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Bajo la superficie: sombras bajo las 
bóvedas 
Conde Duque dedica una colectiva a la representación 
de lo soterrado 

 
Madrid, 17/12/2020 

Puede que épocas de crisis como la que ahora padecemos sean especialmente 
propensas a revelar lo que habitualmente queda oculto: los miedos, fealdades y zonas 
oscuras que habitualmente queremos tapar pero que, abrupta o sibilinamente, acaban 
aflorando y removiendo cimientos. 

A esa noción de lo soterrado se dedica la muestra que el Centro Conde Duque nos 
presenta ahora en su Sala de Bóvedas, situada precisamente bajo la sala 1 de 
exposiciones de este espacio; se accede a ella a través de una escalera de bajada, 
convertida en este caso en vía de acceso a un submundo que conserva los cimientos, la 
mampostería y los ladrillos del siglo XVIII y que sostiene sobre sí una construcción con 
sus propios secretos. Con este proyecto se inicia un ciclo de exposiciones comisariadas, 
concebidas específicamente para esta ubicación, en las que se abordarán en 
profundidad asuntos que forman parte del conjunto de la programación de Conde 
Duque. 

Se han sumado a la exhibición, comisariada por Javier Martín-Jiménez, diecisiete artistas 
españoles de distintas generaciones: Carlos Aires, Elena Bajo, Karmelo Bermejo, Patricia 
Dauder, Marco Godoy, Carlos Irijalba, Cristina Lucas, Mateo Maté, Asunción Molinos 
Gordo, Ester Partegás, Sara Ramo, Rodríguez-Méndez, Bernardí Roig, Paula Rubio 
Infante, Teresa Solar, Julia Varela y Zoé T. Vizcaíno. En sus proyectos, en técnicas y 
formatos diversos, se apela a eso que elegimos esconder o no mirar, a lo que deseamos 
eliminar de nuestra vista o la de otros, y a esa querencia nuestra a esquivar lo que nos 
incomoda o lo que tomamos; según Martín-Jiménez, la crisis sanitaria mundial ha 
derivado en una crisis existencial generalizada, que obliga a reflexionar y a dudar sobre 
nuestra propia posición en el mundo y particularmente en la sociedad en la que vivimos. 
Cualquier pensamiento crítico genera dudas y preguntas, necesarias para avanzar como 
individuos en la búsqueda de respuestas. Pero ese cuestionamiento puede derivar en 
conflictos internos. Mirar la realidad de frente no siempre es plato de gusto, es más cómodo 
mirarla por el rabillo del ojo para desviar la mirada rápidamente si algo nos perturba. 
Enfrentarse a ella es lo complicado porque hace aflorar a su vez muchas emociones 
normalmente escondidas. 
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Vista de “Bajo la superficie (miedos, monstruos, sombras)”. Centro Condeduque 

Como decíamos, ese eje de la exposición se relaciona con la disposición y arquitectura 
de la Sala de Bóvedas, convertida en este caso en escenario de infiernos, los individuales 
y los colectivos. Recibe al espectador, antes de adentrarse en el subsuelo laberíntico, un 
vídeo de Zoé T. Vizcaino que lo sume en una crepitante cascada (la naturaleza, 
contundente, que dejamos a un lado) y un Ícaro de Bernardí Roig cargando una de sus 
luces que iluminan más sombras que bellezas. 

Anteceden a los clavos de la antigua prisión de Carabanchel, miles de veces 
reproducidos, de Paula Rubio Infante; las reproducciones de terribles escenas de 
violencia que Carlos Aires nos presenta desde una lente deliberadamente opaca, en 
referencia a esas veladuras voluntarias que imponemos a nuestra mirada para no 
tambalearnos o las decenas de cinturones y espejos de Julia Varela, cuyo trabajo gira en 
torno al consumo social de imágenes y de lo que elegimos ver. 

Predominan en la exhibición los materiales cotidianos puestos al servicio de nuestra 
perturbación, como los cubos de cemento de Elena Bajo, que ocultan residuos plásticos; 
las telas raídas, la piedra, la arena, el papel rasgado o la arcilla, elementos sencillos y 
primarios que en la exhibición parecen dialogar con el lado primario y menos artificioso 
de nosotros mismos. 

El pasado está muy presente, en forma de memoria histórica cercana o de mito; no faltan 
las esculturas híbridas, entre lo humano y lo animal y contrarias al canon, de Mateo Maté 
(he ahí nuestros instintos) o el molde, de Marco Godoy, del muro de la iglesia catalana 
de San Felipe Neri, en el que se mantienen vestigios de los disparos de la Guerra Civil. 
También la naturaleza abandonada: los fósiles de Teresa Solar Abboud apelan a las 
formas de vida perdida que sostuvieron. 

http://www.masdearte.com/
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Vista de “Bajo la superficie (miedos, monstruos, sombras)”. Centro Condeduque 

En suma, los trabajos seleccionados apelan a lo negro, a nuestros temores, a las sombras 
ocultas en la privacidad de nuestras cabezas, nuestros cuerpos o casas; pocas veces 
deliberadamente expuestas. 

En paralelo a la exhibición, el Grupo de investigación “EARTDI. Aplicaciones del Arte en 
la Integración Social” de la Universidad Complutense ha diseñado propuestas 
educativas, en el programa “L-ABE. Laboratorio de Arte, Bienestar y Educación”. 
También será la muestra escenario de trabajo de RENDIJA, un grupo de residencia 
adolescente de Condeduque centrada en la mediación cultural y puesto en marcha con 
jóvenes por el colectivo Desmusea. 

http://www.masdearte.com/


www.masdearte.com 
17/12/2020 

SARA RAMO TRAVESIA CUATRO 

 

 

 

 

Vista de “Bajo la superficie (miedos, monstruos, sombras)”. Centro Condeduque 

 
 
 

“Bajo la superficie (miedos, monstruos, sombras)” CENTRO 

CONDEDUQUE 

c/ Conde Duque, 9 y 11 Madrid 

Del 28 de noviembre de 2020 al 30 de enero de 2021 
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Sara Ramo 
La caída y otras formas de vida 

 

Clausurada el 3 de Noviembre 

Sala Alcalá 31 

web: www.comunidad.madrid/cultura/oferta-cult 
 

 

La Sala Alcalá 31 presenta la exposición “La caída y otras formas de vida” de la 
artista Sara Ramo, una instalación realizada ex profesor para este espacio, que 
constituye una experiencia imposible de replicar en otro contexto. Como punto 
de partida, la artista toma como referencia el espacio de la sala más que 
analizar sus elementos arquitectónicos, para convertirse así en escenógrafa. 

 
La exposición plantea una falsa pared que desestabiliza el espacio expositivo 
que genera asimetría y pone de manifiesto su propia condición de simulacro. 
La exposición se articula en dos espacios: en la planta baja, la artista trabaja de 
manera intensiva las columnas de la sala desde un punto de vista estructural, 
pero también simbólico. De esta manera, genera una nueva interpretación de 
este elemento característico de la Sala Alcalá 31, que fue en el pasado sede 
del Banco Mercantil e Industrial, a partir de materiales heterogéneos y, en su 
mayor parte, descartables. 

 
En la segunda planta, Sara Ramo propone un orden ligeramente diferente, pero 
complementario con el anterior, a través de un conjunto de collages textiles que 

http://www.laventanadelarte.es/
https://www.laventanadelarte.es/centro/sala-alcala-31/madrid/madrid
http://www.comunidad.madrid/cultura/oferta-cultural-ocio/museos-salas-exposiciones


www.laventanadelarte.es 
03/11/2020 

SARA RAMO TRAVESIA CUATRO 

 

 

tienen algo de banderas o estandartes, entre la manifestación y la procesión, 
respetando y parodiando a la vez las formas de exhibición de una galería de 
arte clásica. 
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Arte y arquitectura: los estrechos 
lazos 
El Centro Botín estudia sus nexos en una muestra que 
integra en su discurso el edificio de Renzo Piano 

 
Santander, 22/10/2020 

Un extenso elenco de artistas que han dirigido talleres de artes plásticas en la Fundación 
Botín o que han obtenido becas de esta misma institución (Leonor Antunes, Miroslaw 
Balka, Carlos Bunga, Martin Creed, Patricia Dauder, Fernanda Fragateiro, Carlos 
Garaicoa, Carsten Höller, Julie Mehretu, Jorge Méndez-Blake, Muntadas, Juan Navarro 
Baldeweg, Sara Ramo, Anri Sala y Julião Sarmento) forman parte de la última muestra 
colectiva abierta en el Centro Botín de Santander, “Arte y arquitectura: un diálogo”, que 
cierra asimismo el programa expositivo de este espacio en 2020. 

Bajo el comisariado de Benjamin Weil y poniendo en relación el discurso expositivo con 
el edificio de Renzo Piano, la exhibición explora cómo se relacionan los artistas con los 
espacios donde se muestran sus trabajos, cómo estos modifican o no la percepción de 
las arquitecturas y en qué medida estas y el arte plástico se influyen mutuamente. Todos 
los autores seleccionados, de forma más o menos explícita, se han interesado por la 
arquitectura, integrándola a veces en sus investigaciones, y el genovés es es uno de los 
arquitectos fundamentales de nuestro tiempo que han diseñado museos artísticos 
(desde el mismo Centro Botín hasta el Pompidou, el parisino junto a Richard Rogers, 
pasando por el Whitney Museum o la Fundación Beyeler). 

Por eso la muestra se vertebra en dos direcciones: la incidencia en el sentido estético de 
la arquitectura, más allá de su funcionalidad y carácter utilitario (postulaba el 
Movimiento Moderno que la forma sigue a la función, camino que retomaría la 
Bauhaus), y su presencia en el planteamiento de numerosísimos proyectos artísticos. 

El enfoque estrictamente funcional del diseño de edificios y mobiliario ha ocupado un 
lugar fundamental en las indagaciones de un amplísimo número de artistas desde hace 
cerca de seis décadas; la voluntad de muchos de estos creadores de alcanzar la pureza 
formal explica su uso depurado de materiales cuidadosamente seleccionados para 
generar objetos de austeras formas geométricas. Esos artistas estaban asimismo 
interesados en abordar el espacio expositivo como parte integrante de su pensamiento 
y de sus procesos de trabajo, de ahí las modificaciones perceptivas derivadas de la 
relación vibrante entre un objeto escultórico, el color o la luz con el espacio. 

Recuerda la exhibición que los arquitectos idean edificios, pero raramente participan de 
su construcción, encargada a ingenieros u otros profesionales; sí supervisan ese proceso 
para asegurarse de que la obra final se ajusta al diseño previsto. De ese modo trabajaban 
también los artistas minimalistas, que se desligaban del proceso de la elaboración de 
sus piezas y dejaban a un lado la vertiente artesanal de su trabajo en pos de la 
neutralidad del objeto producido industrialmente. 
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Carsten Höller. Seven Sliding Doors Corridor, 2017 

Situada en la segunda planta del Centro Botín, la muestra comienza refiriéndose a la 
arquitectura como objeto y contando, justamente, con piezas vinculadas formalmente a 
la filosofía del minimalismo. Conforme a aquellos procedimientos en los que la destreza 
manual se dejaba a un lado trabajó Carsten Höller en Seven Sliding   Doors Corridor 
(2016), utilizando materiales y mecanismos electrónicos para dar lugar a una 
experiencia física que aúna referencias a la arquitectura corporativa y a la de la ciencia 
ficción. El proyecto del belga consiste en un pasillo de quince metros de longitud con 
siete puertas correderas y una superficie de espejo en varios niveles de opacidad, 
pudiendo así el espectador mirar de dentro a fuera o viceversa. Se trata, por tanto, de 
un espacio dentro del espacio arquitectónico, ambos en interacción. 

En la misma sala puede contemplarse No Window No Cry (Renzo Piano & Richard 
Rodgers, Centre Pompidou, Paris) (2012) de Anri Sala, la réplica a escala real de un 
ventanal de ese museo, en el que se presentó la pieza por vez primera. Al haberse 
dispuesto delante del ventanal del Centro Botín, establece la pieza una relación entre el 
ventanal del primer museo diseñado por Renzo (el Centre Pompidou) y el del cántabro, 
uno de los más recientes, haciendo emerger cierta continuidad formal entre los dos 
edificios, separados por cuatro décadas. 

Miroslaw Balka suele “escuchar” la arquitectura de los lugares donde exhibe sus 
esculturas desde los noventa y entiende que la huella que queda de ellas en esos 
edificios es, también, arquitectura. A Santander ha llegado de él 196 x 230 x 141 (2007), 
una estructura hueca y triangular que evoca la entrada a otra dimensión 
espaciotemporal, quizá a una mina, con una bombilla desnuda que ilumina su interior y 
se apaga cuando el visitante se acerca para introducirse en un pasillo que se estrecha. 

La obra expuesta de Méndez-Blake consta de ladrillos. Desde el fondo de un naufragio 
(2011) se compone de dos estructuras en forma de torre que remiten a las primeras 
construcciones industriales y escenifican teatralmente una antología de versos de 
Mallarmé; funcionan a modo de sujetalibros o de sostenes de las paredes de una 
biblioteca. 

Algunos de los escultores representados en la exhibición se inspiran claramente en la 
estructura lingüística de la arquitectura y otros han elegido abordar temáticas ligadas a 
lo ornamental, planteando así una reflexión sobre el estatus de la obra de arte inserta 
en un edificio (aunque a veces los arquitectos asumen el acabado de sus construcciones, 
de este suelen ocuparse autores vinculados a las artes plásticas o decorativas). Algunas 
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obras de esta exhibición remiten, por eso, a la tradición de la pintura al fresco y la 
escultura monumental, parte nada menor de la historia de la arquitectura. 

Nos referimos a Intento de conservación (2014), de Carlos Bunga, que cuenta con una 
pintura tridimensional sobre cartón colocada en una vitrina empotrada en la pared de 
la sala, o al proyecto de Sara Ramo, que hace una referencia clara a la arquitectura en 
dos piezas que también aluden formalmente a las artes decorativas: Intratable (tributo 
a    Ivens     Machado) (2019),     una     columna     de     proporciones     monumentales y 
Hendija (2019), una ranura en la pared donde ha insertado objetos coleccionados por 
ella misma. Para esta autora, protagonista de varias muestras recientes en Madrid, todo 
espacio edificado es una cáscara, una piel o una máscara; propugna dar la vuelta a los 
edificios, cavar sus suelos, atravesar sus paredes, vestir y humanizar las columnas… Ella 
dice que hay que buscarle al espacio las entrañas, invocar la arquitectura instintiva. 

 

Carlos Bunga. Intento de conservación, 2014 

La pieza mural de Martin Creed, Work No. 2696 (2016), da lugar, por su parte, a una 
distorsión perceptiva del espacio a través de colores y espejos, recursos habituales de 
las artes decorativas. Aunque parezca minimalista, esta obra llama la atención del 
espectador por la doble presencia de la pintura en sí y su reflejo en el espejo. 

Otra pieza de Sala forma parte de la muestra: All of a Tremble (Encounter I) (2017), 
basada en la producción semi-industrial de papel pintado para fabricar un instrumento 
musical y realizada con unos cilindros de impresión como los que hace décadas se 
empleaban para crear los diseños de los papeles. Su obra es una pared cubierta de papel 
pintado que obstaculiza la visión de la ciudad de Santander, y los motivos ejecutados a 
mano, propios del papel pintado, parecen ser obra de la máquina que vemos fijada al 
muro, pero no podemos asegurar si dicha máquina está imprimiendo o interpretando 
una rara y repetitiva partitura musical. Al acercarnos comprobamos que el aparato está 
inmóvil, y que dos de esos antiguos cilindros de impresión de papel pintado activan un 
conjunto de remaches diseñados al efecto que convierten los motivos del papel en una 
melodía. Del mismo modo, la estructura diáfana y suspendida del entramado de metal 
de la obra Discrepancies with Oaxaca textile II (2018), de Leonor Antunes, se inspira en 
los diseños de tejidos tradicionales de Oaxaca. Se trata de un elemento decorativo con 
evidente peso arquitectónico. 

Patricia Dauder presenta Floor (2018), un conjunto de noventa piezas desgastadas de 
pavimento de parqué dispuestas sobre el suelo del espacio expositivo, componiendo un 
rectángulo sobre el ha colocado una obra en papel aparentemente quemada. Esta pieza 
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se relaciona directamente con la arquitectura del Centro Botín y reflexiona sobre la 
memoria atrapada en los elementos arquitectónicos; su estructura evoca, además y de 
nuevo, el arte minimalista. El parqué es un suelo que está arrancado del lugar donde 
tendría su función y, por tanto, se ha producido aquí un desplazamiento que lo 
transforma en escultura. 

 

Patricia Dauder. Floor, 2018 

La segunda sala de la muestra lleva por título La arquitectura como sujeto. Cuenta con 
obras de Julião Sarmento inspiradas en el mencionado Movimiento Moderno; el 
portugués fue estudiante de arquitectura antes de artista y, en su pintura, esa disciplina 
tiene un protagonismo fundamental, literalmente y en cuanto a la construcción de un 
espacio pictórico. Su Neutra Blue Lilies (2011) forma parte de una serie de piezas que 
inició hace una década y alude, desde su mismo título, al arquitecto austríaco Richard 
Neutra, uno de los responsables de nuestra visión de Los Ángeles como meca de un 
estilo de vida relajado y cercano a la naturaleza; fue pionero en el empleo de nuevos 
materiales en la arquitectura residencial. De esas casas californianas, Sarmento se fija 
en su morfología, en su construcción orgánica y su pureza de líneas y estética minimal. 

Carlos Garaicoa, que también estudió arquitectura, recurre a esta disciplina para 
reflexionar sobre la pobreza en Cuba, su país. En La palabra transformada (I, II, III, IV, V, 
VI, VII, VIII) (2009), conjuga la estructura arquitectónica de las vallas publicitarias con 
el lenguaje propio de la propaganda y crea collages que restituyen su integridad a 
edificios en ruina. Su instalación está compuesta por ocho cajas de luz y una gran mesa 
cubierta de mantas de corte, como las usadas por los diseñadores gráficos; esta es casi 
un constructo arquitectónico. 

De Navarro Baldeweg, el único de los presentes en la muestra que se ha dedicado 
profesionalmente a la arquitectura, contemplaremos Habitación plata con figura (2006) 
y Habitación roja con figura (2005), pinturas de interiores cuya temática se acerca más 
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al plano arquitectónico que a un espacio real de habitación. Una figura dibujada es 
indicador de escala pero también adopta la forma de un elemento decorativo. 

 

Juan Navarro Baldeweg. Habitación roja con figura, 2005 

Un enfoque semejante, aunque de corte más conceptual, ha adoptado Fernanda 
Fragateiro, cuya instalación en el Botín consta de tres elementos: Elevation (Quiet Side); 
Ordinariness and Light, after Alison and Peter Smithson (2018); y Blue Window (2018), 
todos ellos trabajos referentes al proyecto social de los Robin Hood Gardens, de Alison y 
Peter Smithson: un edificio que en principio fue emblema de la utopía moderna y que 
acabó mostrando sus evidentes defectos. 

Antoni Muntadas, por su parte, exhibe Cercas (Fences / Rejas) (2009), una serie de doce 
fotografías que presentan los accesos enrejados a viviendas de zonas residenciales de 
São Paulo; estas imágenes invitan a la reflexión sobre la forma en la que, al intentar 
mantener sus propiedades a salvo de miradas de extraños, los ciudadanos acaban 
encerrándose, convirtiendo su hogar en una suerte de prisión. 

También Julie Mehretu reflexiona sobre la importancia de la arquitectura como marco 
de estructuras y de interacciones sociales, haciendo uso del dibujo técnico y de siluetas 
de edificios como base de muchas de sus composiciones. En Santander podemos ver 
Epigraph, Damascus (2016), un políptico de grabados que forma parte de un corpus de 
obra de la artista sobre la destrucción producida por la guerra civil siria. 
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EXPOSICIÓN 

El centro de arte de Santander reúne veinte obras para montar un 

diálogo entre obra plástica y arquitectura 
 

Mural de Martin Creed con 500 barras de diferentes colores a lo largo de 35 metros lineales de pared, en la exposición 'Arte y 

arquitectura' en el Centro Botín de Santander Esteban Cobo 

 
FERNANDO GARCÍA 

SANTANDER 

10/10/2020 07:00 

Quince artistas entre los que destacan Sara Ramo, Martin Creed, Patricia 

Dauder, Carsten Höller o Julie Mehretu se apropian desde este sábado y 

hasta el 14 de marzo de los espacios y el lenguaje arquitectónico 

del Centro Botín de Santander , obra del también coautor del Centro 

Pompidou (junto a Richard Rogers) y ganador del Premio 

Pritzker, Renzo Piano. 

 

La apropiación consiste en una veintena de obras con las que estos 

creadores, todos ellos huéspedes del centro en ocasiones anteriores, 

expresan la relación de sus trabajos con el mundo arquitectónico en 

general y con este ámbito expositivo en particular. Es Arte y 

arquitectura: un diálogo, el primer montaje del Botín realizado bajo la 

pandemia y el último que la entidad acoge este año dentro de sus salas. 

 La muestra se titula Arte y arquitectura: un                                      

diálogo: el primer montaje del Botín realizado 
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bajo la pandemia y el último que la entidad 

acoge este año 
Una estrecha grieta abierta de arriba abajo en una columna y rellenada 

con piezas de bisutería, y otra columna de proporciones monumentales 

coronada por una bola de hormigón salteada de cristales rotos –como los 

que se colocan en algunos muros para disuadir a los ladrones– son tal 

vez las referencias esculturales más directas a la arquitectura que se 

presentan en la muestra. Las dos obras, tituladas 

respectivamente Hendija e Intratable y creadas en el 2019, pertenecen a 

la hispano brasileña Sara Ramo. 
 

Otra pieza netamente arquitectónica es la del belga Carsten Höller, el 

artista con cuya monográfica se inauguró el Centro Botín hace tres años. 

