
Durante el año 2012, el grueso de las exposiciones celebradas en el Museo Reina Sofía responde
a proyectos organizados y producidos por el propio Museo. Con ellas se ha continuado la línea
de trabajo e investigación puesta en marcha en los años previos. Aun así, no se ha obviado la cola-
boración con otras instituciones –como la Kunsthaus Graz, Austria, o la Fundación Botín, San-
tander–, y se ha llevado a cabo el seguimiento de las itinerancias de aquellas exposiciones que,
habiéndose inaugurado en el Museo Reina Sofía en 2011, han viajado a sedes europeas y norte-
americanas, como es el caso de las de Antoni Muntadas en la Fundaçao Gulbenkian, Lisboa, y en
el Jeu de Paume, París; Yayoi Kusama en la Tate Modern, Londres; Rosemarie Trockel en el New
Museum, Nueva York; o Locus Solus. Impresiones de Raymond Roussel en el Museu de Arte Con-
temporânea de Serralves, Oporto. Además, ha proseguido la actividad del programa Fisuras, con
los proyectos específicos para el Museo de Paloma Polo y Juan Pérez Agirregoikoa.

Por su carácter y argumento, y sin querer simplificar, cabría reunir las exposiciones realizadas
en 2012 atendiendo a los ejes que se mencionan a continuación.  

En primer lugar, aquellas dedicadas a artistas de reconocida trayectoria internacional que,
aunque pertenecientes a distintas generaciones y esferas artísticas, sobresalen por unas propues-
tas con las que examinan los fundamentos propios del arte y la validez de la práctica artística
como vehículo de la constatación de la imbricación del hombre en un entorno político y social,
así como por su naturaleza emocional, apelando para ello al valor de los símbolos o la construc-
ción de la memoria, y presentado nuevas fórmulas narrativas o estimulando los modos de per-
cepción. Tal es el caso de las exposiciones consagradas a Hans Haacke, James Coleman, Sharon
Hayes, Jirí Kovanda o Heimo Zobernig.

Un segundo grupo lo compondrían las exposiciones protagonizadas por mujeres: Paloma Polo,
Rosemarie Trockel, Sharon Hayes y María Blanchard; con ellas se ha abordado la práctica artística
entendida como análisis y evaluación de casos de estudio, la evidencia de los referentes artísticos
y conceptuales en la creación artística, el activismo feminista y la revisión histórico-artística de
una trayectoria, respectivamente. Estas muestras, diferentes en concepción y realización, han
constituido un interesante y variado catálogo de aproximaciones al trabajo de mujeres artistas,
diferentes en el tiempo y por ende en los planteamientos (que en algunos casos resultaron política
y artísticamente hostiles). 

EXPOSICIONES
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El Museo Reina Sofía también ha apoyado la realización de las así denominadas exposiciones
de tesis, sustentadas en una dilatada y profunda labor de investigación de equipos de comisariado
de carácter internacional: Encuentros con los años 30, Espectros de Artaud. Lenguaje y arte en los
años cincuenta, y Perder la forma humana: Una imagen sísmica de los años ochenta en América
Latina. Éstas han significado una nueva y original aproximación a la creación artística en distin-
tos contextos históricos, marcados por una coyuntura política y social determinada o por el reco-
nocimiento en el trabajo de un serie de artistas de la impronta de una personalidad creadora
anterior. Dentro de este apartado, la muestra Perder la forma humana… ilustra el interés del
Museo por explorar y estudiar el arte latinoamericano del siglo XX, línea de trabajo que había ini-
ciado en años anteriores.

A las ya citadas exposiciones organizadas en el marco del proyecto Fisuras, cabe añadir las
dos muestras que han ocupado el Palacio de Cristal en el Parque del Retiro: Nacho Criado. Agen-
tes colaboradores, que también se celebró en el Palacio de Velázquez, y Jirí Kovanda. Dos anillos
dorados, pues todas son ejemplo de producción de nuevas obras para la consecución de proyectos
específicos y de edición de obras desaparecidas o destruidas (como fue el caso de la exposición
de Nacho Criado). 

La programación del Museo desde el Departamento de Exposiciones ha atendido el estudio
del arte español, habiéndose centrado en 2012 en la personalidad artística de María Blanchard
y Nacho Criado, con sendas exposiciones de carácter retrospectivo, las cuales han permitido
reconsiderar el trabajo de ambos artistas y reconocer el lugar que ocupan en una historia del arte
de carácter internacional (sea las vanguardias o la renovación del lenguaje y las prácticas artís-
ticas desde los años setenta). 

