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Si pienso en cómo llegué a estas pinturas, cómo es que estoy acá, aparecen dos 
momentos concretos. Uno sucede en una de mis clases durante el año 2012, donde 
me encuentro diciendo “Soy rojo y rosa”. Otro momento es en mi casa en 2014. Varios 
días dando vueltas alrededor de una pintura roja casi del ancho de mi cuerpo y una 
altura entre mis hombros y mis caderas, con muchas ganas de vestirla.

1. Practiqué un posible autorretrato tomando seis pinturas con variables de mezclas 
entre rojos y rosas, una estructura que pueda colgarse de la pared como una sola 
pintura. Ni la palabra monocroma puede contenerla, pero es lo que encuentro más 
cercano para identificarla.

2. El montón de ropas que saqué de mi placar lo organicé por color, coloqué una 
ropa dentro de otra hasta conformar unos cuerpos de una fantasmal presencia. De 
ese grupo de ropas aparté un chaleco a rombos. Finalmente, se lo coloqué a aquella 
pintura roja. 

Esa pintura, por tener un chaleco de lana, ahora es un cuerpo. Mi relación con ella y 
su montaje me dejaron en un estado de extrañeza y extrema exposición. Quedé frente 
a una cosa, como tantas otras cosas que se encontraban en mi taller. 

¿Una pintura se ve como un cuerpo cuando se vuelve cosa? ¿Cuánto es capaz una 
pintura de sostener su estado? ¿Bajo qué circunstancias nos encontramos poniéndole 
la ropa a alguien? ¿La pintura a quién se parece? ¿Nuestro olor quién es?

El título que elegí para esa pintura conformada por siete cuadros monocromos con 
variables de rojos fue otra nueva pregunta: “¿Cuánto puede un cuadro?”. Título de un 
proceso que aún continúa. 

En 2011 me acuesto en una alfombra para mirar un cuadro rojo colgado desde el 
techo con sogas sostenidas por poleas y su posible movimiento restringido por un 
nudo en una traba a un lado de la sala. El cuadro fue movido de alturas en varias 
oportunidades, tras escuchar a las personas bajo el cuadro pidiendo mayor o menor 
distancia de él. 

¿Cuánto movimiento genera el no movimiento? Lo miro, se acerca y se aleja. 

Dibujo las posiciones de los cuadros como si fueran diseños de cuerpos atados 
inmóviles de placer. Se los muestro a una persona que sabe atar cuerpos. Le pido 

que me enseñe. Me demuestra cómo hacerlo, me inmoviliza y desde esa experiencia 
se inicia mi trayecto hacia el pensamiento sobre un tiempo y un deseo propio. Las 
marcas de las ataduras las voy tomando como apuntes sobre qué otro modo de vida 
somos capaces de construir. Siento que me fui lejos. Y que lo puedo compartir.

Acumulación de experiencias íntimas compartidas entre varias personas dieron 
espacio y tiempo para conformar una serie de pinturas que llamé “Las cosas amantes”. 
Un cuerpo atado a un mueble, un cuerpo atado a una columna, un cuerpo suspendido 
es un cuerpo que perdió su forma humana. Continué pensando en cómo una pintura 
puede estar construida por varias y mi insistencia en llamarla pintura aunque 
sean muchas o ya no parezca ni siquiera pintura. Con estas pinturas suspendidas, 
amarradas, fue quedando más a la vista todo lo que constituye un cuadro. Tela 
tensada en un bastidor, grampas, ganchos, un tensor, en este caso, la soga. 

¿Puedo dejar de pensar cuando pinto que estoy pintando una tela que está montada 
en un bastidor que su movimiento es la tensión entre los dos?

Para esas pinturas de inicio decido dos colores, rosa y marrón, por todas las razones 
posibles por las que estos dos colores aisladamente y juntos pueden llevarnos. Pienso 
el color como eso que se anticipa a la palabra, eso que no se puede controlar y por 
lo tanto no posee género. El color es el aliado ideal de estos cuerpos, estas pinturas, 
¿será que actúan en complicidad por su liberación? 

Una silla sostenida de la pared, apoyada en una pintura suspendida. Patas y tela 
pintada tensada comparten una misma fuerza. La tela no se rompe, solo permanece 
con la marca. ¿Por qué negar los roces, la lastimadura o la marca de una tela si es el 
registro de la experiencia de esa pintura? Van apareciendo nuevas condiciones y ellas 
las imponen.