Se trata de un habitáculo con siete puertas correderas automáticas que 

el visitante va atravesando a lo largo de un pasillo de 15 metros. La 

superficie de las paredes y las propias puertas son de espejo con varias 

escalas de opacidad o transparencia, lo que permite ver de dentro a fuera 

o de fuera a dentro. La vivencia repetida de la escena donde uno mismo 

se ve caminando y traspasando los sucesivos espacios entre puerta y 

puerta es extraña, divertida, quizá algo claustrofóbica. 

 

Las obras tienen en común sus alusiones a la 

arquitectura y la explotación del espacio 

concreto que ocupan 
“La obra de Höller establece la escultura como espacio dentro del 

espacio arquitectónico y reflexiona sobre cómo esos dos espacios se 

relacionan”, dice en clave de intencionado trabalenguas el comisario de 

la muestra y director artístico del Botín, Benjamin Weil. 

 

La aportación más llamativa es la del polifacético Martin Creed: un 

mural de 35 metros lineales con quinientas barras de otros tantos 

colores intercaladas espacios en blanco y tiras de espejo. La 

composición crea una distorsión perceptiva y, gracias a la variación de 

los colores y su reflejo, causa un fuerte impacto visual. La apropiación 

del espacio, en concreto de toda una pared del Botín, es aquí máxima. 

http://www.lavanguardia.com/


www.lavanguardia.com 
10/10/2020 

 

SARA RAMO                                                                                                                                                               TRAVESIA CUATRO 

 

 
‘No Window No Cry’ (2012), de Anri Sala: una réplica a escala real de un ventanal del 

Centro Pompidou de París, en la exposición 'Arte y arquitectura' en el Centro Botín de 

Santander 

Esteban Cobo 

 

 
La barcelonesa Patricia Dauder participa en la colectiva con un conjunto 

de noventa piezas gastadas de pavimento de parqué oscuro que forman 

un rectángulo en el suelo. Sobre parte de ellas la artista ha colocado una 

obra sobre papel aparentemente quemada. Es una pieza sobre la memoria 

atrapada en elementos arquitectónicos. “Al suelo va a parar todo aquello 

que se desvanece, y bajo el suelo yacen lo subterráneo, lo oculto y las 

historias pasadas. Es el negativo de la arquitectura”, señala Weil. 

 

La estadounidense de origen etíope Julie Mehretu está presente en la 

muestra con un grabado en seis paneles dibujados en capas. Como es 

frecuente en sus producciones, el fondo lo componen siluetas de 

edificios y otros motivos arquitectónicos a los que luego superpone 

trazos gestuales oscuros y ligeros. La pieza se titula Epigraph, Damascus 

(2016), y forma parte de una serie de trabajos suyos sobre la destrucción 

en la guerra civil en Siria. 

http://www.lavanguardia.com/
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‘Intento de conservación’ (2014), de Carlos Bnga, en la exposición 'Arte y arquitectura' 

en el Centro Botín de Santander 
Esteban Cobo / ESTEBAN COBO 

La exposición se completa con obras de Leonor Antunes, Miroslaw 

Balka, Carlos Bunga, Fernanda Fragateiro, Carlos Garaicoa, Jorge 

Méndez-Blake, Muntadas, Juan Navarro Baldeweg, Anri Sala y Julião 

Sarmento. 

 

El arte de explotar los fondos propios 

Después de lo visto en el Centro Botín y otras instituciones dedicadas al 

arte, ya podemos hablar de nuevo paradigma en la producción de 

exposiciones en la era de la pandemia. El encarecimiento de los seguros, 

las dificultades para transportar obras de arte y las reticencias de 

instituciones y particulares a prestarlas han puesto cuesta arriba la 

organización de muestras como las que se venían haciendo. ¿Solución? 

Tirar de fondos propios. 

 

Lo hizo el Prado con la concentración de grandes éxitos de su colección 

que, bajo el título de Reencuentro , montó para la reapertura tras el 

confinamiento general de primavera. El mismo museo lo repitió con la 

recién inaugurada exposición Invitadas , surtida al 90% con obras de sus 

depósitos. Ahora lo hace el Centro Botín con piezas que en su día 

compró a algunos de sus autores y directores de talleres, más algunas 

otras de esos mismos artistas adquiridas para la ocasión (las de Ramo, 

Dauder y Creed). Toca reciclarse.

http://www.lavanguardia.com/
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El Centro Botín acoge hasta mediados de marzo de 2021 la exposición 'Arte 

y arquitectura: un diálogo', que entabla una conversación con el edificio 

de Renzo Piano, convertido desde su apertura en icono y punto de referencia 

del Paseo Marítimo de Santander. 

El Centro Botín de Santander acoge una 
muestra sobre la relación entre el arte y la 
arquitectura 
 
65YMÁS 
DOMINGO 13 DE SEPTIEMBRE DE 2020 

8 MINUTOS 

Reúne obras de artistas que en su día dirigieron el Taller de Artes 
Plásticas de la Fundación 

http://www.65ymas.com/
https://www.centrobotin.org/
https://www.centrobotin.org/galeria/arte-y-arquitectura-un-dialogo/
https://www.centrobotin.org/galeria/arte-y-arquitectura-un-dialogo/
https://www.65ymas.com/65ymas_14_115.html
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Además, aborda la relación que los artistas mantienen con el espacio en el 

que presentan sus obras, cómo se apropian del espacio expositivo y 

arquitectónico, indagando en la influencia de la arquitectura en el arte y 

ofreciendo reflexiones sobre cómo la arquitectura conforma las vidas y 

articula la interacción social, según informa el Centro Botín en nota de prensa. 

La muestra reúne una selección de obras de artistas que en su día dirigieron 

un Taller de Artes Plásticas de la Fundación Botín y expusieron sus trabajos 

en Santander, junto con piezas creadas por antiguos beneficiarios de la Beca 

de Artes Plásticas que concede la Fundación. 

Se trata de obras de Leonor Antunes, Miroslaw Balka, Carlos Bunga, Martin 

Creed, Patricia Dauder, Fernanda Fragateiro, Carlos Garaicoa, Carsten 

Höller, Julie Mehretu, Jorge Méndez-Blake, Muntadas, Juan Navarro 

Baldeweg, Sara Ramo, Anri Sala y Julião Sarmento. 
 

 

Foto: Centro Botín 

El Centro Botín es uno de los espacios de arte más recientes de los ideados 

por Renzo Piano, cuyo catálogo incluye el Whitney Museum of American Art en 

Nueva York, la Fondation Beyeler en Basilea o (en colaboración con Richard 

Rogers) y el icónico Centre Pompidou de París. 

Además, la Fundación Botín está trabajando en un catálogo que se publicará 

como complemento a la exposición y que estará compuesto por textos en los 

que los propios artistas narran su relación con la arquitectura. 

La exposición se sitúa en la segunda planta del Centro y se divide en dos 

espacios separados por una pared abierta que crea el ritmo expositivo. 

Mientras en la primera sala se encuentran las obras en dos dimensiones, en la 

http://www.65ymas.com/
https://whitney.org/
https://www.fondationbeyeler.ch/
https://www.centrepompidou.fr/es
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segunda son en tres, reflejando así la idea de la arquitectura como objeto y 

como sujeto. 

Muchas de las obras presentes beben en lo formal de la filosofía del 

minimalismo. En muchos casos los artistas trabajaron únicamente el 

concepto, dejando que otros asumieran la tarea de crear físicamente las obras. 

Es el caso de Seven Sliding Doors Corridor, de Carsten Höller, que se vale de 

materiales y de mecanismos electrónicos para generar una experiencia física 

prototípica de la modernidad. La pieza consiste en un pasillo con siete puertas 

correderas y una superficie de espejo en varios niveles de opacidad o 

transparencia, pudiendo así ver de dentro a fuera o de fuera a dentro. 
 

Foto: Seven Sliding Doors Corridor, de Carsten Höller 

La sala también alberga No Window No Cry (Renzo Piano & Richard Rodgers, 

Centre Pompidou, Paris) de Anri Sala, que consiste en una réplica a escala 

real de un ventanal del famoso museo parisino en el que se presentó 

inicialmente esta pieza. Colocada delante del ventanal del edificio, establece 

una relación entre el ventanal del primer museo diseñado por Renzo (Centre 

Pompidou) y uno de los más recientes (Centro Botín). 

Por su parte, la estructura hueca de forma triangular de Miroslaw Balka, 196 x 

230 x 141, sugiere la entrada a otro espacio, a una mina, con la bombilla 

desnuda que ilumina su interior apagándose en cuanto el visitante se aproxima 

para introducirse por un pasillo que se estrecha. 

http://www.65ymas.com/
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Foto: Miroslaw Balka, 196 x 230 x 141 

La obra de Jorge Méndez-Blake recurre a ladrillos en Desde el fondo de un 

naufragio para edificar dos estructuras en forma de torre que escenifican con 

teatralidad un libro de poesía simbolista, y funcionan como una especie de 

desproporcionados sujetalibros. 

Algunas obras de 'Arte y arquitectura: un diálogo' remiten a la tradición de la 

pintura al fresco y la escultura monumental. 

Por ejemplo, Carlos Bunga en Intento de conservación ha elegido albergar 

una pintura tridimensional sobre cartón en una vitrina empotrada en la pared 

de la sala, mientras Sara Ramo hace una referencia a la arquitectura con dos 

obras que aluden formalmente a las artes decorativas: Intratable (tributo a 

Ivens Machado), una columna de proporciones monumentales; y Hendija, que 

consiste en una ranura en la pared donde la artista inserta objetos 

coleccionados por ella misma. 

http://www.65ymas.com/
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Foto: Hendija, de Sara Ramo 

La pieza mural de Martin Creed, Work No. 2696, genera una distorsión 

perceptiva del espacio mediante pintura de colores y espejos, dos materiales 

tradicionalmente utilizados en las artes decorativas. Aunque ocupa el espacio 

de forma minimalista a nivel visual, esta pieza es "impactante" por la doble 

presencia de la pintura en sí y su reflejo en el espejo. 

http://www.65ymas.com/
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Foto: Martin Creed, Work No. 2696 

Para crear All of a Tremble (Encounter I), Anri Sala se inspiró en la producción 

semi-industrial de papel pintado para fabricar un instrumento musical, realizado 

de hecho con unos cilindros de impresión como los que antiguamente se 

empleaban para crear los diseños de los papeles. La pieza es una pared 

cubierta de papel pintado que obstaculiza la visión de la ciudad. 

La estructura diáfana y suspendida del entramado de metal de la 

obra Discrepancies with Oaxaca textile II, de Leonor Antunes, se inspira en 

diseños de tejidos tradicionales de Oaxaca (México). Aunque es un elemento 

decorativo, al mismo tiempo tiene presencia arquitectónica. 

http://www.65ymas.com/
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Foto: Discrepancies with Oaxaca textile II, de Leonor Antunes 
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Por su parte, la pieza de Patricia Dauder, Floor, consiste en una especie de 

parqué que se relaciona directamente con la arquitectura del espacio. El 

parqué es un suelo que está arrancado del lugar donde tendría su función y, 

por tanto, hay un desplazamiento que lo transforma en escultura. 

Por otro lado, las piezas de Julião Sarmento se inspiran en los arquitectos del 

Movimiento Moderno, ya que él mismo fue estudiante de arquitectura antes de 

decantarse por el arte. En este caso, la pieza Neutra Blue Lilies hace referencia 

en su título al arquitecto austríaco Richard Neutra, que contribuyó a modelar el 

paisaje de Los Ángeles como meca de un estilo de vida relajado y en contacto 

con la naturaleza. 

Carlos Garaicoa, que también cursó estudios de arquitectura, recurre a ella 

para reflexionar sobre el "estado de decrepitud" que se vive en Cuba, su país 

de origen. En La palabra transformada (I, II, III, IV, V, VI, VII, VIII), combina la 

estructura arquitectónica de las vallas publicitarias con el lenguaje de la 

propaganda, y crea unos collages que restituyen a unos edificios ruinosos su 

integridad. 

Juan Navarro Baldeweg, el único que se ha dedicado a la arquitectura como 

profesión, ha llevado a cabo en paralelo una investigación formal en el ámbito 

de las artes plásticas. Sus dos obras Habitación plata con figura y Habitación 

roja con figura plantean una temática que se asemeja más al plano 

arquitectónico que a un espacio real de habitación. 

Un enfoque parecido, aunque más conceptual, da forma a la obra de Fernanda 

Fragateiro, cuya instalación consta de tres elementos: Elevation (Quiet 

Side); Ordinariness and Light, after Alison and Peter Smithson; y Blue Window, 

todos ellos alusivos al proyecto social de los 'Robin Hood Gardens', de Alison 

y Peter Smithson: un edificio que inicialmente fue emblema de la utopía 

moderna y que acabó ejemplificando sus defectos. 

http://www.65ymas.com/
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Foto: Fernanda Fragateiro, Elevation (Quiet Side) 

Ese enfoque crítico de la arquitectura como constructo alimenta también la obra 

de Muntadas. Cercas (Fences / Rejas), es una serie de 12 fotografías que 

muestra los accesos enrejados a viviendas de zonas residenciales de São 

Paulo y plantea una reflexión sobre la forma en la que, al intentar mantener sus 

propiedades a salvo de extraños, los ciudadanos acaban amurallándose. 

También Julie Mehretu reflexiona sobre la importancia de la arquitectura como 

marco de estructuras e interacciones sociales. La artista ha hecho frecuentes 

referencias en su trabajo a la arquitectura, usando dibujo técnico y siluetas de 

edificios como base de muchas de sus composiciones. Epigraph, Damascus es 

un políptico de grabados que forma parte de un corpus de obra de Mehretu 

sobre la destrucción producida por la guerra civil en Siria. 

http://www.65ymas.com/
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El Museo Reina Sofía compra 13 
obras en ARCO 2020 
Corresponden a ocho artistas y el coste de las 
adquisiciones ha sido de 206.000 euros 

 
Madrid, 28/02/2020 

Como es habitual, el Museo Reina Sofía ha incrementado su colección en ARCO, esta vez con 
la adquisición de 13 trabajos de ocho artistas: Cabello/Carceller, Victoria Gil, Sara Ramo, 
Henrik Olesen, Daniela Ortiz, Jacqueline Mesmaeker y Ana Buenaventura. El valor total de 
las nuevas incorporaciones ha sido de unos 206.000 euros (el año pasado el centro compró 
en la feria piezas por valor de cerca de 350.000). 

Buscando completar sus fondos vinculados a los discursos feministas debatidos desde los 
noventa, el MNCARS ha adquirido una escultura de Cabello/Carceller, equipo formado, en 
1992, por Helena Cabello (París, 1963) y Ana Carceller (Madrid, 1964). Su producción abarca 
instalaciones, escritura, performance, vídeo, escultura o dibujo y la pieza adquirida, Sin título 
(1994), recuerda la inclusión del pensamiento queer en la práctica del dúo, en un momento 
en que esas teorías desafían al feminismo clásico y a la división tradicional de géneros. 

 

Cabello/Carceller. Sin título, 1994 

http://www.masdearte.com/
https://www.museoreinasofia.es/


www.masdearte.com 
28/02/2020 

 

SARA RAMO                                                                                                                                 TRAVESIA CUATRO    

 

Por razones parecidas se incorpora, por primera vez, a la colección del Reina Sofía una obra 
de Victoria Gil. Esta autora extremeña ha realizado esculturas o instalaciones, pero se 
considera sobre todo pintora y su obra plasma su visión del cuerpo humano, del feminismo 
y de la peor cara de la publicidad. En las cuatro pinturas de gran formato de la serie 
Realidades bidimensionales (1990), que ha adquirido el Museo, se subraya la cuestión de la 
carnalidad y la ambigüedad de un erotismo asociado a gestos orales. 

Sara Ramo (Madrid, 1975) expuso recientemente en el Reina Sofía y en Alcalá 31 y su 
presencia en el contexto del arte internacional y latinoamericano ha crecido en el último 
año. La ausencia de su obra en la Colección del Museo se subsanará con Minhas e Suas 
(2018, obra en proceso), un conjunto de once esculturas con forma de muñecas de distintos 
tamaños, hechas a mano con arcilla, cemento, plumas, pelo humano, plástico, cinta aislante, 
bisutería y residuos. A esta obra se añade el vídeo Una y otra vez, producido en 2019 para 
la citada exposición “lindalocaviejabruja” del programa Fisuras del Museo, en el que se 
refiere al rol de la mujer desde una perspectiva escenográfica en la que convergen las 
experiencias autobiográficas de la artista y las cotidianas y diversas. 

 

Sara Ramo. Minhas e Suas, 2018 
 

El trabajo de Daniela Ortiz (Cuzco, 1985) aborda, por su parte, asuntos relacionados con la 
inmigración, las diferencias entre clases sociales, la nacionalidad o el género, condiciones 
que le sirven para estudiar conceptos como el colonialismo, el racismo o el poder y su nexo 
con las instituciones. Su práctica artística se formaliza a través de pintura, performance, 
vídeo, fotografía, o escultura, entre otros medios, y el MNCARS ha comprado Pinturas de 
castas (2019): dieciséis pequeños cuadros enmarcados que recuperan un género pictórico, 
el de las series o pinturas de castas, que se popularizó en el siglo XVIII en los virreinatos 
americanos. También son sus primeras obras en la colección del Reina Sofía. 

De la práctica artística de Henrik Olesen (Esbjerg, Dinamarca, 1967) también dio cuenta el 
Museo el pasado verano. Investiga, desde un planteamiento conceptualmente riguroso, las 
estructuras de las relaciones de poder y los sistemas de conocimiento y emplea materiales 
baratos y comunes para elaborar collages, carteles, textos, esculturas, instalaciones e 
intervenciones arquitectónicas en las que examina, desde una postura crítica, la cultura 
contemporánea y las normalizaciones propagadas socialmente, cuestionando las 
convenciones de lo cotidiano en la familia o en la construcción de las identidades y su 
historiografía, los medios de comunicación, los discursos legales o la historia del arte. La 

http://www.masdearte.com/
https://masdearte.com/lindalocaviejabruja-sara-ramo-museo-reina-sofia/
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obra adquirida para la Colección del Museo, Inferno (2016), formó parte de esa primera 
exposición monográfica en España que le dedicó al artista el Museo el año pasado. 

 

Henrik Olesen. Inferno, 2016 
 

La obra de Jacqueline Mesmaeker (Bélgica, 1929) bebe de la poesía y la literatura: de Lewis 
Carroll, Chateaubriand, Valéryv Larbaud, Peter Handke, Paul Willems, Mallarmé, Virginia 
Woolf o Paul Claudel. En la línea de Marcel Broodthaers, lleva a cabo una particular crítica 
al mundo aristocrático y burgués y en la serie Introductions Roses (2019), adquirida por el 
Reina Sofía, se observa cómo se sirve del libro como objeto y juega con la noción de lectura 
a través de la palabra, pero sobre todo de la imagen, usando para ello el dibujo o el trenzado 
de materiales. De Mesmaeker el centro también ha adquirido Les Portes Roses (1975). 

Por último, Ana Buenaventura (Madrid, 1942) ha estado vinculada, durante toda su carrera 
artística y de investigación, al Centro de Cálculo de la Universidad Complutense de Madrid. 
Su producción tiene su origen, tanto en la arquitectura como en la plástica, en las 
posibilidades de cálculo y desarrollo de un ordenador, lo que emparentaba los resultados 
con un orden biológico en el que podía entrar a ejercer un papel esencial tanto la entropía 
como el caos. Las dos piezas que ha adquirido el Museo, pertenecientes a la serie Orden 
cósmico (1970-1971), parten de una unidad que, reiterada y modulada, termina 
construyendo un sistema, una estructura que arranca del automatismo del ordenador y 
cuyos límites se encontraban en el soporte bidimensional mismo marcado en ocasiones por 
las dimensiones del papel corrido que podía entrar en la impresora. 

http://www.masdearte.com/
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Materia gris en el primer paseo por 

ARCO 

Sin país invitado, con más de 200 galerías y secciones comisariadas 

sesudas. Tomamos el pulso a la 39.ª edición de ARCO en una primera 

visita 

 
LUISA ESPINO 
25 febrero, 2020 

 

Instalación de Andrea Canepa en la galería Rosa Santos 
 

Estamos literalmente en las puertas de ARCO, a dos horas de entrar en los ya 
conocidos pabellones 7 y 9. En una edición, la primera en solitario de Maribel 
López como directora, que se recordará como el año en el que el artista 
cubano Félix González Torres le arrebató el protagonismo al país 
invitado. Sí, este año, para bien o para mal, un tema ha desplazado al 
tradicional eje nacional, ARCO se aleja de Fitur para profundizar en la 
investigación. Y por qué no. La sección de Es sólo cuestión de tiempo, 
desde luego, ha funcionado, diseñada con esmero al fondo del pabellón 7 
como si se tratara de una plaza en la que las 13 galerías coreografiadas por 
Alejandro Cesarco y Mason Leaver-Yap comparten este espacio ligeramente 
parcelado que nos recuerda más a una exposición que a una acumulación de 
stands de feria. 

 
Son dos los ejes centrales: la visibilización de la enfermedad del sida, un 
tema sobre el que se trabajó mucho en los noventa —el propio González 
Torres— y que en el último año ha entrado de lleno en muchos museos (en el 
Reina Sofía, sin ir más lejos, con las exposiciones de David Wodnarovijz y 
Henrik Olesen, el segundo de ellos incluido en esta sección) y, de alguna 
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manera, un canto a lo a lo cotidiano. Ahí están Las rampas serigrafiadas 
de Andrea Büttner (Stuttgart, 1972), esos objetos que se emplean para vencer 
los obstáculos diarios del desnivel de las aceras, con los que presta la artista 
atención a lo mínimo, casi nimio, pero no por ello secundario. Permiten una 
movilidad que se puede leer en clave social, igual que los Carrying de Pepe 
Espaliú, el único artista español en esta sección, un medio de transporte que él 
utilizó en distintos formatos, mucho en las acciones públicas con las que trató 
de visibilizar la misma enfermedad por la que también murió su colega cubano. 
Muy cerca, el tiempo se detiene con las imágenes de Manon de Boer, la 
cámara acaricia las superficies de figuras estáticas y sencillas en un alarde de 
silencio y quietud. 

