano, las alfombras del mo-
delo denominado Tabriz son
sindnimo de calidad vy lujo.

136

Su trabajo esta muy enraiza-
do en la tradicion y en la es-
tética del arte persa. Asi, el
uso de espejos esta presente
en la tradicion irani y, por su-
puesto, en el arte contempo-
raneo actual. Las piramides
de espejos situadas en el de-
sierto constituyen una inter-
pretacion contemporanea de
una estructura mitica: la torre
de Babel. Segun el Génesis,
la humanidad, unida en un
solo idioma, intentd construir
una torre tan alta que llegara
al cielo, en un desafio a Dios.
Como castigo, Dios confun-
dio sus lenguas y disperso a
los hombres por los confines
de la tierra quedando la torre
sin terminar.

Los denominados zigurats,
esas torres escalonadas y pi-
ramidales caracteristicas de
la arquitectura religiosa de
Mesopotamia, se concibieron
como el punto de encuentro
mistico entre la tierra y el cie-
lo. Y, ahi podemos encontrar
un elemento inspirador de las
instalaciones de espejos, en
forma piramidal, de Shirin.
Cada piso de la piramide esta
conformado por cajas recu-
biertas de espejo dotadas de
un mecanismo que permite
Su rotacion.




A Ziggurat of Mirrors, Shirin Abedinirad, fuente web artista
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Revision, Shirin Abedinirad, instalacion, fuente web artista
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Esas instalaciones, en palabras de la
artista, facilitan una percepcion trans-
formadora del mundo, pues la natu-
raleza adquiere vida, descomponién-
dose en diferentes imagenes que,
volviéndose a recomponer, ofrecen al
espectador una conexion intima con
el espacio. La luz, la meteorologia y el
movimiento se configuran como ele-
mentos esenciales de la obra, contri-
buyendo a la percepcion mistica expe-
rimentada por quien la contempla. El
reflejo de las cambiantes vistas del de-
sierto y el cielo configuran un entorno
propicio para el silencio y la reflexion.
Los temas universales para el ser hu-

mano (el ciclo de la vida, la busqueda
de la verdad...) brotan en el alma del
espectador.

Si la trascendencia esta presente en
buena parte de la obra de Shirin Abe-
dinirad, la artista no elude temas de
calado mas terrenal. Asi, por ejemplo,
las televisiones recubiertas de espejos
y presentadas en piramides permiten
al espectador ser un sujeto activo. La
television deja de ser un instrumento
manipulador que emite noticias para
un consumo inmediato y el observador
tiene la oportunidad de sentir la verdad:
el ser humano frente a la naturaleza.



Conceptual Art Fashion Design by Shirin Abedinirad, fuente Press and Publications
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Whispers in the Wool 2 Shirin Abidinirad, fuente web artista



Los espejos son empleados por la artista de manera muy creativa. Desde las piramides arriba mencionadas
hasta las formas circulares que, colocadas en hileras en un espacio desértico, reflejan la inmensidad del cielo
y hacen pensar en la falta de agua. Ahora bien, el potencial interpretativo de la obra con espejos de la artista
es muy amplio. Para terminar, me quedo con la instalacion de esas puertas abiertas y cubiertas por espejos.
De nuevo la naturaleza desde prismas cambiantes, pero como ella misma afirma, pueden convertirse en
metafora de la situacion de Iran. La artista, en sus redes sociales, se muestra muy sensibilizada con lo que
ocurre en su pais y alza su voz pidiendo accion para que esas puertas cerradas se abran pronto para toda la
sociedad.

En sintesis, el arte de Shirin Abedinirad puede calificarse de poliédrico. Ella utiliza multiples materiales, aun-
gue en esta nota me haya centrado extensamente en el espejo, que provocan sentimientos complejos; desde
las consideraciones sociopoliticas mas terrenales hasta las cuestiones mas espirituales. Y, en todas sus obras
se percibe una estética clasica, tal vez, como ella misma dice, provocada por la simetria que resulta ser la
forma mas completa de belleza.

Webgrafia

Wepresent.wetransfer

Montserrat Casado es doctora en economia y mecenas de arte mural.
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http://Wepresent.wetransfer.com/stories/shirin-abedirinad-on-her-stunning-mirror-installations 

Shirin Neshat

Un arte personal y universal politicamente comprometido

Dora
Roman

Shirin Neshat, nacida en Iran en 1957, actualmente vive en Nueva York, y es una de las artistas
mas representativas del arte irani contemporaneo, con una importante produccion audiovisual
y fotografica caracterizada por la reflexidn de la condicion de la mujer en las actuales socieda-
des islamicas.
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Los elementos poéticos
La tension de los opuestos

Explora los contrastes que se dan entre tradi-
cion y modernidad, opresion y liberacion, hom-
bre y mujer, occidental-oriental realzados con el
uso de imagenes en blanco y negro.

El cuerpo como lienzo

Neshat cubre rostros, manos y pies con poe-
mas persas. Si las mujeres no pueden hablar,
Su cuerpo grita su historia.

Belleza contra represion

En el arte persa, el texto es un adorno en el arte
persa, y su belleza es usada como critica del
dolor social y politico.

La obra: distintos niveles

Si a primera vista solo distinguimos la belleza
formal, poco a poco se van viendo otras capas
de significado y se visionan distintas experien-
cias.