A través de la atadura y la restricción como práctica explícita del no movimiento, 
esos cuerpos lograron nuevas formas. Esas formas son las que me hacen discurrir 
que podemos pensar modos de vincularnos por fuera de la expectativa o noción de 
lo que podemos hacer. A simple vista parece que todo está podrido, pero lo invisible, 
el movimiento interno, me da indicios de que un giro del destino puede acontecer. 
Pensar

Veo pinturas abstractas, incluso austeras y con gestos mínimos, y me resulta inevitable 
no verlas cargadas de historias, de cuerpos, de identidades en movimiento e incluso 
ni cargadas, ellas son cuerpos con todo lo que un cuerpo tiene para contar.

Texto de Mariela Scafati, publicado en Remains-Tomorrow: Themes in Contemporary Latin 
American Abstraction, Ed. Cecilia Fajardo-Hill, Hatje Cantz, 2022.
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If I think about how I came to these paintings, how I got here, two specific moments 
come to mind. One of them was in one of my classes in 2012, where I found myself 
saying, “I am red and pink.” The other was in my house in 2014. I spent several days 
going back time and again to a red painting that was almost as wide as my body and 
as tall as some point between my shoulders and hips. I really wanted to dress it.

1. I rehearsed a self-portrait made from six paintings with different mixes of red and 
pink and a structure that could be hung from the wall like a single painting. The 
word monochrome does not encompass it, but it’s as close as I can get.

2. I arranged a heap of clothes I took out of my closet by color. I placed one garment 
inside another until some ghostly bodies took shape. From that bunch of clothes, I 
separated out a vest with a diamond pattern. I eventually put it on that red painting.

Since it has a wool vest on, that painting is now a body. My relationship with it 
and its assemblage left me feeling strange and very exposed. I stood in front of 
something, just one of so many things in my studio. 

Does a painting look like a body when it becomes a thing? How long can a painting 
stay a painting? Under what circumstances do we find ourselves dressing someone? 
Who does painting look like? Who is our scent?

The title I chose for that painting of seven monochrome paintings with shades of 
red was another question: “¿Cuánto puede un cuadro?” [How Much Can a Painting 
Take?]—the name of an ongoing process.

In 2011, I lay down on a rug to look up at a red painting suspended from the ceiling by 
some ropes that themselves were hanging from pulleys, their movements restricted 
by a knot on a hitch on one side of the gallery. The height of the painting was altered 
a number of times at the request of the people underneath it.

How much movement does non-movement generate? I look at it; it comes closer and 
moves back. 

I draw the positions of the paintings as if they were the patterns of bodies bound, 
still from pleasure. I show them to someone who knows how to tie up bodies. I ask 
them to teach me. They show me by doing, immobilizing me, and that experience 
marks the beginning of my journey into thinking about a time and desire of my own. 

I use the marks left by the bonds as notes on what other ways of living we might be 
able to construct. I have the feeling I went far away. And that I can share it.

Accumulation of intimate experiences shared among several people gave space and 
time to conform a series of paintings that I titled “Las cosas amantes” [The Loving 
Things]. A body tied to a piece of furniture, a body tied to a column, a suspended 
body is a body that lost its human form. I continued to think about how one painting 
can be constructed by several and my insistence on calling it a painting even though 
there are many of them or it no longer even looks like a painting. With these paintings 
suspended, tied together, everything that makes up a painting came into view. Cloth 
stretched on a frame, clamps, hooks, a tensioner, in this case, the rope. 

When I paint, can I help but think that I am painting a canvas that is mounted on a 
stretcher and that the movement is the tension between them? 

For those paintings, I start out choosing two colors—pink and brown—for all the 
places that, alone or together, they can take us. I envision color as that which 
anticipates the word, that which cannot be controlled and, hence, has no gender. 
Color is the ideal ally of these bodies, these paintings. Do they act in concert 
because they have been set free?

A chair hanging from the wall, resting on a suspended painting. Legs and painted 
taut canvas partake of the same force. The canvas does not rip; it stays still beside 
the mark. Why deny the scratches, the bruises or marks of a canvas if they are the 
register of what that painting has experienced? New conditions appear, conditions 
the paintings themselves impose.

Through bonds and restrictions as explicit practice of non-movement, those bodies 
take on new forms—the ones that make me think that we can come up with ways of 
relating outside expectations or ideas of what we are capable of doing. It may look 
at a glance like everything is rotten to the core, but the invisible, inner movement, 
tells me that a turn of fate is possible. Think.

When I look at abstract paintings, even austere ones with minimal gestures, I can’t 
help but seeing them as laden with stories, with bodies, with shifting identities. Not 
laden with, perhaps: they are bodies with everything a body has to tell.