 
En los Diálogos, comisariados por Agustín Pérez Rubio y Lucía Sanromán, 
hay muy buenos stands. De las diez propuestas me quedo con la de Proyectos 
Ultravioleta, que nunca decepciona. Trae a dos jóvenes artistas guatemaltecos, 
Naufus Ramírez-Figueroa y Hellen Ascoli, esta última con piezas textiles que 
sitúa en pensados displays de madera. Atentos también a Mauro 
Restiffe y Valeska Soares en Fortes D’Aloia & Gabriel, y en Instituto de Visión a 
Nohemí Perez y Oscar Murillo que muestran dibujos y textos intervenidos que 
nos hacen pensar en un conflicto violento con la naturaleza y con las personas. 
Y, por último, en ChertLüdde una maravillosa conversación entre las fotografías 
y los hinchables mismos plegados y enmarcados de Franco Mazzucchelli y las 
piezas de barro de Gabriel Chaile. Queda claro que el protagonismo este año 
es de Latinoamérica y de las mujeres. 

 
Cerca de las propuestas de esta sección, distribuidas junto a las entradas de 
los pabellones 7 y 9, hay varios stands monográficos entre los que he visto lo 
mejor de la feria: la poética intervención de Álvaro Urbano (que mañana 
inaugura su primera exposición en España, en La Casa Encendida) en 
ChertLüdde. El centro de todo es una ventana tras la que vemos la lluvia caer. 
Es de noche y desde el exterior nos entra una intensa y artificial luz amarilla. 
Parece uno de esos días en los que quedarse en casa es un privilegio pero una 
planta marchita, varias cajas de cartón y cartas coladas bajo la puerta delatan 
que el inquilino de esta vivienda ya no está. La paz inicial nos transporta, sin 
remedio, a la ausencia en esta obra que te reconcilia con todo. Un canto a lo 
cotidiano opuesto radicalmente a las doce estridentes imágenes del zodiaco 
hechas por Ai Weiwei con lego (en Forsblom). 
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Instalación de Álvaro Urbano en la galería ChertLüdde 

 

Tejidos, escultura elástica e internet 
 

Entre las 21 galerías de la sección joven de Opening, este año en manos de los 
comisarios Tiago de Abreu y Övül Ö. Durmusoglu, la galería Nordés pone cara 
a cara a dos generaciones: los papeles pintados de Miguel Marina con los 
delicados micro bordados de Narelle Jubelin que hacen referencia a la 
arquitectura moderna y se presentan de una manera muy atractiva en una 
peana-arquitectura que te permite sentarte a verlos de cerca. En 
Rodríguez, Jimena Kato muestra sus esculturas en equilibrio, cerámica, formas 
curvas y hasta cera en elásticos movimientos. El postinternet subyace en las 
obras de Marian Garrido en Fran Reus, estética de videojuego en los vídeos 
pero también ruinas arqueológicas en las esculturas. Algo que Eli Cortiñas 
lleva al límite en Twin Gallery, haciendo que el vídeo se expanda al 
wallpaper, al dibón y a materiales que cuelgan. Un trabajo de muchas 
capas y materiales reciclados, encontrados y apropiados que habla de 
opresión y trabajo, dictaduras y feminismo. 

 
En el Programa general, que este año cuenta con 171 galerías, el montaje de 
Casado Santapau, 1 Mira Madrid y L21 merece una visita. En Casado 
Santapau los textos no utilizados en los discursos de Fidel Castro de Diango 
Hernández son deliciosos y hacen muy buena pareja con los de corte más 
utópico y de resonancias precolombinas de José Vera Matos. El stand de 
Helga de Alvear es casi un solo de Pedro Croft, planos inclinados en frágil 
equilibrio y obra sobre papel. Eduardo Chillida está en Hauser & Wirth con 
un cubo de granito digno de museo, igual que el Tapiès de la vecina Leandro 
Navarro, y el encapsulado de Darío Villalba. Y ya en el pabellón 9 el Olafur 
Eliasson de Elvira González, nos sorprende con uno de sus conocidos 
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calidoscopios en los que los filtros de cristal consiguen un festival de color que 
quita el hipo. 

 
 

Vista del stand de la galería Casado Santapau 
 

Hay también nombres frescos: la caravana de coches de arena de Leandro 
Erlich en Nogueras Blanchard, arquitectura efímera en estado puro, de 
nuevo, dará seguro algún dolor de cabeza a los galeristas durante las 
multitudinarias visitas. Cristina Garrido y su colección de cielos de pinturas de 
museos en The Goma hace canon con la exposición que tiene la galería en su 
espacio de Madrid. El díptico de Eric Baudelaire en Juana de Aizpuru es 
demoledor, la guerra representada a través de imágenes y actitudes. Un 
acierto el espacio de Sara Ramo en Travesía Cuatro, pinceladas como 
siempre llenas de detalles y sensibilidad que apelan directamente a los 
sentidos. También el dedicado a Dora García por Michel Rein. En la brasileña 
galería Baró se estrena Fernando Renes con una de sus reconocibles 
composiciones de azulejos pintados, 3 metros de largo de pared en los que un 
escalador trepa este material imposible mientras le sujeta un hipopótamo. 
Y Andrea Canepa en Rosa Santos sigue jugando con un playground o espacio 
de juego infantil de resonancias digitales. 

 
En el primer recorrido no hemos dado con ninguna obra chillona de esas que 
aparecen en los informativos y portada de diarios (el Franco de Riiko Sakkinen 
no llena esa categoría). Hay sin embargo una serie de Daniel García Andújar 
que es más dolorosa. Frases a tamaño generoso que ponen sobre la mesa 
las condiciones profesionales de muchos artistas (la mayoría), algo 
extensible a otros gremios del sector. En estos cinco días en los que tanto se 
habla de arte, galerías y mercado no está de más poner el punto sobre la  i 
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 BY CHRISTY LANGE IN REVIEWS | 01 OCT 09  

 

Sara Ramo 
Real Jardín Botánico, Madrid, Spain 

 

Sara Ramo, Como aprender o que acontace na normalidade des coisas 1 (How to understand what 

happens in the natural order of things 1), 2002-5, photograph, 145x51cm 

 
In Sara Ramo’s first solo exhibition in her native Spain, a humble collection of photographs 
and video works revealed her resourcefulness in the face of limited resources. 
In Traslado (On the move, 2008), we see the artist kneeling on the wooden floor of an 
apartment, pulling items out of a suitcase. Through the work of a simple filmic trick, she 
removes from the small suitcase what seem to be the contents of her entire house, 
furniture and all. While this could be taken to be a statement about the transient lifestyle of 
this Spanish-born, Brazilian-based artist, it rather seems that she works with these items 
simply in order to give herself the most basic set of material restrictions. Other works 
suggest the same canniness with accumulations of material goods: in the video Meia Volta, 
Volta e Meia (Half turn, a turn and a half, 2005), the camera rotates around a sparsely 
decorated bedroom with the jumpy speed of CCTV footage. Each time it makes a revolution, 
her clothes and furniture seem to congregate closer and closer together in the middle of the 
room, eventually resulting in what looks like a tornado of possessions. 
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Each of Ramo’s photographic series functions as documentary evidence of a simple, humble 
performance, perhaps spawned from boredom or claustrophobia. In ‘Como aprender o que 
acontece na normalidade das coisas’ (How to understand what happens in the natural order 
of things, 2002–5), we see a pink-tiled bathroom intact in one image; in the next it seems to 
have been neatly but thoroughly ransacked – each perfume and shampoo bottle unpacked 
and arranged on the floor. Works like this were only enhanced by the inspired exhibition 
that took place simultaneously at the same venue: like Mark Mandel’s and Larry Sultan’s 
collection of confounding found photographs of men in white lab coats performing 
mysterious tests (‘Evidence’, 1977), Ramo’s photographs could also be seen as evidence of 
obscure experiments. 

 
 

Sara Ramo, Como aprender o que acontace na normalidade des coisas 1 (How to understand what 

happens in the natural order of things 1), 2002-5, photograph, 145x51cm 

 
Even if they’re set in cramped closets or narrow corridors, Ramo’s works are characterized 
by a light touch and a playful, sometimes fanciful approach. ‘Zoo’ (2008) is a modest but 
delightful series of snapshots of animals found in the consumer landscape – a loaf in the 
shape of a fish, a pig made of butter. These are also some of the few works realized outside 
of cramped domestic surroundings. Ramo seems to be seeking a route out of the 
claustrophobia created by a small apartment or studio, while wanting to remain faithful to 
the everyday reality of her immediate context. Alguns dias passados no espaço (A few days 
spent in space, 2005) recreates astronomical phenomena in a corner of her apartment, 
using small objects to signify larger ones – spilt milk becomes the Milky Way, crumpled balls 
of paper become meteorites. The artist seems determined to make expanded worlds out of 
everyday 
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LUJO 

La obra heterogénea de SARA 

RAMO en Madrid 
La artista hispano-brasileña Sara Ramo expone en Madrid su obra 

heterogénea, teatral, que se mueve en los márgenes entre lo 

escondido y lo mágico. Lo hace en dos muestras imprescindibles 

en el ' Reina Sofía' y en la ' Sala Alcalá 31'. 

 

Por Itziar Narro 

  1 de noviembre de 2019 
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© Guillermo Gumiel 

 

Lo cotidiano, lo mágico, lo femenino, lo que está al margen, lo 

teatral, la infancia, lo escondido; todo eso está en el trabajo que la 

artista hispano-brasileña Sara Ramo (Madrid, 1975) ha presentado 

en los últimos meses en Madrid. El Reina Sofía, desde el verano, y 

la Sala Alcalá 31, este otoño, exponen su obra, un rompecabezas 

lúdico que el espectador debe reconstruir. “ El arte siempre tiene 

un punto de magia, algo de ilusionismo, que en mi caso se da de 

dos formas: una simulada, de cartón, de magia potagia, y otra que 

tiene que ver con detener el tiempo, con otras formas de 

experimentar lo que está ocurriendo” , nos cuenta. Además, a Sara 

siempre le ha interesado el teatro. 
 

© Thomas Canet 

Ramo entre sus piezas escondidas en su muestra en el Reina Sofía, hasta el 2 de 

marzo de 2020. 

http://www.revistaad.es/
https://www.museoreinasofia.es/exposiciones/sara-ramo


www.revistaad.es 
01/11/2019 

 

 

SARA RAMO                                                                                                                                 TRAVESIA CUATRO  

“ Lo estudié de niña y para mí es un punto de partida cuando creo, 

junto con la danza, el cine y la literatura. Con mis obras establezco 

narrativas no lineales que tienen que ver con la escenificación” , 

dice. Sus vídeos, instalaciones, fotografías y esculturas (que 

representa Travesía Cuatro en España) suelen estar pensados para 

el espacio en el que se exponen, se adaptan al contexto, y están 

fabricados a mano por ella misma y con objetos encontrados en la 

calle o donados, que Sara guarda para darles una segunda vida: 

una cortina hecha con retales viejos, una escultura de chupa 

chups o una instalación de pintalabios. Ramo vive y trabaja en São 

Paulo, de donde es su madre, y donde empezó, casi por 

casualidad, a exponer en galerías. “ No fue una decisión firme, fue 

algo que ocurrió, aunque es verdad que estudié Bellas Artes. 

Nunca me imaginé ser artista, no fui educada para pensar en el 

futuro. El arte me esclaviza y me hace estar viva. Es una prisión y 

una liberación al mismo tiempo. Yo empecé muy joven a tener 

éxito y la presión era enorme, pero he conseguido emocionalmente 

deshacerme de eso. Artista ya soy, esto ya es mi vida” . El 

feminismo, la política, la situación de su país... Todo eso forma 

parte, aunque de forma sutil, de su corpus creativo. 
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© D.R. 

“ Bolsonaro ha sido un choque de realidad tan fuerte que nos ha 

ayudado a hacer autocrítica y a movilizarnos. Está habiendo 

muchas reivindicaciones entre los creadores porque lo que está 

pasando es una tragedia: hay censura, ya no hay ministerio de 

Cultura, ya no importa la verdad... Mi trabajo siempre ha tenido un 

tono político, aunque no estoy segura de que se entienda” . En 

cuanto acabe en Madrid, Sara empezará a preparar muestras en 

México y Montevideo. “ Mi obra es heterogénea, está hecha de 

fragmentos y de collages, en una especie de caos organizativo. Me 

gusta mucho reflexionar sobre lo que no tiene importancia, sobre 

los inmigrantes, quizá porque mi madre fue una de ellas en la 

España de hace décadas, sobre las mujeres, los transexuales, con 

los que he convivido, sobre el inconsciente, que es una constante. 

No quiero tener un discurso muy elaborado sino ir pensando sobre 

la marcha. Necesito poder contradecirme. Soy muy poco 

patriarcal, nada masculina, lo que hago no se impone, no se ve, no 

es agresivo. Está en los márgenes de lo escondido, necesita 

tiempo para ser observado, es exigente con el espectador, pero no 

de una manera teórica sino sensorial” . 
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Fotografía Cómo aprender lo que ocurre en la normalidad de las cosas (2002/2005). 
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Exposición en la Sala Alcalá 31, hasta el 3 de noviembre. 
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Contrato (2016) hecho con tiras del periódico Financial Times. 
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Abre alas, estandarte para apoteosis 8. He aquí el libramiento (2019) 

confeccionado con viejos retales donados. 
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Fotografía Cómo aprender lo que ocurre en la normalidad de las cosas (2002/2005). 

 
 

La muestra La caída y otras formas de vida, en Alcalá 31. 
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La muestra La caída y otras formas de vida, en Alcalá 31. 
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Arriba, Para Marcela e as outras (2017). 
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Fotograma del vídeo lindalocaviejabruja, que forma parte de su exposición en 

el Reina Sofía, una especie de juego del escondite en el que hay que ir 

descubriendo las piezas, escondidas en dos habitaciones del centro de Nouvel. 

 
1 / 9 

© Thomas Canet 
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Sara Ramo 

REAL JARDÍN BOTÁNICO 

The video On the Move, 2009, shows someone taking objects out of a 
seemingly endless suitcase that seems to have room for everything. 
Placed like a visiting card at the entrance to Sara Ramo’s exhibition at 
the Jardín Botánico, this work served as an introduction: It 
encapsulates the evocative power of Ramo’s images, as well as her 
playfully metaphorical use of objects and materials. 

 

Born in Madrid, where she studied at the School of Applied Arts and 
Crafts, Ramo later moved to Minas Gerais, Brazil, and continued her 
studies there. This was her first solo exhibition in her native Spain, and 
it coincided with the Fifty-third Venice Biennale, where she is 
participating in the main exhibition, “Fare Mondi” (Making Worlds). 
Her exhibition in Madrid, part of the PHotoEspaña International 
Festival of Photography and Visual Arts, included thirty-eight 
photographs and seven videos produced during the last six years. Both 
shows demonstrated the artist’s connection to a specific moment, the 
mid-1990s, when she was a student in Madrid; at that time, a number 
of artists emerged who focused on materials and objects as vehicles for 
autobiographical and individual expression. Like them, Ramo has 
explored the personal and figural: Take Como aprender o que acontece 
na normilidade des coisas 1 (How to Learn What Happens in the 
Natural Order of Things 1), 2002–2005, a group of objects that is 
reminiscent of the work of Nuria Canal. Ramo also used her own figure 
as a model for her images, for example in Fantastico 
Universo (Fantastic Universe), 2004, where she dresses up as five 
different animals. Yet the artist gradually moved away from this use of 
the human body as metaphor. Unlike her peers from the mid-’90s, 
Ramo no longer attempts to personalize her materials; she does not 
speak of herself but of more general, less intimate situations. This is 
true of works from as early as 2005—for instance, Invasão ou tudo o 
que fico contido (Invasion or Everything That Was Restrained), in 
which a group of paper balls seems to actively take over a room, with 
no human bodies in sight. Likewise, in Alguns dias passados no 
espaço (A Few Days Spent in Space), 2005, four panels allude to the 
cosmos through images of domestic accidents—milk spilled on the 
floor, say, evoking the Milky Way. A escola qus bichos on o jugo dos 
sete etros (The School of Animals or the Game of the Seven Errors), 
2006, only depicts fleeting figures on the verge of disappearing behind 
their animal camouflage. 
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In her more recent works, Ramo’s images have grown even more 
abstract, or at least sparer with reference to the human body. Dias 
Felizes (Happy Days), 2007, is an almost poetic, mysterious 
photograph of two chairs folded on a stage. Quase cheio, quase 
vazio (Nearly Full, Nearly Empty), 2008, consists of two parallel 
screens that show spaces from the same Madrid neighborhood. 
Because their details are so similar yet peculiar, they seem to trap the 
viewer in a labyrinthine space that always turns back on itself. Foreign 
to the life of any individual, Ramo’s objects offer a chaotic vision of the 
world. 

 

—Pablo Llorca 
 

Translated from Spanish by Jane Brodie. 
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Sara Ramo: una instalación para un 

espacio 
Por 
Francisco R. Pastoriza 
- 

23/09/2019 

Bajo el sugestivo título de “La caída y otras formas de vida” la 

artista Sara Ramo expone en la sala Alcalá 31 de Madrid una instalación 
concebida exclusivamente para este espacio, por lo que no se podrá 
exhibir en otro contexto. Se trata la puesta en escena de un drama en el 
que los elementos arquitectónicos se convierten en protagonistas de la 
representación. 

 
 

Sara Ramo: sala exposición 

 

La sala forma parte del edificio que Antonio Palacios construyera en la 
calle Alcalá de Madrid entre 1935 y 1943 y que albergó durante muchos 
años la sede del Banco Mercantil e Industrial de la capital. En la 
actualidad acoge a la Consejería de Cultura de la Comunidad y esta sala 
de exposiciones. 

 
En el montaje de la planta baja, rodeada de falsas paredes que 

adelantan su calidad de simulacro, y un suelo también de falso linóleo 
disfrazado de mármol, diseñado como un templo clásico de planta 
basilical, Sara Ramo utiliza las columnas, forradas con materiales 
simbólicos, para generar una interpretación diferente a la habitual de 
este espacio en forma de collage espacial. 
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En la planta superior se muestran una serie de collages textiles, a modo 
de tapices colgados de las paredes, que simulan y parodian banderas, 
estandartes y materiales de manifestaciones y procesiones religiosas, 
colocados en forma de puesta en escena teatral que simboliza las formas 

del poder. 

 
Una artista internacional 

Sara Ramo es una artista española nacida en Madrid en 1975 que 

actualmente reside en Sao Paulo, Brasil, donde ha expuesto con éxito 
varias de sus instalaciones como “Cartas na mesa”, “Para Marcela e as 
outras”. 

 
Su obra ha participado en las bienales de Sao Paulo (2008 y 2010), 
Venecia (2009) y Sharjah (2013). Este año participará nuevamente en la 
de Sao Paulo y en la bienal de La Habana. 

 
En Venecia sorprendió cubriendo las paredes de una habitación con 
caramelos que se iban derritiendo con el calor. Simultáneamente a esta 
exposición, Sara Ramo expone en el Reina Sofía la instalación 
“Lindalocaviejabruja” 
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Lunes, 16 de Septiembre de 2019 

Sara Ramo presenta ‘La caída y otras formas de 

vida’ en la Sala Alcalá 31 de la Comunidad de 

Madrid 
 

Realizada ex profeso para la Sala Alcalá 31 de la Comunidad de Madrid, la artista hispano-brasileña Sara Ramos presenta la 
exposición ‘La caída y otras formas de vida’, comisariada por Claudia Rodríguez-Ponga, en la que Sara Ramo toma como 

referencia el espacio expositivo, más que para analizar sus elementos arquitectónicos, para convertirse en escenógrafa del 

mismo. 
 

El edificio que alberga la Sala Alcalá 31 fue construido entre 1935 y 1943, sobre un proyecto del arquitecto Antonio Palacios, 
para albergar el Banco Mercantil el Industrial de Madrid. Lo que es ahora espacio expositivo era entonces sala de operaciones, 

organizada espacialmente como un templo clásico de planta basilical. Este es el espacio sobre el que ha intervenido la artista 

para proponer un proyecto en el que los objetos mutan y no mantienen su funcionalidad original. La exposición plantea una falsa 
pared que desestabiliza el espacio expositivo, genera asimetría y pone de manifiesto su propia condición de simulacro. La 

muestra se articula en dos espacios: la planta baja y la primera. 

 

En la baja la artista trabaja de manera intensiva las columnas desde el punto de vista estructural, pero también simbólico. De 

esta manera, genera una nueva interpretación de este elemento característico de la Sala Alcalá 31, a partir de materiales 

heterogéneos y en su mayor parte, descartables o considerados menores. En la primera planta propone un orden ligeramente 
diferente pero complementario, a través de un conjunto de collages textiles que tienen algo de carnavalesco. A la manera de 

banderas o estandartes, entre la manifestación y la procesión, respetan y parodian a la vez, las forman de exhibición de una 

galería de arte clásica. 