Para el desarrollo y realización de todas las exposiciones, se han empleado todos los espacios
expositivos del museo: los ubicados en los edificios Sabatini y Nouvel, así como los Palacios de
Cristal y Velázquez, en el Parque del Retiro.
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Paloma Polo. Posición aparente
Fechas: 26-1-12 / 23-4-12
Lugar: Edificio Sabatini, Espacio Uno
Organización: Museo Nacional Centro de Arte Reina Sofía
Comisariado: Manuel Borja-Villel
Coordinacion: Patricia Molins
Proyecto del programa Fisuras

La propuesta de Paloma Polo (Madrid, 1983) formaba parte de un proyecto de investigación que
pretendía estudiar la relación entre las misiones científicas, impulsadas por gobiernos y grupos
de poder occidentales (desarrolladas en el siglo XIX y comienzos del XX), destinadas a la observa-
ción de eclipses y las políticas de expansión colonial, esto es, evidenciar las concomitancias entre
ciencia e imperialismo. Para ello, la artista contó con la colaboración de instituciones y científicos
y se centró en la expedición de Sir Arthur Eddington a la isla africana de Príncipe (1919), que, si
bien ocurrió en una coyuntura excepcional, por su carácter y consecuencias constituía el para-
digma de estas expediciones.

El resultado de su trabajo convertido en exposición consistió en una selección de catorce foto-
grafías impresas sobre cristal, con las que cuestionaba los paradigmas representativos y su doble
cariz de verdad e ilusión referidos al hecho histórico, y la proyección de una película que la artista
realizó en colaboración con los habitantes (herederos de los trabajadores del cacao de la época
de la expedición) y empresas locales de la región de Príncipe llamada Roca Sundy, la plantación
donde se observó el eclipse.
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Paloma Polo. Acción a distancia. Película de 16 mm transferida a vídeo digital HD, 2012 



Hans Haacke. Castillos en el aire
Fechas: 15-2-12 / 23-7-12
Lugar: Edificio Sabatini. 3ª Planta (Zona A)
Organización: Museo Nacional Centro de Arte Reina Sofía
Comisariado: Manuel Borja-Villel
Coordinacion: Patricia Molins

Hans Haacke (Colonia, Alemania, 1936) ha sido considerado uno de los principales exponentes
de la crítica institucional, un giro del arte conceptual interesado en el análisis de la producción
artística como contenedor de los intereses ocultos tras las instituciones culturales. Sin embargo,
su obra trasciende este horizonte para situarse en el vasto y complejo territorio que articula nue-
vas relaciones arte-vida y arte-sociedad, un modelo que crece paralelo a la desaparición de la
visión romántica del autor como un ser aislado e inspirado. 

La exposición se desplegaba en dos ámbitos interconectados: un primer espacio con obras
realizadas entre 1959 y 2009, y un segundo ámbito que albergaba el proyecto Castillos en el aire
(2012), concebido en España y de manera específica para el Museo Reina Sofía. Lejos de confor-
mar un elenco de obras del pasado coronado por un proyecto reciente, Haacke reactivó sus pro-
puestas desde la actualidad: el impacto social de su obra histórica (Nothing to declare, 1992;
Waiting for the End of History, 1992; Trickle Up, 1992) lanzaba ecos y réplicas sobre el nuevo pro-
yecto, reflejo de cómo el presente es heredero de acciones y decisiones pretéritas. Castillos en el
aire surgió al hilo de la actualidad española. Para ello, Haacke realizó una serie fotográfica y un
montaje de vídeo –que conformaron una instalación multimedia– sobre el caso concreto del Plan
de Actuación Urbanística del Ensanche de Vallecas (Madrid). En ella evidenciaba la relación
identitaria existente entre la inflación económico-mobiliaria y la artística. 
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James Coleman
Fechas: 25-4-12 / 27-8-12
Lugar: Edificio Sabatini, 1ª planta: Sala A1, Sala de Protocolo y Sala Bóvedas. 
Organización: Museo Nacional Centro de Arte Reina Sofia
Comisariado: Manuel Borja-Villel
Coordinacion: Rafael García

La obra de James Coleman (Ballaghaderreen, Irlanda, 1941) propone una reflexión sobre la cons-
trucción y experiencia de la realidad y explora cuestiones referentes a la percepción, la repre-
sentación, la memoria y la identidad. Mediante el uso de medios audiovisuales, Coleman sitúa
al sujeto como elemento central de su trabajo e induce al espectador a considerar cómo la inter-
pretación conforma nuestra comprensión de lo que vemos.