Su primer conjunto de obras, realizadas entre
1993-1997, fue la serie de fotografias ‘Women
of Allah’ (1994) que se convirtieron en retratos
iconicos de mujeres musulmanas armadas por
voluntad propia. Cada imagen presentaba una
realidad compleja sugiriendo una narrativa so-
bre esas mujeres guerreras durante la revolu-
cion islamica irani de 1979.

El minimalismo de la imagen en blanco y ne-
gro creaba un espacio casi mistico, posando
ella misma con su rostro y diversas partes de
Su cuerpo ornamentadas con iconos y textos en
caracteres arabes simbolos del gran poder evo-
cador de la poesia persa. Se trataba de poemas
de poetisas iranies contemporaneas que escri-
bieron sobre el martirio y el papel de la mujer en
la Revolucion. La caligrafia se convierte en una
cartografia y cada palabra inscrita-trazada en la
piel es un acto de resistencia poética.



Sin abandonar la fotografia y con el mismo eje tematico, hizo incursiones en el campo de las ins-
talaciones audiovisuales, como ‘Shadow under the web’ (1997). En ella, cuatro videoproyecciones
muestran la artista con un chador de color negro mientras corre por espacios publicos, privados y
sagrados. Vuelve a tratar esta tematica en los videos ‘Turbulent (1998), ‘Rapture’ (1999) y ‘Fervor’
(2000), que suelen ser exhibidos en dos pantallas enfrentadas enfatizando, asi, las dicotomias.
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The Shadow Under the Web, Shirin Neshat, Video Still 1997, fuente MutualArt



Logic of the Birds, Shirin Neshat, fuente MUBI
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Inspirada en un poema de Farid ud-Din Attar,
Shirin Neshat sigue explorando la resistencia
femenina en trabajos como ‘Logic of the Birds’
(2001) creando una performance que cuestio-
na las estructuras de poder, y donde se combi-
nan imagenes, movimientos y sonidos.

La musica no es un mero fondo sino parte inte-
gral de una obra de arte total. Se convierte en
personaje por si misma y dialoga con las ima-
genes en una conmovedora sinfonia visual y
auditiva.



10

Shirin Neshat .. dltima palabra / The Last Word

The Last Word, Shirin Neshat, fuente MUSAC



Women Without Men, fuente filminstitut.at
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Women Without Men

‘The Last Word’ (2003) es el primer intento de Neshat de elaborar una narrativa cinematografica mas accesi-
ble y convencional. El tema es el interrogatorio de una mujer y su aparente amenaza al sistema burocratico,
una mirada inquietante a la mente de una escritora irani que se enfrenta a su mayor temor: ser juzgada.

Enriqueciendo sus obras con ecos culturales e historicos e influenciada por el arte, la literatura y la musica
persas, en ‘Women Whthout Men’(2009), se basa en una novela de Shahrnush Parsipur y este proyecto cine-
matografico se convierte en herramienta de exploracion filoséfica. El cuerpo actua como lugar de resistencia
enriquecido con una dimension espiritual. Aqui se pone en valor a las mujeres que no son solo victimas sino

que portan una sabiduria ancestral.
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The Home of My Eyes, Shirin Neshat Museo Correr, fuente art-is.asia

De 2015 es ‘The home of my eyes’ explora la identidad colectiva a a través de retratos sobre los que se han
escrito textos. En 2022 sigue explorando los temas habituales, aunque renovados. La danza en ‘The Fury’ es
aqui un acto de resistencia politica y el cuerpo desafia las limitaciones sociales.

(%



The Fury, Shirin Neshat, fuente griffineditions.com

The Fury, Shirin Neshat, fuente tribecafilm.com

Shirin Neshat: un arte que trasciende fronteras y ofrece una profunda reflexion sobre la condicion humana.
Su trabajo resuena no solo entre quienes conocen la cultura irani, sino también entre el publico global que
reflexiona sobre temas como el desplazamiento, la identidad y la resistencia

—
Webgrafia

Hervé Lancelin en artcritic.com
Artistcloseup.com

Abrirlahabitaciéncerrada.blogspot.com
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http://artcritic.com
http://Artistcloseup.com 
http://Abrirlahabitacióncerrada.blogspot.com

Tres artistas en la linea de fuego

Carlos
Jiménez Moreno

La situacion de las mujeres en el mundo deja aun mucho que desear. El legado de desigualdades
y falta de derechos de la cultura patriarcal pesa todavia como un fardo del que nuestras socieda-
des no consiguen librarse del todo. Lo atestiguan las artistas que han estado y siguen estando en
la vanguardia de las luchas por la liberacion femenina. Sus obras advierten, denuncian, iluminan,
incitan, movilizan y generan espacios de encuentro, afectos, solidaridad y participacién. El aporte
de toda es invaluable. Pero hoy quiero destacar en este valeroso conjunto a tres artistas, cuyo
compromiso con la causa femenina es especialmente valioso, porque lo ejercen en lo que llamo la
primera linea de fuego. O sea, en sociedades donde los agravios cotidianos infringidos a las mu-
jeres por la cultura patriarcal son agravados por el contexto de violencia estructural que padece el
conjunto de la sociedad.