 

Sara Ramo (Madrid, 1975) reside en Sâo Paulo (Brasil) y su obra se ha ido mostrando en mostrando en exposiciones individuales 

y colectivas, así como en bienales americanas y europeas; y en Madrid ha expuesto en Travesía Cuatro, Matadero y en CA2M 
Centro de Arte Dos de Mayo de la Comunidad de Madrid, Móstoles; también en el Centro de Arte La Panera, de Lérida. Ahora 

presenta la exposición ‘La Caída y otras formas de vida’ en la Sala Alcalá 31, de Madrid, hasta el 3 de noviembre de 2019. 

http://www.infoenpunto.com/
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Sara Ramo: “Hasta la fantasía tiene una 
instancia política” 

La artista hispano-brasileña presenta sus últimos trabajos 
en Madrid con dos exposiciones que miran a la dificultad 
de ser mujer y a la necesidad de otros modos de vida 

BEA ESPEJO 

10 SEPT 2019 - 10:22 CEST 

 
Sara Ramo, en su estudio temporal en Madrid. VÍCTOR SAINZ 

 

Entrar en el mundo de Sara Ramo (Madrid, 1975) exige un grado alto de agudeza, y no solo a nivel visual. A 
veces, un olor afianza un secreto. Otras, un ambiente condensa anhelos muy profundos y un sonido dispara la 
incertidumbre. No hay ahí ventanas, ni puertas, ni siquiera paredes, sino más bien un paraje extremo cercano 
al inconsciente. Un escenario que pone el foco en lo que no se ve y lo que apenas puede explicarse. Una 
realidad mutante en la que los acontecimientos han roto su relación de causalidad y campan a su aire 
resquicios de memoria. La suya se activa mientras paseamos el madrileño barrio de Tetuán donde pasó parte 
de su infancia y donde tiene ahora instalado un pequeño estudio temporal en el que trabaja hasta volver a 
Brasil, su otro país, donde reside desde hace décadas. 

 
“Hay cierta violencia latente en los estigmas, ver que pasas de linda a loca, luego a vieja hasta llegar a 

bruja. Y porque no he puesto puta y muerta...” 

 
Esas calles han sido para ella un caldo de cultivo en su manera de ver el mundo sin filtros. “Siendo niña 
inventé una editorial, Lápices de Colores, donde escribía poesía, y me gustaba mucho el teatro. De pequeña 
jugaba a eso. Cuando tenía un poco de espacio en el colegio, organizaba funciones. Recuerdo una obra sobre 
un vagabundo que vivía en la calle y estaba enamorado de una estatua. La estatua era yo, vigilante y con un 
cucurucho lleno de caramelos que al final tiraba al público”, recuerda. 

http://www.elpais.com/
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Los caramelos reaparecieron tiempo después, aunque sin esa inocencia, en la Bienal de Venecia de 2009, el 
punto de arranque de su carrera internacional. Entonces forró una habitación entera con ellos, que se 
derretían con el calor. En 2013, para la Bienal de Sharjah construyó un jardín de objetos encontrados en el 
edificio, y un año después, en su primera exposición en la galería Travesía Cuatro, Los Ayudantes, colocó a 12 
seres disfrazados tocando instrumentos en la oscuridad a la luz de las hogueras en torno a las que llevan a 
cabo sus rituales. Un proyecto que venía de uno anterior, La banda de los siete, sobre la agrupación y la 
disgregación mediante un grupo de músicos dando vueltas sobre un muro. Un viaje circular que volvemos a 
encontrar en las dos exposiciones que coinciden ahora en Madrid: lindalocaviejabruja, en el Museo Reina 
Sofía, y La caída y otras formas de vida, que abrirá la próxima semana en la Sala Alcalá 31 de Madrid. Un 
momento fantástico que se completa además este año con su participación en las bienales de La Habana y 
São Paulo. 

 
 
 
 
 
 
 
 
 
 
 
 
 
 
 
 
 
 
 
 
 
 
 
 
 
 
 
 
 
 

 
Vista de la 

exposición de Sara Ramo en el Reina Sofía JOAQUÍN CORTÉS / ROMAN LORES 

 

En el Reina Sofía también hay golosinas. Salen de una puerta entreabierta, como si fueran mala hierba. 
También hay ropa desordenada y barras de labios que revisten el interior de uno de los armarios de la Sala de 
Protocolo. El guiño a Dorothea Tanning, artista que el año pasado ocupaba el museo, es ineludible. De una 
fregona sale una lengua de jabón y de un papel de pared sale una bola de un bicho que parece vivir en el 
subsuelo del museo. El monstruo se llama estigma. Hasta cuatro aparecen en el título de la exposición 
asociados a la mujer, el tema trasfondo de esta muestra, que la artista se afana en desmontar: “Hay cierta 
violencia latente en los estigmas, ver que pasas de linda a loca, luego a vieja hasta llegar a bruja. Y porque no 
he puesto puta y muerta... Esa es la lectura patriarcal y esa lectura debe acabar. Venimos de una educación 
en la que hemos naturalizado la violencia de género, desde ese momento en que te tiraban del sujetador en 
el instituto a tener que ir juntas al baño por miedo, o al exhibicionista o el tortazo en casa por quejarte. 
Además de ser una idea, el feminismo debe ser un hábito, una acción. La de la mujer es una cuestión de 
punto ciego histórico. Hemos sido incapaces de verlo hasta que lo ves y ya no hay vuelta atrás”, explica. 

http://www.elpais.com/
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“A menudo miro la figura del perdedor, un ser asocial, que vive en los márgenes, que para mí tiene mucha 
fuerza” 

 
La caída y otras formas de vida son aún más literales en su exposición en la Sala Alcalá 31 si pensamos en 
Brasil. Aquí el monstruo es el efecto Bolsonaro. Sara Ramo sabe que alterando el orden establecido de las 
cosas consigue otra vía para producir nuevos esquemas de sensibilidad. Por eso trabaja con elementos de 
nuestra cotidianidad inmediata para reconfigurarlos hasta convertirlos en presencias que resultan extrañas y 
ajenas. Lo importante aquí son los asuntos, la relación con los objetos, con los espacios, con lo que somos. 
Como buena heredera de una tradición cultural que ha desafiado la concepción únicamente utilitaria del 
mundo, ella mira de cerca la mística, la mitología y la magia. Mucha hay también aquí, en un espacio donde la 
artista viste a las columnas, que funcionan como personajes en medio de una escenografía. Le digo que 
parece una reunión de gente rara tramando algo y asiente: “Mis personajes son extranjeros. Los miramos y 
sabemos que están haciendo algo, pero no alcanzamos a entender muy bien qué. Incluso cuando aparece la 
fantasía hay una instancia política, hay algo de lo que quiero hablar que tiene que ver con la forma en la que 
nos relacionamos con el mundo. A menudo miro la figura del perdedor, un ser asocial, al que no le van muy 
bien las cosas y que vive en los márgenes, que para mí tiene mucha fuerza. Habla de los que hemos caído y los 
que buscamos otras formas de lucha. De una gran masa subterránea que se reúne, piensa y que no es fácil de 
dominar. Tal vez hayan ganado durante un tiempo, pero lo que hemos empezado no tiene fin”. 

http://www.elpais.com/
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Caza de brujas en el siglo XXI 

La artista Sara Ramo reflexiona sobre la dificultad de 
ser mujer con su muestra “lindalocaviejabruja” 
MARTA VILLENA 

MADRID - 27 AGO 2019 - 00:42 CEST 

 
Exposición Linda loca vieja bruja JOAQUIN CORTÉS 

 
El espectador que se adentre en Espacio 1 y Sala de Protocolos del Museo Reina Sofía debe renunciar a su manera lógica de entender 
las cosas para así comprender “lindalocaviejabruja”, la muestra que Sara Ramo (Madrid, 1975) ha producido específicamente para el 
museo nacional y que puede verse hasta marzo de 2020. Allí, se encontrará un entramado de detalles que a simple vista parecen no 
estar conectados. “Que preste mucha atención”, anima la artista, “y que esté atento a las brechas y las fisuras”, donde podrá descubrir 
objetos cotidianos como caramelos, joyas, ropa o telas. 

 
Un trozo de pelo, una fregona, una pierna que parece un monstruo o un habitáculo tapizado con barras de pintalabios que asemejan 
el espacio a una cámara de tortura llena de sangre. Pequeñas instalaciones sobre el mobiliario de la sala Espacio 1 configuran los 
fragmentos del discurso de Ramo que, a través de juego de puertas, invita a descubrir la dificultad de ser mujer. 

 
"Sea didáctico o no, o político o no, creo que este no es un trabajo solo para intelectuales, sino que tiene algo de democrático porque 
puedes verlo sin saber nada de arte ni tener referencias sobre el feminismo, de modo que el objetivo es que se perciba 
sensorialmente", explicaba la artista durante la inauguración de la exposición el mes pasado. "Lo importante de Sara Ramo es que no 
es descriptiva, su trabajo rompe la estructura narrativa", añade el director del Reina Sofía, Manuel Borja-Villel. 
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En la Sala de Protocolos se proyecta el video “Una y otra vez” (2019), que presenta un evento teatral donde la cortina –compuesta 
por viejas piezas de tela– permanece a medio levantar, permitiendo al espectador ver solo lo que sucede de mitad para abajo: 
escenas como la de un títere que golpea a su mujer con un bate de madera o la insinuación de una bruja que evoca una hoguera. 

 
El título de esta exposición proviene de un cúmulo de palabras y atributos asociados con lo femenino. Las palabras “linda”, “loca”, 
“vieja”, “bruja”, según la artista, “no están en oposición, sino que se complementan”. Como señala la crítica de arte brasileña Júlia 
Rebouças en un ensayo escrito sobre esta muestra y que se entrega al espectador en la sala, “el término loca sirve, por ejemplo, para 
recordar que fueron precisamente las mujeres las que facilitaron el acceso al inconsciente en los primeros tiempos del psicoanálisis, 
a principios del siglo XX, a través del tratamiento de la histeria. En esa época, se creía que se trataba de una condición 

http://www.elpais.com/
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exclusivamente femenina (del griego hystéra, que significa útero). En lindalocaviejabruja también se evoca una asociación recurrente 
entre la mujer y la bruja”. “Cuando comencé a estudiar psicoanálisis me di cuenta de que la mujer no existía como sujeto, no ha 
tenido un espacio de libertad para crearse”, explicaba Ramo. 

 
Precisamente, Rebouças ha sido una de las influencias, junto a la escritora feminista Silvia Federici, a las que Ramo ha recurrido para 
crear esta muestra y así explicar "la relación de la caza de brujas con el patriarcado y el capitalismo". En una entrevista para EL PAÍS 
a principios de este año, la activista italiana señalaba que esa caza de brujas continúa dándose en la actualidad en regiones de África, 
India o Papúa Nueva Guinea, un problema “conectado con la globalización, con la extensión de la organización capitalista, el despojo 
de las tierras comunales, además de la llegada de sectas evangelistas y pentecostales”. 

 
“lindalocaviajebruja” se enmarca dentro del programa FISURAS, una iniciativa que el Museo Reina Sofía lleva realizando desde hace 
una década y con el que invita a artistas a crear “un arte que rompe”, experimentando con los espacios y renunciando al 
anquilosamiento del que pecan muchas instituciones museísticas. 

 
Sara Ramo, que actualmente reside en São Paulo (Brasil), es una de las artistas de su generación con mayor proyección internacional. 
Sus trabajos se han mostrado en importantes espacios expositivos como las Bienales de Venecia y São Paulo. Además de 
“lindalocaviejabruja”, la artista hispano-brasileña formará parte de la nueva programación cultural de la Comunidad de Madrid con 
su muestra “La caída. Y otras formas de vida”, que podrá verse a partir del 12 de septiembre en la Sala Alcalá 31. 

http://www.elpais.com/
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La artista hispanobrasileña Sara Ramo presentó su obra "lindalocaviejabruja" en el 

Museo Reina Sofía. Foto: Museo Reina Sofía 

 

 
 
 

EFE | Madrid - 25 julio, 2019 

La artista hispanobrasileña Sara Ramo evidencia los límites y el abuso que el 

patriarcado inflige a la mujer en “lindalocaviejabruja”, un proyecto creado para 

el Museo Reina Sofía, que invita al espectador a recorrer un laberinto poético de 

rendijas y aberturas. 

Ramo (Madrid, 1975) ha dispuesto su proyecto en dos salas: una instalación en la 

Sala de Protocolo, donde se conserva el mobiliario original del museo, cuando era 

un hospital, y otra habitación en la que una zona oscura da paso a la proyección 

de un vídeo. 

 
La atención del espectador 

La artista pide al espectador “que preste mucha atención”, “mire los detalles” varias 

veces, y esté atento a las “brechas, los detalles y las fisuras” del recorrido. En él ha 

escondido objetos cotidianos como caramelos, joyas, ropa o telas, explicó la artista 

durante la presentación de la obra. 

 
En armarios de madera la artista ha creado pequeñas instalaciones 

que configuran los fragmentos de su discurso, con las puertas entreabiertas, e 

invitan al espectador a asomarse, en ocasiones con dificultad. 

Pelo, una fregona, o una pierna que parece un monstruo se dejan entrever en 

estos espacios. Uno de los más cautivadores es un habitáculo tapizado con barras 

de pintalabios que asemejan el espacio a una cámara de tortura llena de sangre. 

http://www.efeminista.com/
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“No es un trabajo para intelectuales, tiene algo de muy democrático”, señaló la 

artista sobre la obra, que permanecerá en el Museo hasta el 2 de marzo de 2020. 

 
“Lo importante de Sara es que no es descriptiva, rompe la estructura narrativa”, 

argumentó el director del Reina Sofía, Manuel Borja-Villel. 

 
La asociación con lo femenino 

Los términos que dan título a la obra, recordaba Borja-Villel, están 

“tradicionalmente asociados a lo femenino”. Loca sirve, por ejemplo, para recordar 

que las mujeres fueron las primeras en facilitar el acceso al inconsciente en 

los inicios del psicoanálisis, a través del tratamiento de la histeria, que se pensaba 

que era una cuestión exclusivamente femenina (en griego ‘hystéra’ es utero). 

“Cuando comencé a estudiar psicoanálisis me di cuenta de que la mujer no 

existía como sujeto, no ha tenido un espacio de libertad para crearse”, explicó la 

artista. 

Además de sus evocadoras y misteriosas instalaciones, la artista completa su 

discurso con el vídeo “una y otra vez”, una proyección en el que ha recreado un 

peculiar teatro de cachiporra (guiñol) con un telón hecho con jirones de tela, y en el 

que se muestra varias escenas. 

 
Entre ellas, un títere realiza el típico gesto de golpear a su mujer con un palo de 

madera, y demuestra cómo se ha naturalizado la violencia contra las mujeres. 

 
 
 
 
 
 
 
 
 

 
Sara Ramo nació en Madrid, pero ha vivido casi toda su vida en Brasil. Foto: 

Museo Reina Sofía 

 

Una obra inconclusa 

Ramos cree que su obra “está fragmentada” y tiene un componente de caos, como 

si fuera un “caldero de bruja” al que ha ido añadiendo elementos. “Podría seguir 

añadiendo más”, señaló sobre su obra, que considera inconclusa. 
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“Brasil me ha dado la idea del arte como algo que es experimento continuo”, 

destacó la artista, que aunque nació en Madrid ha pasado en el país 

sudamericano la mayor parte de su vida. 

“lindalocaviejabruja” forma parte de “Fisuras”, un programa de la pinacoteca 

madrileña que invita a un artista a realizar una obra nueva para el museo. 
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seLecTs – agenda da semana (24/7/2019) 

Dora Longo Bahia, Depois do fim da Arte, Marepe, Ana 

Teixeira, Paulo Pasta, Rodrigo Andrade, Sérgio Sister, 

Eduardo Berliner 

Da redação 
PUBLICADO EM: 24/07/2019 

CATEGORIA: AGENDA, DESTAQUE 

 

SÃO PAULO 

Ka’rãi, Individual de Dora Longo Bahia 

Cripta, Depois do fim da arte, 25/7 a 24/8, Galeria Vermelho, Rua Minas Gerais, 

350 | galeriavermelho.com.br 

Em sua nona exposição na galeria, Dora Longo Bahia apresenta desenhos, 

pinturas sobre revistas pornôs, obras em realidade aumentada e esculturas, 

promovendo críticas ferozes aos acontecimentos políticos recentes. O título da 

mostra vem de uma expressão em tupi que significa, entre outras coisas, 

arranhar e é uma das raízes da palavra carcará. A exposição relaciona violências 

políticas de diversos momentos da história e os signos utilizados para 

manifestação do poder, como as aves de rapina. No mesmo período, o grupo 

de pesquisa Depois do fim da arte, coordenado pela artista, apresenta o projeto 

Cripta na Sala Antonio, em uma proposta de trabalho constante que inclui a 

produção de filmes, pinturas e publicações. 

 

SÃO PAULO 

Marepe: Estranhamente Comum 

Retrospectiva, 27/7 a 28/10, Estação Pinacoteca, Largo General Osório, 66 

|pinacoteca.org.br 

A mostra, com curadoria de Pedro Nery, reúne cerca de 30 obras da trajetória 

do escultor baiano, em um recorte sobre as relações entre sua terra natal, 

experiências pessoais e a circulação por um meio de arte internacionalizado. 

Entre os procedimentos recorrentes na obra de Marepe estão o acúmulo, 

alteração de escalas e deslocamentos de significados, entre outros que foram 

organizados em três núcleos nomeados a partir dos verbos mover, transformar 

e condensar. 

 

SÃO PAULO 

Eduardo Berliner 

Individual, 3/8 a 14/9, Casa Triângulo, Rua Estados Unidos, 1324 

| casatriangulo.com 

A terceira exposição do artista na galeria conta com texto do escritor Valter 

Hugo Mãe e apresenta uma continuidade na produção de pinturas de forte 

http://www.select.art.br/
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carga psicológica e simbólica. Além das telas e lonas soltas, pela primeira vez 

Berliner apresenta obras em madeira e alguns cadernos de anotações. 

SÃO PAULO 

Do Volume E Do Espaço: Modos De Fazer 

Exposição coletiva, 27/7 a 13/10, Casa do Parque, Av. Prof. Fonseca Rodrigues, 

1300 | acasadoparque.com 

Com obras de Alexandre da Cunha, Claudio Cretti, Edgard de Souza, Ivens 

Machado, José Rezende, Laura Vinci, Nino Cais, Tatiana Blass, entre outros, a 

exposição tem como pilar dois eixos de discussões sobre a escultura na arte 

contemporânea: suas relações com o corpo e com a geometria, além dos 

diversos cruzamentos e desconstruções entre ambos. 

SÃO PAULO 

Do 13 ao 20: (Re)Existência do Povo Negro 

Encontro com Rincon Sapiência, 3/8, das 16 às 18:30, SESC Av. Paulista, Avenida 

Paulista, 119 | sescsp.org.br/avenidapaulista 

Entre maio e novembro, o SESC apresenta uma série de atividades que buscam 

ampliar as discussões sobre negritude. Em agosto, o projeto será voltado para a 

discussão da literatura negra no Clube Negrita, que convida o cantor Rincon 

Sapiência para a leitura de Muito Como Rei de Fábio Mandingo. Não é 

necessário retirar senhas. 

SÃO PAULO 

André Arçari e Luiz Roque 

Conversas no BREU, 30/7 às 19:30, Rua Barra Funda, 444 | espacobreu.com 

A próxima edição do projeto Conversas no BREU, no qual mensalmente uma 

dupla de artistas, curadores e pesquisadores são convidados a apresentarem 

suas pesquisas em uma discussão em dupla, conta com a participação dos 

artistas André Arçari e Luiz Roque, que irão discutir suas produções centrados 

na discussão sobre o vídeo. 

SÃO PAULO 

Latinidades 

Festival, até 27/7, CCSP, Rua Vergueiro, 1000 | centrocultural.sp.gov.br 

O Festival da Mulher Afro Latino Americana e Caribenha acontece pela primeira 

vez no Brasil e inclui apresentações do Bloco Ilú Obá de Min, apresentações de 

artistas internacionais como Eva Rapdiva, A.M Strings com participação de 

Laylah Arruda, ZAV e as brasileiras Bia Ferreira e Doralyce. O encerramento do 

evento conta ainda com uma festa. Ingressos de valores variáveis. Confira a 

programação completa aqui. 

CURITIBA 

Diálogo Cromático, individual de Rodrigo Andrade 
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https://yinatmavetiisbiawdima.i-mpr.com/link.php?code=bDpodHRwJTNBJTJGJTJGYWNhc2Fkb3BhcnF1ZS5jb20lMkY6Mzg0MTI4ODU1OnBhdWxhYUBpc3RvZS5jb20uYnI6NTczYzJi
https://yqurianistexesoisxerile.i-mpr.com/link.php?code=bDpodHRwJTNBJTJGJTJGd3d3LnNlc2NzcC5vcmcuYnIlMkZhdmVuaWRhcGF1bGlzdGE6MjA4NDMyOTQ2ODpwYXVsYWFAc2VsZWN0LmFydC5icjoyZTc2NGM%3D
https://www.espacobreu.com/
http://www.centrocultural.sp.gov.br/
http://centrocultural.pagina-oficial.ws/site/eventos/evento/teste-2/
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Paulo Pasta, individual, 3/8 a 14/9, Sim Galeria, Al. Presidente Taunay 130A 

| simgaleria.com 

Os dois artistas apresentam exposições de pintura que, cada um à sua maneira, 

discutem especificidades do meio. Enquanto Pasta trabalha com uma depuração 

de elementos formais e aproximações cromáticas tonais, Andrade atua com 

uma diversidade de procedimentos, dos empastamentos, às construções com 

máscaras, trabalhando com um vocabulário heterogêneo, das paisagens às 

abstrações, lidando com a cor em contrastes simultâneos de forte vibração. 

BELO HORIZONTE 

Como Ensinar O Que Na Realidade Se Quer Aprender 

Palestra com Mônica Hoff, 28/7, Museu de Arte da Pampulha, Av. Otacílio 

Negrão de Lima, 16585 |bolsapampulha.art.br 

Como parte das atividades de formação dos artistas residentes no programa 

Bolsa Pampulha, a instituição oferece uma palestra com a artista, curadora e 

pesquisadora Mônica Hoff, que discutirá seus processos de produção e sua 

atuação no Espaço Embarcação, em Florianópolis. 