Text by Mariela Scafati, published in Remains-Tomorrow: Themes in Contemporary Latin 
American Abstraction, Ed. Cecilia Fajardo-Hill, Hatje Cantz, 2022.
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Pensalo: 
vos, yo, ella y él 
en una pequeña gran ciudad en la 
que el centro, 
el lugar principal, 
la imagen emblemática, 
la marca internacional, 
la foto de las postales, 
donde piden plata los pobres,
todo, 
absolutamente todo, 
se llama sol. 
Pensalo. 
No me digas nada ahora. 
Vos solo pensalo. 
Vos, yo, ella y él 
en sol, 
solos, 
pensando.
No me digas nada.
Sonreí
si querés
pero no me digas
“Estoy sonriendo”.
Sonreí 
solo
o sola
vos yo ella y él
en sol
mirando el
sol. 
Y pensalo.
Sentí en los párpados
la tibieza del
sol
en
sol.

¿La sentís?
No me digas nada.
¿Ves 
el color de la piel?
Pensalo.
No me digas sí
ni me digas no.
Pensalo.
En silencio
solo
en sol.
Y cuando lo hayas pensado
abrí los ojos.
Llamame
si querés
para decirme
“Ya lo pensé”.

Think about it:
you, me, her and him
in a small big city in which the center,
the main place,
the emblematic image,
the international brand,
the picture on the postcards,
where the poor beg for money, 
everything,
absolutely everything,
is called sun.
Think about it.
Don’t tell me anything now.
You just think about it.
You, me, her and him
in the sun,
alone,
thinking.
Don’t tell me anything.
Smile
if you want
but don’t tell me
“I’m smiling”.
Smile
lonely
or alone
you me her and him 
in the sun
looking at the
sun.
And think about it.
Feel in your eyelids
the warmth of the
sun
in
sun.

Do you feel it?
Don’t tell me anything.
Do you see
the color of the skin?
Think about it.
Don’t tell me yes
or tell me no.
Think about it.
In silence
alone
in sun.
And when you have thought about it
open your eyes.
Call me
if you want
to tell me
“I’ve already thought about it”.

Pensalo [Think About It]
Poem by Mariano Blatt for the exhibition Comienza at Travesía Cuatro Madrid

                	                     					       ESP										                                    ENG 
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Painter, printmaker and queer activist, Mariela Scafati uses unframed, 
monochrome canvases to create three-dimensional objects and installations 
that reinterpret traditional genres such as portraiture and landscape painting. 
Painting serves Scafati as a medium of memory and processing of her personal 
experiences, crossed by community work.

Her work is currently shown at MALBA in Buenos Aires, and Hamburger Bahnhof, 
Berlin. Recent shows include Museo Nacional de Bellas Artes, Buenos Aires; 
KW Institute for Contemporary Art (in the context of the 11th Berlin Biennial); 
Collegium, Arévalo, Spain; Storefront for Art and Architecture, New York; and 
Isla Flotante gallery, Buenos Aires, among others.

This year, she took part at Documenta Fifteen with the project Rancho Cuis, as 
a member of Serigrafistas Queer, a group that create slogans to print on t-shirts 
to use at LGBTQIA+ pride marches and transfeminist demonstrations. Since 
2013, she has been part of Cromoactivismo (together with artists Daiana Rose, 
Marina De Caro, Vic Musotto and Guille Mongan), a group that uses color to 
intervene poetically in political events. 

Among other collaborative projects related to screenprinting, education, 
performance and radio, Scafati is cofounder of Taller popular de Serigrafía 
(TPS); she was part of Belleza y Felicidad; in 2014 she made the performance 
Ni verdaderas ni falsas with TPS and Serigrafistas Queer t-shirts, that was 
also presented in 2022 in Reina Sofía Museum in the context of Giro gráfico 
exhibition; she created Radio Electrónica Artesanal together with Lola Granillo.

Scafati’s work is part of institutional collections such as the NationalGalerie, 
Berlin; The Solomon R. Guggenheim Museum, NY; Museo Tamayo, Mexico 
City; Reina Sofía National Art Center Museum, Madrid; MCA - Museum of 
Contemporary Art, Chicago; MALBA, Buenos Aires; MACBA - Museum of 
Contemporary Art of Buenos Aires; MAC - Museum of Contemporary Art of 
Bahía Blanca, Argentina.