Me refiero a tres artistas, Regina José Galindo, Mona Hatoun y Doris Salcedo. Y a tres contex-
tos politicos y sociales, Guatemala, Palestina y Colombia, que, aunque muy distintos entre si,
comparten un historial equiparable de sangrientos conflictos internos y de agresivas injerencias
extranjeras. Es lo que ha ocurrido en Guatemala desde el derrocamiento en 1954 del presidente
Jacobo Arbenz, hasta los afios 80 y 90 del siglo pasado, cuando el conflicto interno alcanzé cotas
inimaginables de violencia estatal ejercida contra las mayorias nativas del pais. Y especialmente
contra las mujeres.

14



Perra, Regina José Galindo, fuente Dialnet
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La manada, Regina José Galindo, fuente ArtNexus



Regina José Galindo (1974) nacio y crecio en medio de ese horror, pronto decidié que su arte tendria
como proposito central visibilizar el padecido por las mujeres. Y acompafnd esa decision con otra,
tanto o mas radical. No representaria el sufrimiento ajeno: seria ella misma, su propio cuerpo el que
lo experimentaria. De hecho, obtuvo el premio Ledn de San Marcos a la mejor artista joven en la
bienal de Venecia de 2005, por la pieza titulada Himenoplastia. Un video que documenta la interven-
cion quirurgica que reconstruyo su himen y le devolvié su condicion de virgen. No lo hizo como un
homenaje al Accionismo vienés, tan dado a las autolesiones y mutilaciones. Lo hizo para criticar de
hecho que el impetuoso ascenso del evangelismo en su pais habia reintroducido el culto patriarcal
a la virginidad de las mujeres. Por lo que muchas jovenes deseosas de casarse estaban recurriendo
a la himenoplastia. Desde entonces, su dilatada carrera de performer, que ha actuado en los mas
diversos escenarios del arte contemporaneo, se ha mantenido fiel al principio de exponer su cuerpo
a lo que padecen otras mujeres. O a lo que padecemos todos. Ella se ha encerrado en bolsas de ba-
sura abandonadas en vertederos. Se ha tallado en un muslo con una navaja la palabra Perra. Se ha
enterrado en un pozo para denunciar el fracking y en una habitacién llena de aserrin para denunciar
la tala de bosques originarios y su reemplazo por pinares. En Madrid, en 2018, realizé la performance
La manada, en referencia a la violacion de una chica de 18 afnos por cinco hombres, ocurrida en los
Sanfermines de Pamplona el afio anterior. En esa ocasion se desnudd en una habitacidon y permitid
gue cinco hombres eyacularan sobre ella.
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Bunker, Mona Hatoum, fuente IVAM

La historia de Mona Hatoum (1952) es otra. Ella naci6 en Beirut en el seno de una familia de refugia-
dos palestinos y su experiencia ha sido la experiencia del exilio. Del imposible retorno a un pais del
que se niega su propia existencia. Estudio arte en California y luego se trasladé a Nueva York, que
desde entonces se convirtio en su lugar habitual de residencia. Pero Palestina ha sido siempre el mo-
tivo soterrado de su arte. De manera evidente en obras que son otras tantas cartografias de los terri-
torios palestinos convertidos en un laberinto de perimetros encerrados entre muros por los ocupantes
israelies. O en instalaciones como Bunker, compuesto por 8 estructuras de metal quemadas y aguje-
readas que evocan a edificios de Gaza o Beirut destruidos por los bombardeos aéreos. La evocacion
del hogar perdido se convierte en alegdérica o metaférica, cuando transforma en esculturas metalicas
de gran formato, utensilios tipicos de cocina: ralladores, moldes o molinillos. También ha hecho vi-
sible el sentimiento de inestabilidad y provisionalidad que suelen padecer exiliados y refugiados. La
instalacion Mapa (Clear) es elocuente en este sentido. Consistia en un mapamundi de gran formato
puesto directamente sobre el suelo de una gran sala y hecho con canicas relucientes. La imagen de
un mundo tan deslumbrante como fragil.

138



Mapa, Mona Hatoum, fuente IVAM




Palimpsesto, Doris Salcedo, foto Juan Fernando Castro, fuente masdearte.com
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La parte muy importante de Doris Salcedo (1958) también ha girado en torno al desarraigo. En su
caso referido inicialmente al fendmeno del exilio interior y el desplazamiento forzado. En los afos 90
del siglo pasado, el interminable conflicto interno que padece Colombia desde los afios 50 del siglo
pasado, alcanzo tal intensidad que puso al pais a la lista de los paises del mundo con mayor numero
de desplazados interiores: 6 millones de personas, de un total de 40. Ella decididé representar esta
enorme tragedia humana acudiendo a la metonimia. Haciendo obras compuestas con zapatos aban-
donados, en representacion de quienes fueron sacados de sus casas a media noche y fusilados sin
férmula de juicio. Luego empled muebles viejos y desvencijados, en representacion de quienes fue-
ron obligados a dejar de sus casas, sin poder llevarse mas que la ropa puesta. Esos muebles se con-
virtieron en simbolos de muerte y destruccion en Topografia de la guerra, la instalacion que dedico al
sangriento asalto a la sede de la Corte Suprema de Justicia en Bogota el 6 y 7 de noviembre de 1985.