PORTO ALEGRE 

O Sorriso Da Cor E Outros Engenhos 

Individual de Sérgio Sister, 30/7 a 1/11, Instituto Ling, Rua João Caetano, 440 

| institutoling.org.br 

Cerca de 20 obras de estruturas simples, nas quais a cor é aplicada em objetos 

como caixas de madeiras, tijolos ou mesmo telas são apresentadas em uma 

curadoria de Virgínia Aita, relacionando formas minimalistas, cores pop e uma 

discussão sobre o caráter “escultórico” da pintura. 
 

 

 
 

MADRI 

Lindalocaviejabruja 

Individual de Sara Ramo, até 2/3/2020, Museu Reina Sofia, Calle Santa Isabel, 52 

| museoreinasofia.es 

O projeto da artista espanhola-brasileira leva adiante seus interesses por 

http://www.select.art.br/
https://www.simgaleria.com/
https://www.bolsapampulha.art.br/
http://institutoling.org.br/
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espaços de intimidade, onde elementos inesperados dão vazão a narrativas que 

abordam outras temporalidades e estados de consciência. Em instalações com 

materiais populares no cotidiano brasileiro, vídeos e colagens, a exposição 

aborda as implicações e dificuldades de ser mulher, através da inserção de 

elementos absurdos em materiais familiares. 

RIO DE JANEIRO 

Novo Colecionador 

Exposição coletiva, 25/7 a 24/8, Simone Cadinelli Arte Contemporânea, Rua 

Aníbal de Mendonça, 173 | simonecadinelli.com 

Durante o Circuito Integrado de Galerias de Arte da ArtRio (CIGA), a Simone 

Cadinelli Arte Contemporânea apresenta obras dos artistas Gabriela Noujaim, 

Jimson Vilela, Lais Amaral, Leandra Espírito Santo, Tiago Sant’Ana, Ursula Tautz, 

entre outros, como forma de incentivar o colecionismo de obras de artistas 

jovens. 

http://www.select.art.br/
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lindalocaviejabruja: Sara Ramo se 
suma al programa Fisuras 
Presenta en el Museo Reina Sofía un proyecto sobre 
identidades femeninas y objetos 

 
Madrid, 23/07/2019 

Hace justo diez años que participó en la Bienal de Venecia desplegando un techo de 
caramelos que las altas temperaturas derretían y que provocaban en el espectador tanto 
interés como desazón, y hace tres veranos presentaba Sara Ramo en Travesía Cuatro el 
proyecto que pudo desarrollar con su Beca Botín de Artes Plásticas: Los Ayudantes, un 
filme grabado en la selva brasileña en el que personajes enmascarados desarrollaban 
un extraño ritual nocturno, obra inspirada en un texto del mismo título de Giorgio 
Agamben, en la noción de tiempo circular y en su posible aplicación en nuestras vías de 
relación con la naturaleza. 

Además, ha expuesto en el Garage Museum moscovita, Matadero Madrid, La Panera, la 
Bienal do Mercosul, el Astrup Fearnley Museet de Oslo y el CA2M, trabajando una y otra 
vez con elementos que forman parte de nuestra cotidianidad para recontextualizarlos, 
concediéndoles nuevas configuraciones físicas y llegando a convertirlos en presencias 
extrañas. Alterando lo que han sido siempre, tambaleando un supuesto orden natural 
de las cosas, no solo genera sofisticados ejercicios formales, también nuevas 
sensibilidades posibles hacia ese mundo de objetos que, por su cercanía, hemos llegado 
a banalizar. 

La producción de esta artista bebe de la tradición que ha cuestionado una concepción 
básicamente utilitarista y funcional del mundo nacido de la Revolución Industrial, 
abriéndolo hacia terrenos cercanos a la magia o a los mitos, a una oscuridad en la que 
ella defiende que también es posible encontrar muchas cosas. Multiplica siguiendo esa 
estela las opciones narrativas de sus proyectos, tanto en el espacio como en el tiempo. 

Desde hoy, Ramo se suma al programa Fisuras del Museo Reina Sofía presentando 
“lindalocaviejabruja”, una muestra muy imbricada en los espacios del MNCARS, cuya 
Sala de protocolo ha sido temporalmente su taller. Encontraremos jarrones y 
marionetas en sus ventanas, textiles desplegados en una de sus escaleras, ropas en los 
armarios del antiguo hospital. 

http://www.masdearte.com/
http://masdearte.com/los-ayudantes-de-sara-ramo/
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Vista de sala de la exposición “lindalocoaviejabruja”, de Sara Ramo. Museo Reina Sofía 

 
Vista de sala de la exposición “lindalocoaviejabruja”, de Sara Ramo. Museo Reina Sofía 

Su proyecto tiene que ver con las dificultades a las que siguen haciendo frente las 
mujeres, y de ahí su título: una acumulación de adjetivos asociados tradicionalmente a 
lo femenino y complementarios entre sí, que por esa no oposición aluden también a las 
múltiples capas identitarias de la mitad de la sociedad. Cada uno de esos términos tiene, 
además, su porqué: loca porque fueron justamente las mujeres quienes primero 
facilitaron el acceso al inconsciente a los cultivadores tempranos del psicoanálisis o 
bruja porque fueron ellas las más perseguidas entre quienes indagaron en la magia, y 
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las víctimas de tópicos que les atribuían el deseo de destruir cultivos o animales y 
enloquecer a los hombres. 

La artista, que actualmente reside en São Paulo, ha conectado por tanto varios espacios 
del MNCARS haciendo de ellos escenarios cercanos a lo doméstico pero no cotidianos, 
sino opacos: sus trabajos no se estructuran conforme a un orden definido ni es posible 
extraer de ellos lecturas nacidas de lógicas predeterminadas. Justamente por ello, su 
contemplación requiere tiempo, aunque no esté ni mucho menos destinada a los 
conocedores de su trayectoria. 

No ha buscado tanto Ramo relacionar sus obras con la arquitectura del Museo como 
encontrar lo que esta tiene de escenográfico y generar cualidades narrativas a partir de 
ese rasgo que incidan en las posibilidades de lo inanimado, de los utensilios que pueblan 
nuestras vidas y se relacionan, de forma compleja y constante pero normalmente velada, 
con nuestras mentes y cuerpos. Trastoca su familiaridad para subrayar su poder. 

En los muebles de la Sala de protocolo ha dispuesto gominolas y dulces, ropa o 
maquillaje, elementos aparentemente inconexos en este lugar y por lo tanto 
propiciatorios de un caos que, en otros contextos, nuestra época ha llegado a convertir 
en amenaza. Para Ramo, ese desorden es un recurso creativo que puede contribuir a 
transformar creencias. Además, cada uno de esos objetos encierra una historia, siempre 
vinculada a la mujer y a menudo oculta y cruel: encontramos cuchillos entre las flores 
del papel pintado, cuencos de arcilla roja que guardaban líquidos para hacer más blanca 
la piel y a su vez atacaban el hígado… o fregonas de las que sale una lengua de jabón. 

Ya en la Sala 1 del Reina Sofía, encontraremos una instalación y la proyección del vídeo 
reciente una y otra vez, donde nos enseña una representación teatral de la que solo 
vemos la mitad: el telón sube y baja cubriendo siempre una parte del cuerpo de quien 
actúa, introduciéndose así la sorpresa y lo imprevisible y dejando espacio a la fantasía. 

Ese telón, además, está formado por una amalgama de telas viejas y usadas, ropa 
desgastada muy alejada de los terciopelos granates habituales en los escenarios. Y en la 
representación se suceden episodios de violencia contra las mujeres inquietantemente 
recurrentes a lo largo de la historia. 

A la vuelta del verano, nos espera en Madrid una nueva oportunidad de encontrarnos 
con el trabajo de esta autora: la Sala Alcalá 31 de la Comunidad de Madrid presentará 
“La caída y otras formas de vida”, una instalación exprofeso muy ligada, de nuevo, a los 
espacios del edificio de Antonio Palacios. 

 

Vista de sala de la exposición “lindalocoaviejabruja”, de Sara Ramo. Museo Reina Sofía 
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Vista de sala de la exposición “lindalocoaviejabruja”, de Sara Ramo. Museo Reina Sofía 
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Carmen Laffón 

140 mujeres protagonizan la próxima 

subasta de arte contemporáneo en 

Fernando Durán 
El 19 de marzo se pujará por las obras de 271 artistas de los que 140, el 52%, son 

mujeres 

 
ABCMADRID Actualizado:04/03/2019 17:27hGUARDAR 

Subastas Fernando Durán celebrará el 19 de marzo una puja en la que, 
por primera vez en la historia, se reúne un conjunto de 271 artistas 
diferentes, de los cuales el número de mujeres artistas alcanza 
la impresionante cifra de 140 en una subasta. El habitual 
porcentaje en subastas, ferias, exposiciones de arte o compras del 
Estado del trabajo femenino suele situarse en un 10-13% por lo que 
esta venta histórica no tiene precedente y supone todo un estímulo 
para el mercado del arte en lo que a visibilidad y paridad se refiere. En 
este caso se alcanza el 52%. 
Entre las 140 artistas encontramos el trabajo de pioneras 
como Tamara de Lempicka, Olga Sacharoff, María Moreno, 
Amalia Avia o Juana Francés, y un gran número de grandes 
figuras del arte actual, destacando a Lita Cabellut (actualmente 
exponiendo en el Museo Goya de Zaragoza), Katharina Grosse (una 
de las mejores pintores internacionales, recién contratada por la 
Galería Gagosian de Nueva York), Cindy Sherman (la fotógrafa más 
cotizada del mercado del arte), la dublinesa Eva Rothschild, la 
fotógrafa de Los Ángeles Catherine Opie, Dora García, Marta 
Cárdenas, Pilar Albarracín, Ana Peters, Águeda de la Pisa, 

http://www.abc.es/
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Elena del Rivero, Rosa Brun, Montserrat Soto, Sandra 
Gamarra o Ana Laura Aláez entre muchas otras. 

 
 
 
 
 
 
 
 
 
 
 
 
 
 
 
 
 
 
 
 
 
 
 
 
 
 
 
 
 
 
 
 
 
 
 
 
 
 
 
 
 
 
 
 
 
 
 

 

Mi 
ventana, de Carmen Laffón - ABC 

Un conjunto irrepetible de nombres donde encontramos también 7 
premios nacionales de artes plásticas: Carmen Laffón, Susana 
Solano, Soledad Sevilla, Eva Lootz, Elena Asins, Carmen 
Calvo y Ángela de la Cruz y un gran número de jóvenes, nacidas en 
los 70-80 como Ana Barriga, Belén Rodríguez, Elvira Amor, Alejandra 
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Freymann, Esther Mañas, Clara Montoya, Abigail Lázkoz, Sonia 
Navarro o Sara Ramo. 
El catálogo de la subasta es irrepetible también ya que se estructura en 
dos capítulos, separando el trabajo de «Ellos» por un lado y el de 
«Ellas» por el otro, para incidir en la visibilidad del trabajo de la 
mujer y en la igualdad y calidad artística de ambos. En el apartado 
masculino destacan importantes obras de Juan Genovés, Juan 
Muñoz, Jaume Plensa, Miquel Barceló, Antonio Saura, 
Fernando Zóbel, Jordi Teixidor o Dis Berlín entre muchos 
otros, consiguiendo al fin una subasta histórica sobre la igualdad y 
paridad tan ansiadas en el mercado del arte, dentro de un contexto de 
lujo, con grandes obras de –en definitiva- grandes artistas, sean del 
género que sean. 

 
 
 
 
 
 
 
 
 
 
 
 
 
 
 
 
 
 
 
 
 

 

Lita 

Cabellut - ABC 
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Sara Ramo: “Los 
artistas tenemos que 
mostrar nuestra 
indignación” 
La artista hispanobrasileña participa en Arco 
y en la exposición 'Ação e reação' en la Casa 
de Brasil 

 

La artista Sara Ramo. ULY MARTÍN 

 
ÁNGELES GARCÍA 

Madrid 25 FEB 2018 - 19:06 CET 

 
 

 

Sara Ramo (Madrid, 1975) es una de las artistas con más presencia dentro 

del arte contemporáneo latinoamericano. Tres circunstancias hacen que estos 

días esté de plena actualidad. Única creadora española incluida en la 

colección de Luís Paulo Montenegro, su obra se puede ver en Arco, en 

https://elpais.com/autor/angeles_garcia/a/
https://elpais.com/tag/fecha/20180225
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Travesía Cuatro y participa en la exposición Ação e reação junto a una 

decena de artistas en la Casa de Brasil. Hija de padre español y madre 

brasileña vive y trabaja en São Paulo, una megalópolis en cuyos márgenes 

Ramo encuentra a diario inspiración para sus vídeo, collage, fotografía o 

instalaciones. 

 
Una de las piezas que ha realizado para Ação e reação, Avvisato veelo 

(2018) muestra el esqueleto de siete cometas de papel que, como todas sus 

obras, puede tener muchos significados. “Esas cometas te remiten al juego 

de los niños, pero también se usan en Brasil entre los traficantes para 

avisarse de que la policía se acerca. Si ven una de esas cometas, saben que 

están en peligro. Pero también ese material ruinoso produce un sentimiento 

de pena, un toque melancólico ante lo que se ha convertido Brasil”. 

 

Pregunta. ¿Qué nos quiere contar con su obra? 

 

Respuesta. Mi ámbito artístico está relacionado con las cosas pequeñas, con 

lo sutil, con la poesía.Tengo un tiempo lento, nada fácil. El cuerpo de mi obra 

requiere atención y reflexión. No hago productos vendibles por su 

comprensión. Me interesan los caminos ricos y buscar en la obscuridad. Por 

eso suelo utilizar material que encuentro en la calle: hilos, barro, estas 

cometas rotas que ya nadie puede hacer volar…. 

 

P. Sus piezas tienen una lectura política. 

 

R. El papel del artista consiste en estar en la percepción real de cada 

momento y dar testimonio de la época que le ha tocado vivir. Pienso que nos 

tenemos que posicionar como ciudadanos y mostrar nuestra indignación. 

 

P. ¿Está usted muy indignada en este momento? 

 

R. Si. muchos creemos que en Brasil hemos sufrido un auténtico golpe de 

Estado. Día a día vamos sabiendo de leyes que se aprueban en contra de la 

población más necesitada. Es un tiempo muy triste en el que vemos como la 

extrema derecha con ayuda de la iglesia evangélica están destruyendo el 

país. 

 

P. ¿Milita en algún partido político? 
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R. No, pero sigo atenta todas las movilizaciones. 

 

P. ¿Comparte la preocupación con el papel secundario que sufren y 

denuncian muchas mujeres artistas? 

 

R. Las dificultades existen en todos los lugares del mundo porque todos los 

privilegios son masculinos. De repente estamos viviendo un despertar de las 

conciencias que es muy bueno, aunque soy de las que creo que sería 

contraproducente generar una lucha de hombres contra mujeres. Tenemos 

que arrastrar a los hombres a nuestra lucha y tener muy en cuenta que lo que 

queremos no son los modos patriarcales para nosotras. 

 

P. ¿Ha sufrido directamente la discriminación como mujer artista? 

 

R. No con mis colegas, pero si los que mandan en los museos o en los 

comisariados son hombres, está claro que siempre van a pensar en otros 

hombres para los mejores trabajos. He sufrido con el mundo de los técnicos 

porque te cuestionan cuando pides algo, como si por ser mujer no tuviera 

conocimientos suficientes. Y luego está el tema de los hijos, que muchas 

mujeres tienen que dejar de trabajar cuando son madres porque no tienen 

ninguna clase de ayuda. Los problemas son muchos. 

 

P. Nació en Madrid, aunque vive en Brasil. ¿Es mejor para un artista vivir 

allí?. 

 

R. Nací en Madrid, pero al mes me trasladé con mis padres a Minas de 

Gerais. Aunque vengo a Madrid a veces, creo que el ambiente artístico en 

Brasil es mucho más estimulante que en España. Pienso que en Europa hay 

más cinismo y en Brasil todo es más vital, más genuino y auténtico. Allí 

podemos vislumbrar mejor la semilla de lo nuevo porque la vida se siente de 

manera más intensa. 
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Os quatro polos da violência 

 
A arte brasileira aponta para situações extremas que 

garantem ao País liderança nos rankings mundiais em 

feminicídios, assassinatos de transexuais, violência 

policial e superlotação prisional 

Ana Abril 

 
N° EDIÇÃO: 35 PUBLICADO EM: 19/06/2017 

 
 

Considerada uma importante atração turística, a nascente do Rio Ailã, em Roraima, situa-se 

no extremo setentrional do Brasil. Em direção ao leste, o último ponto geográfico do 

território nacional é o arquipélago de Martim Vaz, pertencente ao Espírito Santo. O aspecto 

geográfico não é o único que faz de Roraima e do Espírito Santo os extremos do Brasil. Os 

dois estados possuem as taxas mais altas de assassinatos de mulheres: 15,3 e 9,3 por 100 

mil habitantes, respectivamente. Os dados posicionam o Brasil como o quinto país do 

mundo com mais feminicídios. Esse é apenas um dos assustadores índices que deixam o 

país do carnaval, da hospitalidade e da cordialidade dentro do Top 5 da violência nos 

rankings internacionais. A homofobia, as mortes cometidas e sofridas pela força policial e a 

alta população carcerária conferem à realidade brasileira uma condição extrema. 

 

Em 2013, 4.762 mulheres foram mortas no Brasil pelo simples fato de serem mulheres. A 

pesquisa foi realizada pela Faculdade Latino-Americana de Ciências Sociais (Flacso) e 

divulgada no Mapa da Violência de 2015. Ao serem questionadas sobre a falta de dados 

mais recentes, a Secretaria Especial de Políticas para as Mulheres e a Secretaria Nacional 

de Segurança Pública não assumem responsabilidades e, finalmente, revelam: há falhas na 

contabilização de casos devido à inexistência de um sistema unificado entre os estados. Ou 

seja, existe uma alta taxa de subnotificações. 

 

Outra razão da imprecisão estatística é o fato de o homicídio de mulheres ser qualificado e 

considerado crime hediondo há apenas dois anos. Uma clara denominação do feminicídio 

via lei e políticas públicas é fundamental para proteger as vítimas e punir os assassinos. 

Mas o papel das micropolíticas, por meio do discurso artístico, também é fundamental. O 

comprometimento de artistas brasileiros é outro fator que contribui para o combate a essa 

realidade extrema. 

 
 

Assédio deixa marcas 
 

“Sou mulher, trago na carne o cerne das minhas experiências vividas, os anseios libertários 

em defesa de nossos direitos”, disse à seLecT Teresinha Soares, pioneira na luta feminista 

por meio da arte. A artista mineira refere-se ao assédio sofrido por 40% das mulheres 

brasileiras, segundo pesquisa realizada, em fevereiro de 2017, pelo Fórum Brasileiro de 

https://www.select.art.br/edicao/select-no-35/
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Segurança Pública (FBSP), sendo jovens de 16 a 24 anos e mulheres negras as principais 

vítimas. 

 

Aos 90 anos, ela ganha sua primeira grande individual em um museu, o Masp, até 6/8. Em 

meados dos anos 1960, com a série Acontecências, Teresinha Soares manifestou pela 

primeira vez a violência perpetrada contra a mulher nas esferas pública e doméstica. Na 

tela Sem Título (Ciúme de Você, 1966), uma mulher segura uma arma sobre o corpo de um 

homem, como ato de rebelião. 

 

A mostra do Masp intitula-se Quem Tem Medo de Teresinha Soares? A resposta natural 

seria: todos aqueles que temem a igualdade de gênero. “Nos meus trabalhos, a mulher se 

levanta contra os tabus e os preconceitos sofridos”, diz a artista. A liberdade sexual também 

é uma bandeira. Diante da objetificação da mulher, Soares exacerba as formas do útero e 

dos seios em suas pinturas. “Descobrindo seu corpo e seu sexo, a mulher almeja ser sujeito 

e não objeto”, afirma. 

 

O sistema social patriarcal, porém, não autoriza o feminino ativo. Em 2015, foram 

registrados 45.460 casos de estupros, 125 por dia. Considerando a subnotificação, os 

números multiplicam-se, uma vez que só 10% dos casos são reportados à polícia, segundo 

o Instituto de Pesquisa Econômica Aplicada (Ipea). De todas as violências que a mulher 

sofre, a sexual é especialmente sintomática da dominação machista. 

 

Assim como Teresinha Soares, a artista paulista Cris Bierrenbach elabora seu discurso com 

base em suas próprias experiências. Na fotografia Sleeping Beauty (2012), a cabeça de 

Bierrenbach repousa na vertical com uma expressão serena – que poderia ser de morte ou 

de dormência. A equimose no olho chama atenção, apontando a violência de gênero como 

caminho de leitura mais evidente. 

 

Em 2016, a cada hora, 503 brasileiras foram vítimas de agressão física. O trabalho de 

Bierrenbach, porém, esconde outro tipo de agressão. “O roxo do olho é resultado de uma 

cirurgia estética realizada por própria escolha. Isso não deixa de resultar uma violência 

procedente das autoimposições da mulher para se encaixar nos padrões de beleza”, diz. 

 

A desigualdade salarial, os casos de assédio e a pequena porcentagem de mulheres em 

cargos de chefia fazem alusão às questões de gênero no mercado de trabalho, tema 

abordado pela série fotográfica Fired (2013), que em inglês tem o duplo sentido de demitido 

e atingido por tiro, de Bierrenbach. Para a ocasião, a artista retratou-se com uniformes de 

diferentes ofícios, como polícia militar, prostituta ou jogadora de futebol. O trabalho 

completou-se em uma casa de tiro, onde a artista disparou contra as ampliações, deixando 

o rosto das mulheres desfigurado. “Em nenhum dos meus trabalhos eu quero ser eu. Prefiro 

ser uma figura anônima, um genérico feminino”, diz. 