MARIELA SCAFATI                                                ESP
(1973. Buenos Aires, Argentina)

Pintora, serigrafista y activista queer, Mariela Scafati utiliza lienzos monocromos 
sin marco para crear objetos tridimensionales e instalaciones que reinterpretan 
géneros tradicionales como el retrato y el paisaje.

La pintura sirve a Scafati como medio de memoria y procesamiento de sus 
experiencias personales, atravesadas por un hacer comunitario.

Su obra se expone actualmente en el MALBA de Buenos Aires y en Hamburger 
Bahnhof de Berlín. Recientemente su obra ha sido incluida en espacios como el 
Museo de Arte Moderno de Buenos Aires; el KW Institute for Contemporary Art 
(en el contexto de la 11ª Bienal de Berlín); Collegium, Arévalo, España; Storefront 
for Art and Architecture, NY; y la galería Isla Flotante, Buenos Aires, entre otros.

Este año ha participado en Documenta Fifteen con el proyecto Rancho Cuis, 
como miembro de Serigrafistas Queer, un grupo fundado en 2007 que crea 
lemas para estampar en camisetas que se utilizan en las marchas del orgullo 
LGBTQIA+ y en las manifestaciones transfeministas. Desde 2013, forma parte de 
Cromoactivismo (junto a las artistas Daiana Rose, Marina De Caro, Vic Musotto 
y Guille Mongan), un grupo que utiliza el color para intervenir poéticamente en 
eventos políticos.

Entre otros proyectos colaborativos relacionados con la serigrafía, la educación, 
la performance y la radio, Scafati es cofundadora del Taller Popular de Serigrafía 
(TPS); formó parte de Belleza y Felicidad; en 2014 realizó la performance Ni 
verdaderas ni falsas con camisetas de TPS y Serigrafistas Queer, que también 
presentó en 2022 en el Museo Reina Sofía, en el contexto de la exposición Giro 
gráfico; creó junto a Lola Granillo la Radio Electrónica Artesanal.

La obra de Scafati forma parte de colecciones institucionales como la 
NationalGalerie, Berlín; The Solomon R. Guggenheim Museum, NY; Museo 
Tamayo, CDMX; Museo Nacional Centro de Arte Reina Sofía, Madrid; MCA 
- Museo de Arte Contemporáneo, Chicago; MALBA, Buenos Aires; MACBA 
- Museo de Arte Contemporáneo de Buenos Aires; MAC - Museo de Arte 
Contemporáneo de Bahía Blanca, Argentina.
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Horizonte
2022
Acrylic on linen, hinges and rope 
60 x 70 x 100 cm
MS005
20.000 EUR
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Todo
2022
Acrylic on linen, hinges, shackle and rope 
230 x 69 x 80 cm
MS004
SOLD
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Llamame
2022
Acrylic on linen, hinges, wall bracket and rope 
170 x 160 x 45 cm
MS006
20.000 EUR
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The ceiling installation is divided 
in three paseos (walks).
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Paseo 1 Paseo 1
2022

ESP
9 lienzos monocromáticos suspendidos
Acrílico sobre lino, bisagras y soga
Dimensiones variables - la instalación original mide 3,85 x 7 m aproximadamente

ENG
9 suspended monochromatic canvases
Acrylic on linen, hinges and rope
Variable dimensions - original installation measures 3.85 x 7 m approx

MS007

34.000 EUR



Paseo 2
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Paseo 2
2022

ESP
10 lienzos monocromáticos suspendidos
Acrílico sobre lino, bisagras y soga
Dimensiones variables - la instalación original mide 4,18 x 6 m aprox.

ENG
10 suspended monochromatic canvases
Acrylic on linen, hinges and rope
Variable dimensions - original installation measures 4.18 x 6 m approx

MS008

40.000 EUR - RESERVADO / ON HOLD



Paseo 3
2022

ESP
10 lienzos monocromáticos suspendidos
Acrílico sobre lino, bisagras y soga
Dimensiones variables - la instalación original mide 4,18 x 6 m aprox.

ENG
6 suspended monochromatic canvases
Acrylic on linen, hinges and rope
Variable dimensions - original installation measures 3.60 x 3.40 m approx

MS009

28.000 EUR
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Paseo 3



TRAVESIA CUATRO | MADRID 
San Mateo 16 

28004 Madrid 
España

TRAVESIA CUATRO | GUADALAJARA 
Av. La Paz 2207 

Colonia Lafayette 
Guadalajara

México

TRAVESIA CUATRO | CDMX 
Calle de Valladolid 35, Roma Norte 

06700, Ciudad de México 
México

©2022 Travesía Cuatro