En las etapas mas recientes de su trayectoria artistica, Doris Salcedo, ha prestado atencion al fené-
meno de las migraciones en el Occidente colectivo. Lo ha hecho con Shibboleth, la enorme grieta
que rajo el suelo de un extremo a otro de la Turbine Hall de la Tate Modern de Londres. El hecho de
que dicho termino hebreo, de muy dificil pronunciacion para los extranjeros, fue utilizado para identi-
ficarlos y apartarlos, le parecio a ella que era el titulo mas apropiado para nombrar la brecha entre el
Occidente colectivo y el Sur global. En Palimpsesto, su instalacion de 2017 en el Palacio de Cristal de
Madrid, Doris Salcedo puso en escena la tragedia de los miles de inmigrantes subsaharianos que se
han ahogado en el mar Mediterraneo intentando alcanzar las costas de los paises europeos.

Carlos Jiménez es arquitecto, historiador y critico de arte colombiano residente en Espaina, comisario de exposiciones
y profesor emérito de Estética.
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Sala 4

BNM hacia dentro

Nuestras visitas

“La visita al Museo La Neomudéjar con las amigas de la Asociacion Blanco, Ne-
gro y Magenta fue una celebracidon luminosa. Compartimos una mirada complice
mientras recorrimos juntas la exposicion Orbital, de Diego Moya, deteniéndonos
en las series Rio Azul, La piel de la tierra, Aluminios, Cajas Luminosas y Coloni-
zados.
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‘Exposicién ORBITAL. Diego Moya

La comisaria de la exposicion Zara Fernandez de Moya
guiara la visita a la exposicion

Se contara también con la asistencia del artista, padre
de la comisaria

18 de junio 2026. 18,30h

|
=




Avanzamos por ese viaje que propone la muestra: desde la abstraccion simbdlica de Rio Azul, don-
de los surcos funcionan como rios, venas o neuronas; hasta las impresiones milenarias del mural,
La piel de la tierra, espejo de nuestra propia piel y archivo de memoria.

Pasamos por la tension entre lo ancestral y lo industrial en Aluminios, donde arenas y pigmentos
dialogan con superficies reflectantes; nos detuvimos en las Cajas Luminosas, concebidas en los
afnos 70 por el artista y resignificadas por Diego Moya en 2015; y culminamos en Colonizados, don-

de las cabezas ingravidas flotan en una membrana espectral, interrogando nuestra relacion con la
tecnologia.
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Zara Fernandez de Moya, comisaria de la muestra, comentando las obras
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Como comisaria —y como hija— vivi la visita como un rega-
lo. Nuestra sintonia y la energia compartida hicieron de Or-
bital un viaje en el que cada obra se abrid¢ a nuevas lecturas
gracias a la sensibilidad de todas”.

Queridas amigas: gracias siempre por acompafiarme en
esta travesia de luz, materia y memoria, y por convertir la
visita en un momento inolvidable.

Zara Fernandez de Moya

Comisaria de la muestra







Visita al programa ‘Al cielo con ella’

174

Con motivo del premio al “Mejor Medio/Programacion” que Blanco, Negro y Ma-
genta concedio al programa Al cielo con ella” en la pasada edicion de nuestros
premios, las asociadas tuvimos el privilegio de recibir una invitacion muy espe-
cial: asistir como publico a la grabacion de uno de sus programas.

Aceptando con entusiasmo esta propuesta, el pasado 28 de abril un grupo de ar-
tistas nos desplazamos hasta los estudios de RTVE en Prado del Rey para vivir
de primera mano la experiencia de un espacio televisivo que, desde sus prime-
ras emisiones, ha destacado por su compromiso, cercania, frescura y capacidad
para conectar.

La visita nos permitié descubrir todo el trabajo que hay detras de las camaras y
comprobar que la atmdésfera de cordialidad, respeto y alegria que el programa
transmite a través de la pantalla no es fruto de la casualidad. Desde nuestra lle-
gada a los estudios, fuimos recibidas con atencion por parte de todo el equipo.
Antes de comenzar la grabacion, durante el desarrollo del programa y también
una vez finalizado, pudimos disfrutar de un ambiente distendido, amablemente
“‘gamberro” y profundamente humano que hizo que la experiencia resultara espe-
cialmente agradable.



L w

&

s 3

- % 3

-

i

g kel

Fm.._.“j | ' o
— R
: ...__ X
g

e
-
=T

175






Henar Alvarez y Maribel Quifiones “Martirio”
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Fue emocionante observar como profesionales de distintos ambitos trabajan de
manera coordinada para dar forma a un espacio televisivo tan cuidado. Desde
estas paginas queremos expresar nuestro mas sincero agradecimiento a todo el
equipo de "Al cielo con ella’, especialmente a Henar Alvarez y Raquel Hervas,
por la generosidad, amabilidad y hospitalidad con las que nos acogieron. Nos
hicieron sentir parte de una gran familia y nos regalaron una jornada que recor-
daremos con mucho carifio.