 
 

Homocausto 
 

A cada ano, a Avenida Paulista, em São Paulo, recebe a maior parada gay do mundo: cerca 

de 3 milhões de pessoas reúnem-se para festejar a diversidade. Do início da festa até as 25 

horas seguintes, uma pessoa da comunidade LGBT é assassinada em alguma parte do 

Brasil. A contradição faz-se protagonista no universo LGBT. Ao mesmo tempo que o Brasil 

se destaca pelas políticas públicas favoráveis à comunidade gay, sendo um dos primeiros 
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países a disponibilizar antirretrovirais para o HIV e permitir a adoção para casais 

homoafetivos, aqui é onde se matam mais transexuais e travestis em todo o mundo. 

 

Em 2016, 331 gays, lésbicas e travestis foram mortos, a maioria deles com requintes de 

crueldade, segundo relatório do Grupo Gay da Bahia (GGB). Reconhecido 

internacionalmente por seu trabalho no registro de casos de LGBTfobia, o GGB já compilou 

172 assassinatos só este ano, até a publicação desta reportagem. 

 

O antropólogo e fundador do GGB, Luiz Mott, classifica essa realidade como “Homocausto”, 

em alusão ao Holocausto nazista. Dentro da coletividade, transexuais e travestis são os 

mais vitimados: o número de mortes aumentou 22% entre 2015 e 2016. 

 

“Reconhecimento e aproximação ao mundo trans” é o que busca a instalação artística de 

Sara Ramo, em cartaz até 8/9, na Capela do Morumbi, em São Paulo. Em sua acepção, a 

artista hispano-brasileira ressignifica a palavra “reconhecer” e lhe dá o sentido de “olhar 

para o que nós estranhamos”, reivindicando a complexidade do universo trans. 

 

“Esse universo me interessa particularmente: nele está contido o vislumbre da 

transformação, a idealização do belo, mas que, ao mesmo tempo, sofre uma violência 

extremamente severa”, diz Ramo à seLecT. 

 

 

Detalhe da instalação Para Marcela e as Outras, de Sara Ramo, em cartaz na Capela do Morumbi 

(Foto: Ana Abril) 

 
A dureza está presente nas 138 pequenas esculturas localizadas nos buracos das paredes 

de taipa da Capela que formam a instalação Para Marcela e as Outras (2017). O título do 

trabalho busca, por um lado, trazer um nome próprio para as transexuais e, por outro, fazer 

referência às diferentes projeções que as pessoas realizam da instalação. “A transformação 

está relacionada com se ver no outro, por isso o público me dá diferentes retornos: ligam 

https://homofobiamata.wordpress.com/
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violência e delicadeza, morte e vida; algumas pessoas me falam de escravidão; outras do 

sofrimento do povo indígena”, diz. 

 

Há 25 anos, a Capela do Morumbi recebe anualmente instalações de arte contemporânea, 

mas esta é a primeira vez que o local se mostra, à primeira vista, tão vazio. Isso se deve a 

uma escolha da artista, que decidiu ocupar as margens, e não o centro do espaço, criando 

uma metáfora entre o seu trabalho e o interior dos buracos da Capela, também conectados 

com processos de invisibilidade social e com tudo aquilo que o público não está preparado 

para ver. “O assunto que trato é algo que sempre vemos a distância, por isso era muito 

importante para mim que as pessoas se aproximassem dos buracos.” 

 

Nas fissuras, pensadas como matriz e molde do trabalho, unhas postiças, cílios, meia-calça, 

esmaltes, cabelos, miçangas, glitter, argila e terra misturam-se, formando corpos estranhos. 

Mínimas, as esculturas muitas vezes remetem a formas sexuais complexas ou podem ser 

associadas à ideia de memória. A exuberância que envolve o universo transexual está aqui 

coberta por argila, pó e terra, criando uma espécie de glamour precário. Solitário, em um 

canto da sala, um bolo de aniversário com 40 velas lamenta a baixa expectativa de vida das 

transexuais e dos travestis. 

 
 

Mata e morre 

 
Entre março de 2011 e novembro de 2015, o Brasil registrou mais mortes violentas do que a 

guerra na Síria no mesmo período. Nesse quadro de aniquilamento, a polícia brasileira tem 

um papel expressivo: é a que mais mata e também a que mais morre do mundo. Dados 

mais recentes, de 2015, mostram que naquele ano houve 3.320 vítimas de intervenções 

policiais, ou seja, nove mortos por dia. Do outro lado da moeda, 358 policiais foram 

assassinados. 

 

A violência, por si só, não justifica o índice de letalidade dos policiais: enquanto a taxa de 

mortes decorrentes de intervenção policial no Brasil é de 1,6 para cada 100 mil habitantes; 

Honduras, o país mais violento do mundo, possui taxa inferior: 1,2. O tema, em vez de ser 

combatido pelo Estado, é reforçado economicamente: entre 2002 e 2015, os gastos com 

segurança pública cresceram 62%. Enquanto isso, os números revelam um teor sociorracial 

nas vítimas, em sua maioria jovens negros da periferia. 

 

A violência policial longe dos centros urbanos é retratada em Mãe Preta ou A Fúria de Iansã 

(2014), trabalho do paulistano Sidney Amaral (morto em 20/5, em decorrência de um 

câncer) exposto na Pinacoteca de São Paulo, até 18/9. Sobre fundo escuro, uma mulher 

negra aponta um facão para o pescoço de um policial militar, que dirige sua arma para a 

cabeça de um jovem. O episódio completa-se com outras duas armas seguradas por braços 

anônimos. A obra, que integra a mostra coletiva Metrópole: Experiência Paulistana, é a 

releitura de uma cena do longa-metragem porto-riquenho Cristo Rey (2013), dirigido por 

Leticia Tonos Paniagua. 

 

Como o título da tela indica, Amaral faz um paralelo entre a figura mitológica de Iansã, 

entidade guerreira que protege sua cria e suas convicções a todo custo, e a mulher negra 

da periferia que defende seu filho dos fardados. “O que fiz foi transpor um mito para a 

realidade das ruas paulistanas”, diz Amaral. 
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Mas as falhas na Segurança Pública também agridem os policiais. Para lidar com as 

sequelas que a violência deixa dentro dos quartéis, entre novembro e dezembro de 2003, 

foi desenvolvido um workshop com membros do Programa de Acompanhamento a Policiais 

Militares Envolvidos em Ocorrências de Alto Risco (Proar) e que culminou no trabalho Real 

e Realidade: Violência e Esperança. A iniciativa tinha como pilar o Quebra-Cabeça da 

América Latina (1997), conhecido trabalho da artista gaúcha Regina Silveira, e resultou da 

colaboração entre a artista, seu assistente Eduardo Verderame, o artista educador Paulo 

Portella Filho e a filósofa Dalva Garcia. 

 

Os 20 membros do corpo policial do estado de São Paulo que participaram da oficina 

também integraram o projeto Proarte. Desenvolvido pelo Serviço Educativo do Masp e 

liderado por Paulo Portella Filho, o Proarte era uma das atividades do programa de combate 

ao estresse do Proar e incluía visitas às exposições do museu e práticas no ateliê. As 

atividades artísticas realizadas foram poderosos meios de socialização de interesses 

pessoais e de interação psicossocial dos indivíduos no grupo. “Durante os dez anos em que 

o Proarte esteve ativo, houve manifestações contundentes que indicaram a arte como 

potência do desarmamento”, diz Portella Filho à seLecT. 

 

Nos quatro dias do workshop, os policiais realizaram exercícios para decidir coletivamente o 

assunto do quebra-cabeça, com total liberdade. Também criaram, individualmente, de seis a 

dez peças a partir de fotografias escolhidas de revistas. As imagens eram ampliadas em A3, 

convertidas para P&B e impressas em espuma vinílica, no formato de peças de um quebra- 

cabeça. “O objetivo do workshop era oferecer aos policiais um processo artístico que 

permitisse que eles se expressassem coletivamente através da construção de um discurso 

visual multifacetado”, diz Regina Silveira. 

 

A maioria dos policiais escolheu imagens relacionadas à família, criminalidade, violência e 

política. “Retratei a esperança somente em três imagens, o resto foi violência. No quebra- 

cabeça final, a esperança ficou de canto, lhe demos pouca importância”, diz um policial em 

um vídeo que documentou o processo. 

 
 

Veneza atrás das grades 

 
O Brasil possui a quarta maior população carcerária do planeta. Os últimos dados do 

Levantamento Nacional de Informações Penitenciárias (Infopen), divulgados em 2016, 

revelam que, em dezembro de 2014, 622.202 pessoas superlotavam os presídios 

brasileiros. Destes, 61,6% são negros. O dado mais estarrecedor, contudo, é que 40% dos 

presos são provisórios, ou seja, ainda não foram julgados. 

 

Esta é a realidade que dá a cara do Brasil na 57ª Bienal de Veneza, em cartaz até 26/11. 

Rodeada de ambiguidade, a instalação Chão de Caça (2017), de Cinthia Marcelle, pensa os 

conceitos de cárcere e fuga sob diversas perspectivas. Esse trabalho rendeu à artista 

menção honrosa na Bienal. “Me interessa investigar o espaço simbólico e histórico dos 

presídios brasileiros desde um ponto de vista de quem vê de fora, de quem experimenta os 

limites do dia a dia, projetando, ao mesmo tempo, de dentro de meu exercício estético, uma 

linha de fuga”, explica a artista mineira à seLecT. 

 

O trabalho de Marcelle consiste em um piso formado por uma grade de aço, em cujos vãos 

pedras comuns são instaladas – como se de esculturas se tratasse. Na estrutura do piso e 
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sobre hastes de madeira, várias pinturas integram Chão de Caça. A ideia da prisão é 

reforçada por um vídeo que mostra vários homens uniformizados desmantelando um 

telhado. A peça audiovisual, realizada em parceria com o cineasta Tiago Mata Machado, dá 

a ideia de que os personagens são prisioneiros preparando-se para uma fuga. 

 

Não é a primeira vez que a artista aborda o tema do encarceramento. Em-Entre-Para- 

Perante, individual realizada na Galeria Silvia Cintra + Box 4, no Rio, em 2015, consistia em 

uma instalação que lembrava um pátio central de presídio. Encoberto por cadarços pretos, 

um conjunto de ferramentas utilizadas em situações de fuga repousava ordenadamente no 

chão. 

 

O trabalho de Marcelle consiste em um piso formado por uma grade de aço, em cujos vãos 

pedras comuns são instaladas – como se de esculturas se tratasse. Na estrutura do piso e 

sobre hastes de madeira, várias pinturas integram Chão de Caça. A ideia da prisão é 

reforçada por um vídeo que mostra vários homens uniformizados desmantelando um 

telhado. A peça audiovisual, realizada em parceria com o cineasta Tiago Mata Machado, dá 

a ideia de que os personagens são prisioneiros preparando-se para uma fuga. 

 

Não é a primeira vez que a artista aborda o tema do encarceramento. Em-Entre-Para- 

Perante, individual realizada na Galeria Silvia Cintra + Box 4, no Rio, em 2015, consistia em 

uma instalação que lembrava um pátio central de presídio. Encoberto por cadarços pretos, 

um conjunto de ferramentas utilizadas em situações de fuga repousava ordenadamente no 

chão. 
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Los ayudantes de Sara Ramo 
La artista presenta su primera individual en Travesía 
Cuatro 

 
Madrid, 28/06/2016 

 

Sara Ramo. Los Ayudantes, 2016. Travesía Cuatro 

A comienzos de este mismo año, allá por febrero, os hablábamos de la presentación en 
la Fundación Botín de Santander de los siete proyectos ganadores de la convocatoria 
Itinerarios XXII, y uno de ellos, que pudo verse en la Sala de Exposiciones de esa 
Fundación hasta el 15 de mayo pasado, era el de la artista madrileña Sara Ramo, que 
para desarrollar su propuesta viajó a la selva brasileña (ella vive y trabaja entre Madrid 
y Sao Paulo) y allí, en el parque Inhotim, filmó el vídeo Los ayudantes, en el que muestra 
un ritual nocturno en el que extraños personajes enmascarados, como un hombre 
macaco o un hombre elefante rosa, tocan instrumentos musicales. 

La obra se inspiraba en un texto del mismo título de Giorgio Agamben y versa sobre el 
tiempo circular propio de los rituales para reflexionar sobre la relevancia de la música, 
el juego o los propios ritos como vías para relacionarnos con la naturaleza, aunque no 
solo. 

http://www.masdearte.com/
http://www.fundacionbotin.org/
http://masdearte.com/renderizando-la-realidad/
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Sara Ramo. Los Ayudantes, 2016. Travesía Cuatro 

Ahora esta propuesta podemos verla en la Galería Travesía Cuatro hasta el 26 de julio 
acompañada por dos conjuntos escultóricos que complementan el vídeo: La perversión 
de la forma (Variación I) y Matriz. 

Si en el primero, como hemos comentado, una docena de criaturas de la noche 
deambulan por un paisaje ocultándonos su rostro y tocando música (en medio de la 
oscuridad, solo podemos apreciarlas gracias a la luz de las hogueras que les envuelven 
en una atmósfera de misterio, debiendo aprender a mirar en la penumbra), para la 
elaboración de las esculturas Ramo empleó aquellas máscaras confeccionadas para 
ejecutar el vídeo, obteniendo sus moldes. En el proceso de creación de aquel, las 
máscaras se destruyeron, así que la artista no pudo servirse de aquellos moldes como 
estructuras, decidiendo por eso transformar las propias envolturas en esculturas 
autónomas. 

El trasfondo último sobre el que nos invita a reflexionar Ramo en Los 
ayudantes es el carácter mítico, abultadamente fabuloso y esencial que 
atribuimos a la idea de origen 

http://www.masdearte.com/
http://travesiacuatro.com/
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Sara Ramo. Los Ayudantes, 2016. Travesía Cuatro 

Al encontrar reproducidas en tres dimensiones las máscaras que encontramos en el 
vídeo, Ramo introduce una ruptura clara entre la forma original y su versión 
reproducida. El molde diseñado a partir de la destrucción de la pieza a reproducir no es 
en absoluto un procedimiento escultórico novedoso, pero en este proyecto concreto su 
fin no es la reproducción de ninguna forma, dado que el molde es, en sí mismo, una 
forma única y no un eslabón más en la cadena entre la pieza primera y su reproducción 
técnica. 

El trasfondo último sobre el que nos invita a reflexionar Ramo en Los ayudantes es el 
carácter mítico, abultadamente fabuloso y esencial que atribuimos a la idea de origen, 
un origen que ella en este trabajo revisa, cuestiona y reinventa a partir de esas máscaras 
y sus moldes. 

No es casual que el vídeo de Los ayudantes finalice al amanecer, con la pantalla invadida 
por la vegetación y un fondo sonoro de ruidos de animales. Pero antes de que el vídeo 
acabe, una figura humana, enigmática como el resto, aparece y desaparece con 
fugacidad, como si muriera y regresara al origen, entendiendo la muerte como el inicio 
(o matriz) de un ciclo vital nuevo. Hay mundos sin pensar en inicios, finalidades y 
desenlaces. 

Otro asunto que Los ayudantes plantea es nuestra noción de lo extraño, del otro que nos 
resulta ajeno y oscuro -en parte por nuestra costumbre narcisista de no mirar hacia 
afuera-, de ahí el enigma que rodea a los personajes del vídeo y su propia danza en la 
noche. En este mismo contexto, y también en el de la danza y el rito, había trabajado la 
madrileña en el proyecto anterior, que podemos considerar germen de este, La banda 
de los siete. (Su sentido de la repetición nos hace automáticamente pensar en Nauman, 
aunque las interpretaciones quedan, en ambos casos, muy abiertas). 

http://www.masdearte.com/
http://masdearte.com/especiales/los-cuatro-grupos-de-obras-que-han-hecho-de-bruce-nauman-el-chaman-de-la-circularidad/
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Sara Ramo. Los Ayudantes, 2016. Travesía Cuatro 

http://www.masdearte.com/
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Los seres singulares de Sara 

Ramo 

9/06/2016 - hoyesarte.com 

Sara Ramo (Madrid, 1975) regresa a su ciudad natal para 

presentar 'Los Ayudantes', una exposición que se instala en 

la Galería Travesía Cuatro hasta finales de julio. En esta ocasión, 

además de exhibir la proyección de la pieza audiovisual del 

mismo título, la artista trae una serie de esculturas inspiradas en 

los personajes que protagonizan la grabación. 

En la obra de Ramo siempre prevalece el interés por los procesos 

simples que remarcan el valor emocional de las cosas y los momentos 

únicos. En el trabajo que muestra en esta exposición explora las 

ceremonias rituales, la música, el juego y la creación dentro de un 

orden simbólico con la naturaleza. La compleja relación del mundo de 

hoy con las formas humanas primitivas. 

La muestra parte de la proyección de la pieza audiovisual Os 

Ajudantes por la que el visitante se adentrará en un paisaje nocturno 

donde deambulan 12 criaturas enmascaradas tocando instrumentos 
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musicales. Inmersos en la penumbra se tornan visibles solamente 

sobre la luz trémula de las hogueras, apareciendo y desapareciendo 

en una atmósfera mágica y misteriosa. Estos seres singulares, cuya 

figura recuerda una insistente forma humana, se mueven desprovistos 

de historia o de algún drama residual. Resisten a ello, en una 

dimensión que es desconocida y que es desvelada sólo parcialmente. 

Sara Ramo propone que la vida cotidiana funciona gracias al cuidado 

anónimo de los extraños. Hay un toque de desamparo, pero no como 

forma de idilio perdido, si no más bien con toda la carga de 

perturbación intrínseca de lo que no dominamos. La acción de revelar 

y ocultar crea un enlace entre lo abstracto y lo concreto, y se repite 

también en la serie de esculturas de yeso y piedra concebidas a partir 

de las máscaras de Los Ayudantes. 

Son sus moldes, revelando así su interior hacia fuera. Cada pieza 

lleva en sí una potencia de manera concreta y significativa, pero que 

sólo se presenta en nuestra imaginación. Al igual que en el vídeo, el 

conjunto nunca se muestra y todo lo que se ve son fragmentos. El 

espectador es remitido constantemente a una compleja relación sobre 

el origen y los restos, sobre el exterior y el interior, y al final lo sólido, 

la piedra. Lo que subsiste es justamente lo que permanece en la 

superficie, lo que se incorpora como envoltura, como el musgo que se 

adhiere, como plaga. 
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Sara Ramo 
SAIOA CAMARZANA 9 junio, 2016 

 

Sara Ramo 

 
La artista madrileña expone Los Ayudantes en la galería Travesía Cuatro de Madrid. 

 
Sara Ramo (Madrid, 1975) se adentró en la Mata Atlántica (Brasil) con un equipo y con 

el apoyo técnico necesario para vagar por sus partes protegidas. Tenían dos días, o 

mejor dicho noches, para grabar lo que tenía en mente. Pero llovía. Parte del equipo (40 

personas) estuvo una semana allí, otra parte menos de tres días. Fue un intenso trabajo 

grabar el vídeo Los Ayudantes, un proyecto en el que se ve cómo doce seres 

disfrazados, que se intuye son seres humanos, tocan instrumentos en la oscuridad. 

Estos personajes aparecen y desaparecen, en juego entre lo abstracto y lo concreto, a 

la luz de las hogueras en torno a las que llevan a cabo sus rituales. Lo extraño, la idea 

de extranjero y cómo nos relacionamos con las cosas que escapan de nuestro alcance 

es el tema que vertebra el último proyecto que exhibe en la galería Travesía Cuatro. Al 

vídeo le acompañan una serie de esculturas realizadas a través de las máscaras de los 

personajes de Los Ayudantes. Como una manera de mostrar a una cultura extraña, ese 

concepto que le lleva a realizar proyectos en los que rastrea el sentido del otro, del 

extranjero. 

 
Pregunta.- Para financiar el proyecto Los Ayudantes se inscribió en la beca Marcelino 

Botín. ¿Cómo surgió la idea de este proyecto? 

 
Respuesta.- La idea viene de otro trabajo anterior, La banda de los siete, un trabajo con 

músicos que habla sobre la agrupación y desagrupación y que tiene algo ya muy 

circular porque es una banda que da vueltas en círculo alrededor de un muro. Quería 

continuar con esta idea de grupo, de música y son, además, seres humanos 

https://elcultural.com/author/user-1034
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disfrazados. Me apetecía trabajar con la idea de la noche, de rito y sobre todo con 

el concepto de lo extraño, de lo extranjero, de lo que no comprendemos muy bien. 

La idea de criatura ha venido después, en conversaciones con César Kiraly y empecé a 

pensar en qué es una criatura para nosotros, qué es el otro y cuál es la extrañeza que 

nos genera. 

 
P.- Esta misma extrañeza puede sentir el espectador, que es quien va a tener en sus 

manos el hacer una reflexión y sacar una idea de lo que está viendo, ¿no? 

 
R.- En todos mis trabajos la interpretación queda muy abierta y el espectador es 

partícipe porque el sonido le envuelve pero a la vez está fuera. Es ahí donde se crea 

algo curioso. 

 
P.- Estos personajes están haciendo algo pero no parece que vayan a ninguna parte ni 

que tengan una historia. 

 
R.- Estos seres son extranjeros, los miramos y sabemos que están haciendo algo pero 

no alcanzamos a entender muy bien el qué. También entra en juego la naturaleza y las 

distintas formas de vida, el mundo mágico y fantasioso de la oscuridad. Creo que en mi 

trabajo incluso cuando aparece la fantasía hay un instancia política, hay algo de lo que 

quiero hablar que tiene que ver con la forma en la que nos relacionamos con el mundo. 

Como lo hago de esta manera tan compleja y poética no siempre es fácil interpretarlo. 

 
P.- La oscuridad es un tema recurrente en su trabajo ya que no es la primera vez que lo 

trata. ¿Por qué? 