1M






Rosana Hilara y Henar Alvarez

11



Por todo ello, ademas de felicitarles nuevamen-
te por el reconocimiento recibido, solo nos que-
da lanzar una pequena advertencia cargada de
afecto: nos trataron tan bien que corren el ries-
go de que volvamos a aceptar encantadas cual-
quier futura invitacion.



https://www.cultura.gob.es/mnantropologia/actividades/agenda/2025/exposicionestemporales2025/tantos-mundos.html
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el Taller

Las artistas magentas

Teresa Blanco

Mi taller esta en la calle, hay que estar preparada y para ello llevo mi camara siempre conmigo,
la inspiracion o ese momento perfecto para capturar puede suceder en cualquier instante.
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Silenciada y diluida



Empece en la fotografia con formato digital,
mis primeros reportajes fueron de fotografia
urbana, capturar momentos espontaneos y la
vida cotidiana en espacios publicos sin inter-
venir en la escena.

Pero esto me llevd a profundizar mas y a em-
pezar desde cero desde la fotografia analdgi-
ca; el laboratorio con los quimicos me hizo ver
las posibilidades de transformacién que ofrece
la edicion en el proceso de revelado. Me di
cuenta que el mundo de la fotografia esta su-
jeto a pocas reglas fijas.

No creo que exista una clave o una formula
exacta para obtener buenas fotografias. Es-
tas llegan, o no, a base de mucho trabajo,

de muchas horas mirando, de muchas horas
estudiando intentando culturizar tu mirada. En
cuanto a mis imagenes intento ser honesta y
critica conmigo misma.

Conoci a Blanco Negro y Magenta. Formé
parte de la asociacion ya que sus compromiso
con las mujeres supuso un nuevo reto en mi
trayectoria. Pasé a denunciar las injusticias
que se producen contra las mujeres y la vio-
lencia machista. Mis fotografias se volvieron
mas experimentales.
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Abandoné la realidad urbana para realizar fotos mas creativas y menos evidentes.
Me gustan las fotos imperfectas, envejecidas y los colores se volvieron monocroma-
ticos lo que anadia cierto dramatismo a las imagenes. Experimento con las texturas,
imperfecciones, desfiguraciones y abstracciones de la imagen.

En mi hipotético taller busco desarrollar una mirada critica y expresiva sobre las
imagenes fotograficas, experimento diferentes herramientas para componer mis
fotos con intencidn y sentido.

En ocasiones, incluso por casualidad, uno se cruza con algun fotégrafo que desde
el primer momento te engancha y transforma la manera de ver y enfocar tu propio
trabajo. Alimenta la necesidad de experimentar nuevas técnicas y sirve de “motor”
virtual para seguir profundizando en esto de la fotografia, en definitiva te abre los
ojos y permite ver nuevas posibilidades creativas. Lo que demuestra que el taller
del fotografo esta en todas partes.



Defectuosa
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Destruia todo lo que amaba
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Enredadas
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Identidad perdida
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Canto de sirena
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La Incubadora

A través de esta seccion incorporamos a Blanco, Negro y Magenta a
estudiantes relacionadas con las Bellas Artes y el Disefno Grafico, que
estan aun en proceso de aprendizaje y busqueda. Desde la Asociacion
queremos darles un impulso y facilitartes el viaje hacia su destino.
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Maria Parejo

Dolores
Fernandez

Maria Parejo (Maria Araceli Parejo Serrano) estudié Bellas Artes en la Universidad
de Granada justo después del afno del confinamiento, entre 2021 y 2025, antes
de trasladarse a Madrid para matricularse en el Master de Investigacion en Arte
y Creacion (MIAC) de la Facultad de Bellas Artes en la Universidad Complutense
durante el curso 2025-2026.

Pero reune mas experiencias, porque fue significativo el viaje de estudios que
pudo realizar a ltalia, entre 2023 y 2024, en la Accademia di Belle Arti di Palermo,
gracias a una Beca Erasmus, porque fue en ese viaje donde tuvo conocimiento de
los abusos y torturas en la segunda guerra mundial contra las mujeres, germen de
una investigacion que le gustaria realizar a fondo en el futuro.
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Montaje de Bellum en el espacio EKO de Carabanchel, Madrid, 2026.
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Madrid

2025 en C.S.0. La Rosa,

J

Instalacion Bellum
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También fue significativo un viaje a la aventura
que hizo por distintos paises de Europa en com-
pafia de una amiga, especialmente su paso por
Polonia, pues en dicho pais conoci6 una historia
ejemplar, la de Irena Sendler que la dejoé impac-
tada. Irena fue una enfermera que se las arreglo
para salvar a unos 2.500 nifios judios confinados
en el gueto de Varsovia, creado por los nazis
en 1940 y formd parte de la resistencia: “cada
nifo salvado con mi ayuda fue la justificacion

de mi existencia en la tierra” le diria a Monika
Scislowska en 2007. El papel de las mujeres en
los conflictos se mezcla entonces con las histo-
rias familiares relatadas por las abuelas y, como
resultado tenemos las cianotipias (proyecto Be-
llum) expuestas en 2025 en el C.S.0. La Rosay
en 2026 en el espacio EKO de Carabanchel en
2026, ambos en Madrid y de trayectoria alterna-
tiva y autogestionada.
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Ha sido sorprendente encontrarme en este cur-
SO con varios trabajos sobre memoria historica,
especialmente sobre la Guerra Civil espafiola y
sus efectos sobre las mujeres, porque todos los
medios insisten en la involucion de gran parte
de nuestra juventud, sobre todo chicos jovenes,
que ven en el franquismo una ilusion ficticia de
orden. Uno de esos trabajos sobre la historia
inmediata es el de Maria, que cuenta como los
relatos sobre el pasado reciente siempre han
estado ahi, pero ha sido al ver las tremendas
imagenes de Gaza o Sudan en los ultimos afos
cuando ha tomado conciencia del peso de los
abusos, violaciones y maltratos a las mujeres
como arma de guerra —‘el poder de muerte
como ley” como dice Rita Segato. Y es el con-
vencimiento de que, al igual que lo estamos
viendo en las guerras actuales, también ocurrio
durante la Guerra Civil espafola, el que da lu-
gar a sus ultimos trabajos.

204

Pero ;cémo afrontar algo asi sin caer en lo
truculento? Es dificil pero Maria lo ha logrado.
Claro que existen ejemplos previos, ella lo sabe
bien: el de las fotografias de Bleda y Rosa, las
instalaciones de Doris Salcedo, la que se reali-
z0 en la galeria de Tomas Ruiz Rivas en 2009
sobre las fosas, la accion de las mujeres an-
daluzas zapateando sobre la lapida del general
fascista Gonzalo Queipo de Llano, que alentaba
a las tropas sublevadas a violar a las “rojas” ...

De modo que esta bien acompanada por el es-
fuerzo comun de otros artistas cuyo objetivo es
poner de manifiesto lo que se quiere ocultar,
aquello que nos causa horror y que esta exi-
giendo reparacion desde hace demasiado tiem-
po. De ahi el homenaje a Las 13 rosas realiza-
do en el Parque del Oeste, en Madrid este afo.



Homenaje a Las 13 rosas, 2025. Proceso de intervencion en el Parque del Oeste (Madrid)
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Cuerpos situados (asediados). Exposicion Un punto particu-
lar en una particular forma de verlo. (Del 10/6 al 6/7/2026), Centro de Arte Complutense

Cardalawn




Interaccion con la instalacion Cuerpos situados (asediados).




Frame del video que documenta la recogida de tierra en El Arroyo de La Coja, 2026.

Fotografia de El Arroyo de la Coja, 2026. Jauja, Lucena.
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Por eso, la propuesta que acaba de exponer, Cuerpos situados (asediados), en el Centro de Arte Compluten-
se, junto a los demas companeros y compaferas del MIAC, seleccionada por la comisaria, Marta Ramos-Uz-
quierdo, para la exposicion Un punto particular en una particular forma de verlo (del 10/6 al 6/7/2026), tiene
buenos argumentos y la idea es que vuelva a mostrarse tantas veces como sea necesario, con la misma
tierra, ahora guardada en su propia habitacion, pues esa tierra, extraida de uno de los lugares (Arroyo La
Coja en Jauja, Lucena) en los que mora la leyenda relacionada con Ricardita, una de las mujeres vejadas y
asesinadas por los abusones del fascismo en Espanfia, se ira blanqueando progresivamente cada vez que se
exponga, ya que los nombres pulverizados con supuesta “cal viva” de las mujeres asesinadas, ira mezclando-
se con la tierra al ser pisada e incrementando la cal. Los nhombres, hasta el momento: Ana Ricarda Corbacho
Canete (Ricardita), Maria Quiteria, Piedad y Aureliana... Y también las que, sin conocerse el nombre, fueron
registradas como “anénima” o “sin nombre conocido”. Una informacion veraz extraida de algunas tesis recien-
temente publicadas, como la de Carmen Joménez Ramirez (2025).

Y, en contraste con la intervencién en la tierra, las fotografias actuales de un paraje natural que puede ser be-
llo y acogedor para quien no sepa lo que guarda la tierra (los restos de Ricardita fueron recuperados y estan
en el cementerio actualmente).

Una buena propuesta que esperamos que tenga un gran futuro por delante, pues esta llena de resonancias y
puede ser muy didactica para muchos, especialmente para los jovenes de su misma generacion.
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Sala de lectura

N
—
N

Las mujeres artistas

en la Espana Moderna

Redaccion BNM

Se ha publicado un manual o una guia para
acercar a los lectores aquellas mujeres que,
en la Espana moderna, es decir, entre la épo-
ca de los Reyes Catdlicos y la crisis del Anti-
guo Régimen, se dedicaron a la creatividad,
ya fuera en los libros, ya en las distintas dis-
ciplinas artisticas (pintura y escultura) como,
por fin, en los escenarios y las manifestacio-
nes musicales. El autor es Eduardo Monta-
gut, y el titulo de la obra, Las mujeres artistas
en la Espafia moderna. Entre la escritura, el
arte y los escenarios, en la Editorial Editatum,
y donde el historiador mencionado esta de-
sarrollando una coleccion de guias historicas
con un fin pedagdgico.

El espacio temporal del libro es muy exten-
so, entre finales del siglo XV y los inicios del

siglo XIX, en una época en la que las muje-
res estaban destinadas por el discurso moral,
religioso y politico imperante a las funciones
de esposas y madres en el ambito domeésti-
CO, con muy poca presencia mas alla del um-
bral de sus hogares, con las excepciones de
las reinas, las religiosas o las mujeres mas
humildes que debian trabajar en las faenas
del campo. Dificil fue que consiguieran brillar,
pero lucharon y, especialmente, en el espa-
cio de los escenarios su empeno fue arduo
porque trabajaron en un ambito que, por un
lado, parecia muy apreciado por las élites y
hasta por el pueblo, pero por otro era consi-
derado peligroso porque parecia escapar a la
rigida moral en espacios de libertad personal
intolerables para las mujeres y por ello, se les
tuvo vedado durante mucho tiempo el ejerci-
cio de la profesion teatral.