 
R.- Este trabajo es una continuación de Desvelo y traza, una pieza que me abrió una 

nueva relación con los objetos, con la idea de aparición y desaparición de las cosas, me 

aportó una concepción más rica y amplia. Pero la oscuridad me está absorbiendo 

bastante. Creo que incluso en las esculturas hay oscuridad, esa cosa que está dentro y 

no vemos, que es inexistente. Hay muchas cosas que ver en lo que es oscuro, el 

exceso de luz nos ciega, hay demasiada luz sobre las cosas. Hay que aprender a 

mirar en la oscuridad. 

https://elcultural.com/revista/arte/Sara-Ramo-lux-ex-tenebris/34754
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Frame de Los Ayudantes 

 
P.- ¿Qué le aporta la oscuridad a su manera de trabajar? 

 
R.- La oscuridad como concepto siempre ha estado pero tal vez no de manera tan clara. 

Pero creo que en todo hay oscuridad, en la poesía también. El artista siempre está 

tanteando por la oscuridad, por lo que todavía no ve, no sabe. Está siempre 

buscando lo que no ha conseguido y nunca lo consigue. Yo siempre estoy en la 

oscuridad. Hay artistas que buscan aclarar cosas, yo no, aclaro cosas porque no soy 

una oscurantista pero me relaciono bien con la complejidad que existe en estar 

buscando algo, no encontrarlo de manera concreta y al mismo tiempo mostrar algo que 

está completamente abierto a la interpretación. La idea es que el público pueda 

interpretar y pensar a raíz de eso. 

 
P.- Y esa es una de las funciones del arte, ¿no? Plantear cuestiones al espectador. 

 
R.- Claro, está al servicio de la experiencia de los demás para abrir posibilidades 

de pensamiento inusuales, singulares para que esa singularidad sea compartida 

con diferentes visiones. Es compartir la pluralidad. El arte contemporáneo está poco 

comprendido, se le tiene rabia y puedo entender por qué pero hay muchas cosas 

interesantes. Estoy segura de que mucha gente que venga a ver la exposición no 

entenderá que las esculturas están hechas con el interior de las máscaras del vídeo y 

esto responde a una falta de atención. Creo que la gente observa poco, vivimos en 

una sociedad muy narcisista que nos hace ver poco hacia fuera. En Desvelo y traza 

también hay reflexiones sobre esto. Por eso creo que, por el tiempo y el tipo de 

observación que requiere, tienen una continuidad muy grande. 

 
P.- ¿Por qué decidió hacer las máscaras que se exponen al principio de la exposición? 

 
R.- Tenía la necesidad de crear otra forma además del vídeo y quería que fuera una 

cosa de vestigio, como si hubiera quedado un resto. Tal vez sea una cosa mía de 
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querer retener lo que no podía. Al final continúo sin retener porque la forma que me da 

es otra. Jamás pondría las máscaras porque sería desvelar o traicionar a los ayudantes 

que siempre están un poco escondidos. Me preguntaba mucho sobre la idea del 

origen, de matriz y de molde, cómo crea la naturaleza. Investigué muchas máscaras e 

hice mi popurrí. 

 
P.- De hecho, una vez visto las esculturas y tras caer en la cuenta de que las máscaras 

parten de ahí, da la sensación de estar viendo a una cultura extinguida de la que nos 

quedan las máscaras 

 
R.- Sí, son una especie de restos orgánicos de algo. Pero creo que son plausibles de 

ser renacidos. Mi idea no es que ha muerto una cultura sino que hay otras formas, otras 

maneras y posibilidades, que las cosas nacen y mueren. Para que nazca algo muchas 

veces tiene que morir algo, de lo que nace una cáscara. Me cuesta mucho pensar que 

tengamos que ver el mundo a partir de la idea del fin, creo que hay que ver el 

mundo con la idea de fin y principio constante. 

 
P.- El título toma referencia de un texto del filósofo italiano Giogrio Agamben. 

 
R.- Es un texto en el que habla sobre personajes de Kafka, personajes molestos, que 

parecen un poco idiotas y nunca sabes muy bien para qué están. Habla de los cuentos 

infantiles, de las hadas, de los duendes y de seres un poco feos para terminar hablando 

del trineo del final de Ciudadano Kane de Orson Welles. Al final del texto viene a decir 

que cuando estemos a las puertas, que interpreto que es a las puertas de la muerte, las 

personas que están a nuestro lado, que nos vendrán a buscar y nos pasarán al otro 

lado serán estos seres y personajes, que de alguna manera, en vida nos han ayudado, 

molestado y han estado de secundarios. La interpretación que le doy, y lo que me 

gusta pensar, es que estos personajes son recuerdos, los afectos que somos 

incapaces de confesar, los afectos más primordiales que remiten a la infancia. 

 
P.- ¿Cuál es el nexo de unión con sus ayudantes? 

 
R.- Creo que la idea de Agamben tiene algo más sentimental que no está en mi 

vídeo. Para él en última instancia nosotros somos los seres principales y estos son 

nuestros anhelos más profundos, los que nos dan el empujón para hacer las cosas. 

Pero, aunque poéticamente me gustaba la idea, pienso que en mi vídeo se da con más 

crueldad porque nosotros no somos el personaje principal pero tampoco ellos, hay una 

lejanía y una separación porque son criaturas con la idea de extranjero, lo que no 

entendemos bien. 

 
@scamarzana 

https://twitter.com/scamarzana
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Exposición Desvelo y Traza 
de Sara Ramo en la Panera, 
para imaginar en la 
oscuridad 
Coproducida con la sala Matadero de Madrid, el espectador puede 
construir la obra a partir de su propio imaginario 

 

Exteriores del Centre d'Art la Panera de Lleida 

Propias 

REDACCIÓN 

16/01/2015 13:00Actualizado a 16/01/2015 13:37 
 

Lleida. (Redacción).- El Centre d'Art la Panera cierra este domingo la 

exposición Desvelo y Traza, de la artista Sara Ramo, en la que manda 

la oscuridad. El espectador puede construir la obra a partir de su propio 

imaginario. 

 

Coproducida con la sala Matadero de Madrid, en esta exposición Sara 

Ramo pretende que el espectador descubra, con la mínima luz 

posible, las formas que se le presentan delante. Sin ningún tipo de 

indicación, plantea que sea el mismo visitante el que desvele y trace 

las líneas que resuelven el contenido del espacio a oscuras. 

A partir de un trabajo anterior titulado Penumbra, de 2012, realizado 

en Río de Janeiro para la Fundação Eva Klabin, y con la influencia de 

autores como Helio Oiticica o Lygia Clark, Sara Ramo propone un 

http://www.lavanguardia.com/
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trabajo sensorial basado en la experiencia y la construcción de 

imágenes, a partir del imaginario de cada uno. Se trata de un ejercicio 

de confrontación con el silencio y de lucha con la oscuridad, a partir 

del desvelo como estadio que precede al sueño, que nos mantiene 

vigilantes y atentos, pero a la vez inmersos en un estado que se sitúa 

entre la realidad y la ficción. 

Thanks for watching! 
PUBLICIDAD 

 
Sara Ramo (Madrid, 1975) vive y trabaja entre España y Brasil. Ha 

expuesto en el Centro de Arte Dos de Mayo-CA2M, en la Fundação Eva 

Klabin de Río de Janeiro, en el Espacio de Arte Contemporáneo de 

Montevideo y en la Photographer's Gallery de Londres. Ha 

participado también en exposiciones colectivas en el Museo de Arte 

Moderno de São Paulo; en la 29a Bienal de São Paulo, en la 53a Bienal 

de Venecia, y en la 11a Bienal de Sharjah. 

El centro abre de de 10.00 a 14.00 horas y de 16.00 a 19.00 de lunes 

a viernes; de 11.00 a 14.00 y de 17.00 a 20.00 los sábados y de 11.00 

a 14.00 horas los domingos. 
 

Desvelo y Traza, una exposición en la oscuridad que permite al visitante construir la 

obra a partir de su imaginario 

Propias 

http://www.lavanguardia.com/
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Luces y sombras 

Sara Ramo, que expone 'Desvelo y trazo' en Matadero, 
trabaja entre la oscuridad y la claridad 
VIRGINIA COLLERA 
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La artista Sara Ramo, en su recién estrenado estudio de Madrid.ULY MARTÍN 

 

Acaba de mudarse a un luminoso estudio —tres estancias, tres balcones— en pleno 

centro de Madrid, en un edificio propiedad de la Iglesia anglicana, situada en la misma 

calle, que ofrece pisos “a precio razonable” soloa artistas y arquitectos. “Todavía no 

tengo demasiadas cosas, aunque, en realidad, está todo lo que necesito para trabajar: mis 

materiales, mis libros (aunque la mayoría están en Brasil), el ordenador, café y té y, en 

general, espacio”. El espacio, sobre todo el doméstico, es una presencia recurrente en la 

obra de la artista hispanobrasileña Sara Ramo (Madrid, 1975). También en los textos 

que se escriben sobre ella. “En verdad me inspira, pero no diría que tengo un interés 

especial por él. Empecé a trabajar en una casa grande y antigua porque en Brasil la calle 

era peligrosa, había un conflicto entre la calle y la casa. Cuando hice mis primeros 

trabajos quería ensayar mi creatividad, y lo hice en mi casa porque era lo que estaba 

dentro de mis posibilidades”. 

 

La exposición que ahora puede verse en Matadero Madrid, Desvelo y trazo, tiene su 

origen en una casa ajena, la de la coleccionista y filántropa Eva Klabin en Río de 

Janeiro. A Ramo la invitaron a hacer un proyecto en su residencia, una casa de estilo 

normando diseñada por el arquitecto romano Gaetano Minucci. “Desde 

su fundación invitan a artistas para que hagan intervenciones, y cuando me lo 

propusieron, yo decidí investigar sobre la vida de Klabin: me contaron que cuando 

murió su marido empezó a vivir solo por la noche, en cuanto amanecía se iba a dormir. 

Las visitas al dentista, al médico, a conciertos, todo sucedía de noche. Ahí fue cuando 

empecé a trabajar con la oscuridad”. 

 

Así, completamente a oscuras, se adentrarán los visitantes a la sala frigorífica del 

antiguo matadero madrileño. “Solo hay oscuridad y luz. Me he limitado a usar cosas 

que me he ido encontrando, no he comprado nada. Se trata de una experiencia sensorial 

muy particular porque es un trabajo que se forma en el espectador. Cada uno se las 

ingenia con su imaginario, más que con el mío”, explica. La experiencia de Río le 

enseñó que la gente responde de formas muy dispares a la oscuridad. “A unos les 

encantaba, otros sentían miedo, no dejó indiferente a nadie”. Ella también tiene una 

relación variable con la luz y la oscuridad. “En Madrid busco la luz, los inviernos son 

duros para mí porque mis primeros años de vida los pasé en Brasil, y eso marca mucho. 

Allí, en cambio, valoro mucho la sombra”. 

 

Ramo es de Belo Horizonte, la ciudad de Lygia Clark —a quien el MOMA de Nueva 

York dedica ahora una exposición— y “de muchos grandes artistas”. Sobre su 

escritorio, donde ahora solo reposan un portátil y algunos libros —de los antropólogos 

Eduardo Viveiros de Castro y Roy Wagner, en quienes espera encontrar “algunas 

claves” para próximos trabajos—, cuelgan dos cuadros de Lorenzato, uno de sus 

pintores preferidos. “Son mi mayor tesoro, las dos únicas cosas que tengo que considero 

de valor”. 

http://www.elpais.com/
http://www.evaklabin.org.br/
http://cultura.elpais.com/tag/lygia_clark_belo_horizonte/a/
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Sara Ramo, ou o exercício da liberdade. 

Publicado em 7 de junho de 2012 

 

O mundo de Sara é um mundo de coisas: panelas, vidros e potes de creme, xícaras, camas, 
vasos de plantas, bacias de plástico; ou estatuetas de bichos, escorregadores, pedras, 
objetos descartados, cadeiras, poltronas de teatro. São coisas banais, com as quais 
convivemos no nosso dia-a-dia e nas quais já nem prestamos mais atenção. Sara as desloca 
de seus lugares, agrupa, dispersa; às vezes faz delas um uso inusitado, ou então se limita a 
isolá-las, apontá-las. São gestos corriqueiros, que fazem parte de nosso repertório cotidiano 
de movimentos por meio dos quais agimos… Aqui, a dúvida se introduz. Será que “agimos” 
mesmo sobre as coisas? Ou seríamos, ao contrário, “agidos” por elas? Como dar 
continuidade à frase? É nesta pergunta, no intervalo aberto por esta interrogação que se 
insere o trabalho de Sara. Como é possível “agir” sobre o mundo? A liberdade não seria, 
justamente, a condição primeira para tal ação? Mas não seríamos nós seres de hábito, 
repetindo sempre os mesmos gestos, obedecendo sem cessar aos mesmos comandos – 
limitados e por demais empobrecidos para ver além do que nos é dado a ver? 

 
 
 

Desde o final dos anos 90 Sara tem criado instalações, vídeos, fotografias nos quais se 
defronta – muitas vezes pessoalmente, como nos vídeos em que costuma aparecer como 
personagem – com objetos do cotidiano. Eles não são convocados, no entanto, em virtude da 
sua materialidade, nem tampouco de suas qualidades formais ou conceituais; se 
comparecem com tanta insistência na obra da artista isto se deve, antes, à função que 
desempenham no nosso dia-a-dia – ou seja, na medida em que incorporam uma relação. É 
nossa relação com os objetos que determina nossos gestos; e esta relação não é direta, como 
costumamos pensar, mas se configura no interior de uma dada ordem; ordem que a 
sociedade nos impõe e que dá origem aos nossos hábitos, aos nossos automatismos. É esta 
ordem que rege nossas ações, destituindo-nos, portanto, embora de modo imperceptível, de 
nossa liberdade. 

 

 
Se o trabalho de Sara se confronta com a ordem das coisas é porque, nesse limite imposto à 
nossa relação com elas e com o mundo à nossa volta, o que está em questão é a liberdade. 
Seu trabalho é, portanto e desde já, político. 

 
 

 
Essa preponderância do objeto banal, seu caráter de coisa incontornável que a nós se 
impõe, determinando nossas ações e percepções, é destacada por Sara num trabalho não 
por acaso intitulado Totem (2003). Trata-se de diferentes pilhas de coisas do nosso dia-a- 
dia: xícaras, canecas, etc, erigidas na forma de totem, ao mesmo tempo uma homenagem à 
concretude das coisas e um símbolo derrisório dos gestos e atos cotidianos que rebaixam 
nossa percepção, minam nossa sensibilidade e nos subtraem o mundo[1]. O anseio da 
liberdade já surgira num trabalho anterior, com Cínthia Marcelle – a instalação Aonde anda 

https://stellasenra.wordpress.com/2012/06/07/sara-ramo-ou-o-exercicio-da-liberdade/
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stellasenra.wordpress.com 
07/06/2012 

SARA RAMO TRAVESÍA CUATRO 

 

 

 

minha Tereza(2002): no Centro Cultural da UFMG as duas artistas dividiram a galeria com 
um portão de grades; do espaço menor, onde ficava o visitante, via-se o maior, vazio e 
fechado; de onde estava, o visitante podia contemplar, do outro lado, janelas abertas de 
onde pendiam, jogadas para fora, várias Terezas (nome dado aos lençóis usados para a fuga 
da prisão). 

 

 
Muitas vezes é a própria artista que surge, em confronto com as coisas. Na maioria de seus 
vídeos – feitos de um só plano e com a câmera fixa, segundo a tradição inaugurada pelos 
primeiros vídeos de artistas e performers ao final dos anos 60 – Sara está presente na cena, 
é ela quem manipula os objetos, desempenha a ação. No vídeo Ceia (2001), por exemplo, ela 
lava louça numa cozinha. Seus movimentos repetitivos, maquinais são interrompidos 
quando ela toma um prato e, em vez de ensaboá-lo, quebra-o decididamente. A partir desse 
momento, os gestos vão se multiplicar numa cuidadosa, porém absurda escalada, que não se 
coaduna de modo algum com o ato de preparar uma refeição – uma “ceia”, como sugere o 
título do trabalho. Trata-se de uma série de ações concatenadas, que vão interferir 
justamente na ordem da cozinha: metodicamente as coisas são tiradas de seus lugares e 
outra localização, inusitada, lhes é atribuída: as panelas são dispostas no chão, os alimentos 
derramados por todo lado, numa seqüência de gestos que acaba por transformar o que seria 
um ritual cotidiano (e cozinhar é um desses atos em que o uso dos objetos adequados e a 
ordem das ações têm de ser respeitados sob pena de não se chegar ao objetivo) no seu 
oposto: na criação de uma espécie de caos, mas de um caos “construído” passo a passo, 
“programado”. 

 

 
Já se comentou que a ação de Ceia não é dotada de nenhum sentido dramático – não se trata 
de uma espécie de “explosão”, nem tampouco de um “protesto” da mulher diante de tão 
monótona e repetitiva tarefa cotidiana[2]. Na verdade, a dramaticidade está presente, mas 
apenas em tom de comentário – e não sem alguma ironia – por meio da trilha sonora: a voz 
feminina que, ao fundo, canta uma ópera – afinal, a ópera é notoriamente reconhecida como 
forma artística que dá lugar à intensa e até violenta expressão dos afetos. 

 

 
Assim também, na série de fotografias intitulada Como aprender o que acontece na 
normalidade das coisas (2006), a artista confronta pares de fotografias diferentes de vários 
banheiros: em cada par, a primeira foto mostra o espaço do modo como seu proprietário o 
ordena; na outra, a artista tirou todos os objetos do lugar – inclusive aqueles guardados nos 
armários – e os organizou como uma espécie de exposição, conferindo uma outra, mas 
inquietante ordem, àquilo que repousava no silêncio e na imobilidade do hábito. 

 

 
Na instalação O jardim das coisas do sótão (2004), Sara deixa o espaço doméstico para 
abordar o Museu, levando portanto sua interrogação até uma outra ordem, a ordem 
institucional. Aqui, no entanto, as coisas visadas não são propriamente aquelas que o museu 
costuma exibir, as suas “obras de arte”. Ao contrário, a artista retirou todos os objetos do 
sótão do Museu de Arte da Pampulha e os organizou (agora sim, em função de suas 
características formais e conceituais), na forma de um jardim moderno no Mezanino desse 
museu moderno por excelência – afinal, esse é um dos mais conhecidos projetos de Oscar 
Niemeyer; ao subir numa escada – um desses objetos que o Museu usa no seu dia-a-dia – 
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que a artista instalou como um mirante, o espectador podia contemplar, do lado de fora, um 
outro jardim moderno, desta vez “real”, o de Burle Marx, que circunda o Museu. 

 

 
Do mesmo modo que em Como aprender…, a presente intervenção se concretiza não na 
criação de um caos, mas numa “ordenação” das coisas; coisas que, por sua vez, antes jaziam 
em estado caótico no sótão do museu. Mas agora o gesto da artista tem um outro e novo 
alcance: sem dúvida ele tem o dom de “revelar” justamente aquilo que o Museu esconde, de 
“expondo” como que o “recalcado” dessa instituição que tem por função, justamente, 
“exibir”; mas, ao mesmo tempo, ao exibir não é justamente o Museu que “consagra” a arte, 
inaugurando, por sua vez, uma determinada “ordem”? 

 

 
Esse trabalho teve como seu contraponto uma outra obra – agora no espaço público – que 
também lida com coisas de certo modo “escondidas”, intitulada Nova Atlântida: numa 
vitrine da tradicional Galeria Dantes, um lugar de passagem no centro de Belo Horizonte, 
Sara expôs fotografias reprocessadas extraídas da publicidade de turismo, tomando-as 
como paisagens imaginárias – “guardadas”, portanto, na imaginação – desse lugar utópico. 
Em ambos os trabalhos dois movimentos como que se “complementam” um ao outro: o 
primeiro, em Jardim…, se dá para “dentro”, para o que foi descartado ou escondido (para o 
inconsciente?) pelo Museu – uma instituição que coleta e mostra esta espécie de produção 
imaginária que nossa sociedade chama de “arte”; o segundo movimento se dá “para fora”, 
para um mundo “projetado” para além do nosso mundo – a utopia da Nova Atlântida – 
mundo por sua vez acionado por essa outra espécie de “instituição” social que também 
apela para o imaginário – a publicidade. 

 

 
Essas duas obras deixam clara a relação que se estabelece, no trabalho de Sara, entre a 
ordem e a utopia. Se, por um lado, esmiuçar o sótão do Museu, revelar o que deveria ficar 
oculto pode ser uma maneira engenhosa (e indireta) de lançar a questão da ordem que o 
museu institui – questão premente nos dias de hoje – por sua vez a utopia como gesto 
libertário, como busca de um lugar de liberdade, surge aqui submetida a uma outra espécie 
de ordem não menos, ou até mais poderosa que a do museu: a do sistema midiático com 
suas imagens prontas, que de nós se apropriam sem deixar lugar para a descoberta e a 
criação[3]. Lembremos ainda (mas esta parte do trabalho será levado em conta mais 
adiante) que em meio às coisas do Jardim…, havia também um monitor de vídeo com 
imagens do sótão, no qual as coisas que ali jazem são vistas como que “ganhando vida” e se 
movimentando por meio de animação. 

 

 
Ainda na continuidade dessa abordagem do espaço do Museu e do lugar utópico, do 
confronto entre privado e público, Sara focalizou a relação dentro/fora por meio do espaço 
da galeria e da rua. Mas em vez de realizar um movimento para “dentro”, mostrando os 
objetos “escondidos”, desta vez a artista foi buscar o que está “fora” da galeria, no espaço 
urbano e que, pela “ordem” do sistema de arte, nela não deve entrar: catou na rua uma 
grande variedade de coisas jogadas fora e, em função de novas afinidades entre elas 
construiu, novamente num mezzanino, um outro “jardim”. Nesse trabalho intitulado Uma e 
outra vez lá, mesmo que aqui (2005), o espectador entrava no espaço branco da galeria – o 
oposto “ascético” da rua – e também se deparava com uma escada, um duplo exato da 
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verdadeira escada da galeria; ao subir por ela, ele podia ver, do alto, uma espécie de “caos 
organizado” com todas essas coisas “inúteis”, duplicadas ainda por um espelho que, por sua 
vez, revelava, ao fundo, um muro de tijolos como o avesso das paredes brancas da galeria. 

 

 
A artista não se contenta, no entanto, a desvendar ou a se contrapor ao uso consagrado dos 
objetos. No vídeo Oceano possível (2002), por exemplo, em meio a bacias domésticas de 
plástico cheias de água no chão de um banheiro, ela rema com uma colher de pau e repete 
gestos cotidianos, como beber água e se lavar. Aqui a função consagrada dos objetos é 
ultrapassada numa alusão – de caráter quase lírico, não fora a trilha sonora que “sublinha” a 
banalidade da ação – a uma navegação para além do pequeno banheiro onde a cena se 
passa. Esta evocação de um lugar utópico – no qual seria possível se “libertar” dos hábitos, 
do mesmo modo de ver as coisas – se faz, de resto, presente em outros trabalhos de Sara 
como Alguns dias passados no espaço (2005), por exemplo. 

 

 
Ordem/desordem, realidade/utopia – é esse o desenvolvimento desse confronto que 
conduz a interrogação de Sara sobre a liberdade. Uma interrogação que não se limita à 
organização das coisas, da vida social, das instituições, mas se estende também ao par 
cultura/natureza. Assim, a série Zôo (2006) é um work in progress constituído por 
fotografias (coletadas pela artista ou por amigos), de estatuetas ou de outros tipos de 
reprodução de animais encontradas ao acaso nos lugares mais variados: restaurantes, 
parques, vitrines, etc – todos duplamente “confinados” pela cultura, tanto na sua “forma” 
(estatueta ou outro tipo de reprodução) quanto no espaço exíguo e de variadas funções que 
lhes é atribuído – exigüidade acentuada ainda pelo enquadramento também fechado das 
fotografias. 

 

 
Ainda dentro desse tema da domesticação, de perda da liberdade pela imposição de uma 
determinada ordem à natureza devem ser considerados os trabalhos: Fantástico 
Universo (2004), que tem como tema os animais; o vídeo Selva-me( 2003), cujo objeto são as 
plantas; e, de modo ao mesmo tempo direto e indireto, o vídeo Hotel Paradise (2004), cujo 
tema, além dos animais, é a própria natureza humana: com efeito, aqui existe não apenas 
uma referência ao “tratamento” conferido aos animais pela indústria da imagem, por meio 
de filmes de aventura e de filmes de animais usados na primeira parte do trabalho – aliás, 
um vídeo dentro de outro vídeo que se pode ver pelo aparelho de tevê presente na cena; 
também a própria ação da artista se refere à entrada numa dada “ordem”: ela veste a roupa 
que “recheava” a cobra, o animal de pano que vem “tentá-la” na cama do hotel numa jocosa 
animação, evocando, com seu gesto – cobrir a nudez – a perda do “paraíso” referido no 
título. 

 

 
Nem sempre essa ordem predomina, no entanto; e o movimento é um dos modos de a ela 
escapar. No vídeo Meia volta, volta e meia ( 2005), por exemplo, um quarto de dormir é 
como que “animado” por uma libertária irrupção do movimento, que desloca todos os 
objetos de seus lugares, fazendo-os girar quase 360 graus; quando eles “voltam” aos seus 
lugares, não só a posição inicial não é mais reencontrada, como o movimento é novamente 
retomado e interrompido no seu curso, como a sugerir que ele sempre poderá voltar, e 
tomar de novo conta do lugar. Lembremos agora que, também no Jardim das coisas do 
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sótão, o vídeo mostrado em pequeno monitor no meio do arranjo dos objetos, retomava as 
mesmas coisas encontradas no sótão e lhes imprimia um movimento de animação que as 
fazia deixar seus lugares, pular, “ganhando vida” por meio de uma agitação que vinha 
contrariar a inércia própria de sua condição de refugo, de descarte. 

 

 
Os trabalhos concebidos para o Prêmio Marco Antônio Villaça levam ainda mais longe essa 
investigação da artista. São duas séries de fotografias: a primeira, intitulada Trama para 
palco, é composta por quatro fotos que têm como tema o teatro; uma segunda foto, Dias 
felizes, prossegue com a mesma temática; enquanto isso, uma segunda série 
intitulada Simetrias retoma o espaço (da casa? Do teatro?), focalizando desta vez não os 
seus lugares fixos, mas seus pontos de circulação, de passagem: a porta, o alçapão. Há 
também dois vídeos: Planos móveis e Tudo para o vento. 

 
Permanecendo nos suportes antes já explorados (vídeo, fotografia), esses trabalhos dão 
continuidade às preocupações já patentes na obra de Sara, como a interrogação sobre a 
ordem, a utopia. Enquanto as fotografias continuam a ser apresentadas em séries que 
focalizam um mesmo “tema”, é bom notar que nos vídeos a artista continua usando um 
único plano, fixo, mas que ela não está mais, como na maioria das vezes, em cena, e não 
comanda mais a ação; agora são as próprias coisas que passam a se mover. 

 
 

 
Notemos de saída a grande afinidade entre o vídeo Planos móveis e a série fotográfica Trama 
para palco, que têm como ponto de partida uma situação de ordem estabelecida, ordem que, 
em seguida, vai “desandar”. No vídeo, um amplo plano aberto mostra uma piscina; as raias 
que dividem o espaço com o objetivo de ordenar o fluxo dos nadadores vão se 
desconectando, se embaralham e acabam por criar um emaranhado de linhas, de modo a 
que a piscina não possa mais atender a sua função original. No segundo trabalho, três 
fotografias, as marcações sobre um palco de teatro, que em princípio devem ordenar a 
movimentação dos atores, são deslocadas de foto a foto, de modo a também se 
embaralharem, criando novamente um emaranhado que impede, desta vez, o palco de 
atender ao seu objetivo. Em ambos os trabalhos, trata-se sempre, de uma mesma 
intervenção, por meio da qual a organização de um determinado espaço será desfeita, 
inviabilizando o seu uso para a função que lhes é própria. Mas cada um deles comporta 
outras e novas dimensões. 

 

 
Planos móveis – trabalho no qual a artista volta à água, já presente em Oceano possível –tem 
um forte apelo cinematográfico: não apenas em função de seu título – afinal “plano” é uma 
denominação familiar do campo cinematográfico – mas por ter sido realizado em um plano 
geral de grande profundidade (o que não é habitual na linguagem do vídeo, nem tampouco 
nos vídeos realizados por Sara) e por jogar com uma sutil mas intensa dinâmica entre 
fixidez e movimento. 

 

 
Se levarmos em conta essa presença da noção de “plano”, poderemos considerar, assim, o 
plano aberto que mostra a piscina como o primeiro dos “planos” a que se refere o título do 
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trabalho; o segundo dos planos será dado, por sua vez, pela grande superfície da água que 
se agita levemente, num movimento “natural”; enquanto isso, as raias esticadas dividem o 
espaço em outros ou novos planos, justamente aqueles que vão acomodar e orientar o 
deslocamento dos nadadores. Trata-se, portanto, de “planos” no plural, de três espécies de 
planos: numa primeira ordem, trata-se do “plano” (fixo) como resultado da tomada; o 
segundo plano, que comporta um ligeiro movimento, se refere à superfície da piscina; os 
outros planos – em princípio também “fixos” porque se limitam a definir um espaço de 
movimento do nadador – resultam da divisão desse primeiro plano pelas raias, e 
“comporiam”, por sua vez, o “todo” da piscina. 

 
 

 
São esses planos em princípio “fixos” que se porão em movimento – ou melhor, serão 
desfeitos quando as raias se soltam, inviabilizando o percurso do nadador; mas, ao mesmo 
tempo em que a “ordem” na superfície da piscina se vê perturbada, o “todo” (a piscina, ou o 
segundo plano) se desfaz, desde que suas “partes” (a terceira “espécie” de plano) foram 
anuladas. A água continua lá, mas a piscina perdeu sua função com a destruição desses dois 
planos que a tomada, como uma outra “espécie” de plano, registra. 

 
Esse trabalho se abre, no entanto, para outras possibilidades de leitura. Dentro do conjunto 
de trabalhos aqui reunido ele pode ser posto em relação, por exemplo, com Tudo para o 
vento: com efeito, ambos comportam, desde os seus respectivos títulos (um literalmente: 
“planos móveis”, o outro de modo indireto “tudo para o vento”) um apelo ao movimento. 
No primeiro deles, o movimento é o que permite a modificação, ou melhor, a perturbação de 
um determinado estado das coisas, inviabilizando o uso da piscina para o nado; enquanto 
no segundo é o movimento que dá vida e anima um objeto por sua vez destituído de função, 
“inanimado”. 

 
Com efeito, nesse vídeo um tecido brilhante e um boá – restos de uma festa? – estão como 
que “abandonados” sobre um telhado, enquadrado por sua vez pelo canto, de modo a não 
deixar ver mais nada da edificação correspondente. Como acontece com a piscina, um leve 
movimento se produz quando eles são aflorados pelo vento. Mas enquanto o tecido apenas 
se agita, o boá se ergue, evolui no ar, adquirindo (ou será que ele estaria “desenhando” no 
ar?) um estranho, livre e curioso movimento – de coisa? de bicho? 

 
 

 
Aqui, em vez de partir da relação, da função que as coisas têm e que lhes impõe uma 
ordenação, para chegar à destruição dessa ordem que torna inviável o seu uso, Sara toma 
literalmente “o partido” das coisas, das coisas que se tornaram “inanimadas” porque nós, de 
algum modo, encerramos nossa relação com elas, abandonando-as à sua inércia “natural”. 
Ao serem tomadas pelo movimento, mas por uma espécie de movimento que vem “de fora”, 
que não é determinado pelo circuito das funções sociais, essas, assim como todas as coisas 
sem utilidade, deixam de ser “para nós”, se oferecem e são oferecidas “para o vento”, inúteis 
que se tornaram, deliciosamente inúteis na sua infinita (pois agora sem “história”) graça 
volátil. 
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Já mencionamos a afinidade entre Planos móveis e Trama para palco como trabalhos que 
questionam a ordem das coisas. Em Trama…, com efeito, o embaralhar das linhas de 
orientação dos atores inviabiliza o seu movimento, impedindo a encenação. Convém nos 
determos no conjunto de fotos – do qual Trama… faz parte – que visa o teatro, uma série 
iniciada na verdade anteriormente, com um trabalho intitulado Cenas da peça Vivo Andante 
(1º, 2º e 3º atos), 2004. A entrada do teatro no trabalho de Sara tem a ver com seu percurso 
de vida: antes de iniciar sua carreira nas artes plásticas, ela se dedicou ao teatro – vale dizer, 
chegou a conviver com a cena ainda na adolescência Mas, para além desse dado biográfico, a 
forma teatral parece comparecer, no trabalho de Sara – e aqui ela pode ser vista em 
contraponto com a utopia – também em virtude da sua capacidade de criar uma “outra” 
cena, um “outro” mundo onde é possível dar livre curso à imaginação. 

 

 
Cena da peça Vivo Andante, por exemplo, é constituído por três fotos, e também comporta 
um desafio à ordem: mais uma vez trata-se da manipulação de objetos (cadeiras) 
deslocados de seus lugares originais, na platéia, e instalados no palco, onde se avolumam e 
avançam, de foto a foto, como atores, para a frente da cena. Também em Dias felizes as 
poltronas mudam de lugar: só que desta vez são apenas duas, enterradas pela metade no 
palco, em frente à cortina baixada. 

 

 
Nesse conjunto de trabalhos, que se refere a uma outra noção de ordem, a da representação, 
a ordem dos objetos e a sua perturbação ainda continua em pauta. Oteatro é, afinal, baseado 
numa distribuição de lugares muito clara: a cena e a platéia, o lugar dos atores e o lugar do 
público. Para melhor percebermos o que significa mudar o o público de lugar faz-se 
necessária, no entanto, uma precisão; sobretudo se nos lembrarmos que, ao abordar as 
grandes transformações pelas quais tem passado a arte no mundo global, o crítico Hans 
Belting[4] apontou, como “último refúgio” da realidade perdida, justamente o teatro, 
argumentando que o tipo de participação corporal que ele demanda do espectador tem sido 
posto a proveito justamente naqueles trabalhos de arte contemporânea que mais apostam 
na tecnologia. Assim, cita ele, artistas como Gary Hill – mas eles são muitos mais a fazer o 
mesmo – toma seu próprio corpo como tema na videoinstalação Inasmuch as it is Always 
Already Taking Place (Na medida em que isto já está sempre acontecendo), de 1990, 
enquanto o cineasta Peter Greenaway deixa as imagens da tela e procura criar ocasiões para 
envolver o espectador. 

 

 
Essa “situação” de proximidade corporal, de envolvimento que o teatro propicia e que está 
sendo posta a proveito por tantos artistas contemporâneos não está em questão na série 
que Sara vem desenvolvendo. Apesar de Vivo Andante….  e Dias felizes e Trama… terem 
ainda um caráter de intervenção numa dada “ordem” – aqui a ordem fundada pelo 
dispositivo teatral: afinal, trata-se de “tirar” o espectador da platéial levando-o para o palco, 
para o “lugar” da cena – nesses trabalhos não é tanto o corpo, ou a “participação” do 
espectador (ou do ator) que está em questão. Tais intervenções na “ordem” do teatro, em 
que ora as poltronas ou cadeiras passam para o palco, ora as “marcações” se embaralham 
tem mais propriamente um sentido – agora sim, é o caso de dizer – “dramático”: assim, ao 
“embaralhar” os papéis (dos atores), ou inverter os lugares (dos espectadores) essas 
intervenções acabam por “criar” uma cena, uma outra cena – ou seja, uma verdadeira “cena 
teatral”, que tanto pode ser de grande intensidade dramática – como é o caso de Cena para a 
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peça Vivo Andante…, em que as cadeiras, no palco, parecem avançar ameaçadoramente 
rumo à platéia, como num “crescendo” (aliás, o sentido musical do trabalho já aparece no 
“andante” e no “vivo” do seu título) – quanto de intensidade “rebaixada” como é o caso 
de Dias felizes. 

 

 
O que seria esse “rebaixamento” dramático? O título Dias felizes foi tomado de empréstimo 
de uma peça de Samuel Beckett: nela dois personagens, o marido e a mulher conversam; a 
mulher está enterrada no chão, o homem lê seu jornal sentado numa cadeira. Não se trata 
propriamente de um diálogo, mas de um monólogoem que Winnie, a personagem feminina, 
fala de trivialidades enquanto desempenha algumas ações também triviais: penteia os 
cabelos, remexe no interior da sua bolsa, escova os dentes, e se dirige também ao marido – 
que nunca lhe responde. Ao trazer para a cena as poltronas do teatro, enterradas pela 
metade no chão – como o corpo de Winnie se encontra na peça original – Sara traz, de fato, o 
espectador para a cena, para o que seria o “lugar” dos personagens becketianos. Mas, em 
vez de evocar sua “participação” – uma participação sobre a qual tanto se tem insistido 
ultimamente – seu gesto, antes, “põe em cena” a perplexidade do espectador; uma 
perplexidade que, no teatro de Beckett, deriva justamente do absurdo das situações 
corriqueiras – logo as mesmas que tanto têm interessado a Sara no seu próprio trabalho. 

 

 
As duas fotografias intituladas Simetrias são o primeiro de uma série de trabalhos que Sara 
vai dedicar às portas das casas. Depois de ter trabalhado os espaços específicos e 
confinados da casa: a cozinha, o quarto, o banheiro – aqueles que têm um uso determinado 
e uma organização apropriada para tanto – Sara pretende abordar, em novos vídeos, os 
lugares de passagem, justamente aqueles onde a transformação, a mudança podem 
acontecer. 

 

 
As duas fotografias de Simetrias operam, na verdade, uma passagem entre os trabalhos 
feitos para o Prêmio Marco Antônio Villaça e essa nova série por vir. 
Em enquadramento fechado e em contra-plongée, Simetrias toma dois espaços de passagem 
como que em simetria: aparentemente trata-se de um alçapão no teto – mas, no dizer da 
artista, poderia ser também o buraco do ponto do teatro, por onde se “sopra” o texto para os 
atores – e de uma outra abertura, como a entrada de um corredor. Levando em conta essas 
duas possibilidades, a passagem a que nos referimos não seria, por conseqüência, apenas 
aquela a que as portas de uma casa dão lugar, e que permite passar do confinamento à 
abertura; ela seria também aquela, operada pelo novo conjunto, do teatro à casa, trazendo 
para esta última situações próprias da cena, do imaginário do teatro. 

 

 
Na primeira das fotos, do alçapão (ou do buraco do ponto) emerge um buquê cerrado de 
balões de cor escura; na segunda foto eles já se deslocaram desse lugar, e aparecem 
aglomerados logo ao lado dele, numa outra “abertura”, no que seria a entrada do corredor. 
A câmera apontada para o alto e o ângulo fechado deixam de fato, no ar, a definição do 
lugar: tanto podemos estar numa casa, com o teto sobre as nossas cabeças, quanto – como 
sugere a artista – no porão de um teatro, com a cena sobre nós. 
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Mas, apesar de se tratar de balões, de objetos capazes de vôo livre – como o boá em Tudo 
para o vento –, aqui eles não parecem abraçar esse fim. A câmera voltada para o alto faz com 
que o teto pareça, antes, uma barreira a impedir o seu vôo. Também os enquadramentos 
fechados que “confinam” os objetos – como em muitos dos trabalhos de Sara, o 
enquadramento “confinado” duplica o confinamento das situações focalizadas – não se 
prestam à evocação de movimento livre. Reunidos, os dois recursos sugerem, antes, uma 
espécie de suspensão[5] – como a indicar um estado de perplexidade, que não deixa de 
evocar, por sua vez, a perplexidade e o absurdo introduzidos por Dias felizes. 

 
Da casa ao teatro, do teatro à casa – não seria então o teatro também um modo de 
ultrapassar a oposição ordem/desordem? De um lado a utopia, de outro a cena como duas 
vias de escape, duas possibilidades de experimentar a liberdade pelo exercício da 
imaginação. 

 
Stella Senra 

 
São Paulo, junho de 2008. 
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PhotoEspaña: Reflexiones en torno 

a lo cotidiano 
30 MAY 2009 - 00:00 CEST 

 

 

1'Fotografías pintadas' es el título del proyecto personal de uno de los grandes creadores 
del siglo XX. Son más de 300 imágenes que se exponen dentro de la Sección Oficial de 
PhotoEspaña bajo el epígrafe 'Lo cotidiano'. Gerhard Richter (Dresde, Alemania, 1932) ha 
entablado un productivo diálogo entre la pintura y la fotografía a partir de imágenes de 
pequeño formato tomadas durante sus viajes, paseos o en su propia casa. Las instantáneas 
que no encuentran un hueco en su álbum personal por su falta de concreción, desenfoque o 
por ser duplicados, son posteriormente pintadas. La muestra abre al público el 3 de 
junio. GERHARD RICHTER 

 

 
 

 

SARA RAMO TRAVESIA CUATRO 

http://www.phe.es/
https://elpais.com/tag/fecha/20090530


www.phe.es 
30/05/2009 

 

 

2Sara Ramo (Madrid, 1975) se apropia de elementos y escenas de lo cotidiano, los extrae de sus 
lugares de origen y los recoloca en vídeos, fotografías, collages, esculturas e instalaciones. Se 
tata de la primera exposición individual de esta artista española residente en Brasil, en la 
Sección Oficial de PhotoEspaña, bajo el epígrafe 'Lo cotidiano'. Abre al público el 3 de 
junio. SARA RAMO 

 

3Es la gran exposición colectiva de PhotoEspaña 2009, un recorrido esencial por una década 
que revalorizó la fotografía como objeto y medio artístico. La muestra incluye casi 200 obras de 
23 destacadas figuras de las artes visuales de la época, como David Goldblatt, Allan Sekula, 
Alberto García-Alix, Fernando Miralles, Carlos Pazos o Claudia Andújar, que firma esta imagen, 
titulada 'Rua Direita'. Forma parte de la Sección Oficial, bajo el epígrafe 'Lo cotidiano' y abre al 
público el 2 de junio. CLAUDIA ANDÚJAR 

 

4Dentro del apartado dedicado a las 'Exposiciones Históricas y grandes maestros', 
PhotoEspaña, en su Sección Oficial, ofrece una selección del legado fotográfico de Bartolomé Ros 
(Cartagena, 1906 - Madrid, 1974). Su colección recorre un periodo histórico que comienza en las 
postrimerías de la guerra de Marruecos y el comienzo de la dictadura de Primo de Rivera. Su 
crónica fotográfica de este periodo incluye momentos de gran trascendencia histórica, pero 
también los escenarios de la vida diaria de soldados anónimos, plasmados con una exquisita 
pulcritud formal y responsabilidad documental. Abre al público el 4 de junio. BARTOLOMÉ ROS 

 

5Durante sus 20 años de carrera, Ugo Mulas (Italia, 1928 - 1973) probó diferentes terrenos, 
desde la fotografía de reportaje, el retrato, la moda y la publicidad, hasta llegar a unos trabajos 
de alta implicación conceptual, representados en la serie 'Verifiche' (1972). La exposición, que 
forma parte de la serie 'Exposiciones históricas y grandes maestros', está compuesta por un 
centenar de fotografías en las que se aprecia su sutil habilidad de innovación y su curiosidad. 
Abre al público el 2 de junio. UGO MULAS 

 

 

6El ganador del Premio Descubrimientos PHE Epson en 2008, Yann Gross (Vevey, Suiza, 1981), 
presenta en 'Horizonville' un análisis el tema de la identidad a través del retrato de la vida en 
una zona industrial del valle suizo del Ródano, cuyos habitantes se mimetizan con todo aquello 
que conocen, a través de la televisión y el cine, del estilo de vida americano. La muestra se 
expone en la Sección Oficial de PhotoEspaña bajo el epígrafe 'Proyectos invitados'. Abre al 
público el 5 de junio. YANN GROSS 
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