Conocimiento y Saber

LAS MUJERES
ARTISTAS

"EN LA
ESPANA MODERNA

Entre la escritura, el arte y
los escenarios

| i T |
Edll’il d{) Montagut_ =
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Naturaleza muerta, Josefa de Obidos, fuente Wikimedia
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Pero tampoco lo tuvieron mas facil las que poseian sensibilidad en las artes figurativas
porque solamente pudieron aprender y trabajar en los talleres de sus padres, esposos
o hermanos, es decir, si eran familiares directos, para luego intentar con su esfuerzo
poder ingresar en la Academia que se abrid en el siglo XVIIl. Seguramente, fue en el
mundo de la literatura donde las mujeres lo tuvieron aparentemente mas facil, porque
escribir se podia realizar dentro de las paredes del hogar o del convento, aunque otra
cosa muy distinta fuera que pudiesen acceder en igual dad de condiciones que sus
congéneres varones a una imprenta para publicar y con su nombre.

El gran mérito de estas mujeres fue el inconformismo, su voluntad de dejar su huella
con la pluma, el pincel, el cincel o las manos, entre las cuerdas y teclados de los instru-
mentos musicales o en arias y en escenas de Operas y obras de teatro. Algunas consi-
guieron un gran éxito, muchas otras fueron olvidadas terminaron por ocupar nada mas
que breves referencias en las notas a pie de pagina de algun manual de historia de la
literatura o del arte que pretendiera ser exhaustivo.
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Ramona Palafox Portocarrero , fuente mujeresartistashistoricas
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San Joaquin y Santa Ana con la Virgen nifia, Luisa Roldan, fuente Wikimedia

Un aspecto importante a tener en cuenta seria que las mujeres que pudieron desarrollar sus vocaciones o inclina-
ciones intelectuales, especialmente la escritura, se debid, principalmente, a dos condiciones, o eran hijas de familias
nobiliarias o0 muy adineradas con padres interesados en dar a sus hijas una buena educacion, y/o pudieron ingresar
en un convento donde se podia desarrollar una vida cultural, a pesar de la clausura, libres, mas o menos, del poder
masculino del mundo profano. En el ambito teatral la situacion seria algo mas distinta, con origenes mucho mas hu-
mildes, mientras que en las artes plasticas el factor decisivo seria ser familiar de un pintor o escultor con taller propio,
como hemos indicado.

Pero las mujeres no fueron nunca invisibles, solamente se pretendié que lo fueran, que es algo muy distinto. Puede
que se nos haya escapado alguna escritora, artista, musica o actriz porque es complicado ser exhaustivo y mas en un
universo donde todavia hace falta investigar mucho. A lo mejor en un futuro no muy lejano sepamos mas de aquellas
de las que conocemos poco y descubramos mas mujeres con intensa vocacion creativa.

Estamos ante un libro divulgador, aunque no caiga nunca en la vulgarizacion. Nunca sobra una obra que valore la
presencia de las mujeres en la vida a lo largo de la Historia, y mas en la creatividad.
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Self-portrait at the Easel Painting a Devotional Panel by SofonisbaAnguissola, fuente Wikimedia

218



Ana Heylan, fuente Wikimedia
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Sin velo.

Una mujer libre contra los talibanes

Hay libros que no solo reconstruyen una biografia, sino que también ayudan a com-
prender una época. Sin velo” es una obra testimonial que, a través de la experiencia
personal de su autora, permite entender la situacion de las mujeres en Afganistan.

El libro denuncia la pérdida de libertades tras el regreso de los talibanes al poder en
2021 y muestra como mas de un centenar de restricciones limitan o directamente pro-
hiben el acceso de las mujeres a la educacion, el trabajo, la movilidad y otros derechos
fundamentales, configurando lo que numerosos organismos consideran un auténtico
apartheid de género.
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KHADIJA AMIN
MONI

i g
Lina muger
libre contra

los talibanes
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Khadija Amin en el AACC Pablo Serrano de Zaragoza, fuente periodistasdearagon.org

Khadija Amin, periodista y presentadora de television en Kabul, relata la caida de la ciudad y su pos-
terior huida del pais. A través de los recuerdos de sus ultimos dias en libertad, describe el miedo, la
incertidumbre y el dolor del exilio, centrandose en los detalles cotidianos de la supervivencia mas
que en una visidn heroica de los acontecimientos.

Sin embargo, la obra también subraya que la opresidn de las mujeres no comenzo6 con la llegada de
los talibanes. Mediante ejemplos como los matrimonios forzados, los llamados «crimenes de honor»
y el uso de la dote como mecanismo de control, el libro muestra como determinadas practicas socia-
les y culturales han contribuido durante afios a limitar la autonomia femenina y a perpetuar profundas
desigualdades. En conjunto, 'Sin velo” combina memoria personal y denuncia social para ofrecer un
valioso testimonio sobre la realidad de las mujeres afganas.



La historia comienza en Kabul, donde la autora trabajaba como periodista y presentadora de infor-
mativos. Sus recuerdos del verano de 2021 estan marcados por la incertidumbre y el temor. En la
redaccion de television circulaba una pregunta que expresaba tanto una inquietud profesional como
una aspiracion personal: si algun dia podrian presentar las noticias sin llevar velo. Sin embargo, la
respuesta llegd de forma abrupta con la caida de la ciudad.

La narracion reconstruye las ultimas horas antes de la toma del poder por los talibanes a través de
una sucesion de despedidas: el ultimo café, el ultimo trayecto por las calles de Kabul y el ultimo in-
formativo emitido en libertad. A partir de ese momento comienza la huida, relatada con una sobrie-
dad que evita cualquier idealizacion. Khadija Amin describe la multitud agolpada en el aeropuerto, la
espera interminable sobre el asfalto y el dolor de quienes quedaron atras. La fuerza del relato reside
precisamente en esa atencién a los detalles cotidianos de la supervivencia.
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Presentacion en la libreria Antonio Machado. De izquierda a derecha Julia Navarro, Khadija Amin y Ménica Nion
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Uno de los aspectos mas conmovedores del libro es la narracion de la separacion de la autora de sus
hijos. Esta ausencia atraviesa toda la obra y constituye uno de sus principales nucleos emocionales.
El reencuentro, que no se produce hasta tres anos después en Alemania, aparece marcado por la dis-
tancia acumulada y por las tensiones familiares derivadas de la separacion. Incluso pequenos gestos
o0 comentarios adquieren una enorme carga simbalica, evidenciando como el exilio afecta no solo a
quien se marcha, sino también a quienes permanecen lejos.

La llegada a Espafa introduce una nueva dimension en el relato. Madrid sustituye a Kabul como
escenario, pero no elimina la sensacion de desarraigo. La autora describe las dificultades de los
primeros anos: depender de la solidaridad de amigos, aceptar trabajos precarios, enfrentarse a una
lengua desconocida y desenvolverse en complejos procedimientos administrativos. En este contexto,
la integracion aparece como un proceso ambivalente. Por un lado, representa una oportunidad para
reconstruir la vida; por otro, implica renuncias, frustraciones y una constante sensacion de provisio-
nalidad. La expresion «el privilegio de la integracion duele» resume con precision esta paradoja. El
libro muestra que el exilio no termina cuando se alcanza un lugar seguro, sino que continua en forma
de obstaculos econdmicos, laborales y emocionales.

En definitiva, Sin velo es mucho mas que unas memorias personales. La obra consigue enlazar de
manera eficaz la experiencia intima de una periodista y madre con algunos de los grandes problemas
de nuestro tiempo: la violencia de género, el desplazamiento forzado, la pérdida de derechos y las
dificultades de la integracidn. A través de una escritura sobria y directa, Khadija Amin convierte su
historia en un documento imprescindible para comprender la realidad contemporanea de Afganistan
y, al mismo tiempo, para reflexionar sobre las condiciones necesarias para construir una vida digna
en cualquier lugar del mundo.

Sin velo. Una mujer libre contra los talibanes™ ha sido escrito por Khadija Amin con la colaboracion
de Mdnica Nion.
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Blanco, Negro y Magenta
esta compuesta por:

Adriana Marmorek (Colombia)

Aitana San Juan Gonzalez (La Rioja)
Almudena Armenta (Madrid)

Amalie Leschamps (Cataluha)

Ana de Blas (Madrid)

Anabel Pedrajas (Madrid)

Angeles Saura (Madrid)

Anubis Munoz Orta (Comunidad Valenciana)
Barbara Velasco (Madrid)

Beatriz Morales (Castilla La Mancha)
Blanca Prendes (Asturias)

Canal Bedia (Cataluia)

Carmen Calvo (Comunidad Valenciana)
Carmen Imbach (Argentina)

Cecilia Diaz (Asturias)

Charo Corrales (Andalucia)

Concha Mayordomo (Madrid)

Dolo Fernandez (Castilla La Mancha)
Dora Roman (Madrid)

Emi Azor (Andalucia)

Emiliana Pérez Lépez (Extremadura)
Esperanza Duran (Comunidad Valenciana)
Eva Rodriguez (Madrid)

Gracia Bondia (Comunidad Valenciana)
Iratxe Esteve Cuesta (Asturias)



Lydia Floria Muela (Comunidad Aragén)
Mareta Espinosa (Madrid)

Marga Colas (Asturias)

Marga Villaverde (Madrid)

Maria Guinea (Murcia)

Maria Vega (Comunidad Valenciana)
Maria Parejo (Andalucia)

Maria Jesus Manzanares (Extremadura)
Marian Davies (Guinea)

Marta Albarran (Madrid)

Miren Manterola (Asturias)

Miriam Martinez Abellan (Murcia)
Narges Bazarjani (Iran)

Pilar Belmonte (Comunidad Valenciana)
Raquel de la Coba (Madrid)

Rebeka Elizegi (Euskadi)

Rocio Anhert (Cataluia)

Rosana Hilara (Madrid)

Silvia Gandara (Madrid)

Soniya Amrit Patel (India)

Teresa Blanco (Madrid)

Vega Carabias (Madrid)

Virginia D’Angelo (Argentina)

Virginia Montesinos (Madrid)

Virginia Rivas (Extremadura)
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