Su exposición en el Museo Reina Sofía ha significado la primera retrospectiva de gran enver-
gadura de Coleman jamás celebrada. Se exhibieron dieciséis obras, entre las que se incluían sus
piezas inacabadas de su época en Milán en los años 70 hasta su trilogía de los años 90 formada
por Background, Lapsus Exposure e INITIALS. Igualmente, se mostraron piezas cruciales de su
trayectoria como Fly, Box, Untitled: Philippe VACHER, así como la obra Retake with Evidence,
presentada por encargo en la Documenta 12 (2007). Por medio de sus imágenes, proyectadas en
diferentes formatos audiovisuales –diapositivas, 16 y 35 mm y proyección digital– el espectador
era instado a sumergirse en un acto crítico de percepción a través de unos trabajos realizados
con minuciosidad, lentitud y con una cuidada presentación.
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Nacho Criado. Agentes colaboradores
Fechas: 5-5-12 / 1-10-12
Lugar: Palacio de Velázquez y Palacio de Cristal, Parque del Retiro, Madrid
Organización: Museo Nacional Centro de Arte Reina Sofía
Comisariado: Remo Guidieri
Coordinacion: Gemma Bayón y Soledad Liaño
Itinerancia: Centro Andaluz de Arte Contemporáneo, Sevilla (29-11-12 / 3-3-13)

La exposición dedicada a Nacho Criado (Mengibar, Jaén, 1943 – Madrid, 2010) trazaba un arco cro-
nológico de más de cuatro décadas, durante las cuales el artista utilizó medios diversos (instalación,
escultura, fotografía, vídeo, arquitectura) para reflexionar acerca de conceptos como el tiempo y el
devenir, el contraste entre la idea y la materia, el destino de la obra de arte dentro de una dialéctica
de construcción y destrucción, o el sentido de la ruina y el desecho.

En el Palacio de Velázquez se mostró una selección retrospectiva del trabajo de Nacho Criado,
poniéndose de manifiesto su capacidad de adoptar diversas prácticas sin asociarse a ningún movi-
miento o grupo artístico específico. Aun así, en su recurrencia al pasado (Rothko, Marcel Duchamp,
Bruno Taut, Matthias Grünewald, Samuel Beckett), Criado reactivaba y actualizaba, como nuevo
agente colaborador, las ideas de aquellos que permanecen dentro de la historia del pensamiento no
como obras de arte, sino como proceso. 

En la segunda sede, el Palacio de Cristal, se reconstruyó la exposición Piezas de agua y cristal
(1991), que Criado presentó en ese mismo espacio. Dicha muestra, en el ecuador de su carrera, mos-
traba la permanencia y evolución de sus intereses, desde el efecto de los agentes colaboradores en
el criadero de hongos que situó en las paredes vítreas del edificio (Umbra Zenobia) hasta el uso del
cristal como objeto encontrado (Trasvase).

Nacho Criado. A partir de Mathias Grünewald, 2008. Fotografía Rafael Suárez
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Rosemarie Trockel: Un cosmos
Fechas: 23-5-12 / 24-9-12
Lugar: Edificio Sabatini. 3ª Planta. Zonas B, C, D
Organización:  Museo Nacional Centro de Arte Reina Sofía
Comisariado: Lynne Cooke
Coordinacion: Soledad Liaño

La exposición se concibió como el despliegue del “cosmos” de Rosemarie Trockel (Schwerte,
Alemania, 1952), un mundo conformado por las ideas y las afinidades de la artista. En ella se pre-
sentó un amplio conjunto de obras de diferentes épocas y culturas, así como otras que por su ori-
gen o naturaleza han sido consideras como propias de ámbitos ajenos al arte, pero que dada su
sofisticación y refinamiento, por su propósito y resultado estético, acabaron contemplándose
como obras de arte en sí. Tal es el caso de las delicadas reproducciones en vidrio de criaturas
marinas y flores creadas en el siglo XIX, o las acuarelas sobre fauna y flora de la artista Maria
Sibylla Merian del siglo XVII. Por otro lado, el interés de Trockel por los artistas autodidactas, en
general poco reconocidos, proviene de su empatía con las cuestiones que abordan en sus obras,
así como con la franqueza y la inventiva que manifiestan. 

La selección de piezas estaba marcada por el conocido desprecio de Trockel por las jerarquías
convencionales de las artes plásticas y por su interés por soportes y materiales que en su día se
asociaron a formas de arte locales o artesanales. El conjunto de obras reunidas, tanto de la artista
como debidas a sus afinidades, ha proporcionado una nueva vía de aproximación y estudio de su
propio trabajo, ya sea reciente como en perspectiva. 
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Vista de la exposición. Rosemarie Trockel: Un cosmos. Museo Reina Sofía, 2012
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Sharon Hayes. Habla
Fechas: 30-5-12 / 24-9-12
Lugar: Edificio Sabatini. 3ª Planta (Zonas E y F)
Organización: Museo Nacional Centro de Arte Reina Sofía
Comisariado: Lynne Cooke
Coordinacion: Leticia Sastre

Los temas de relevancia social, por lo general inscritos en acontecimientos históricos recientes,
constituyen el origen del trabajo de Sharon Hayes (Baltimore, EE. UU., 1970), desde que presentó
sus primeras performances públicas a mediados de la década de 1990. Un aspecto que aborda
constantemente esta artista es el estudio de los complejos vínculos entre historia y política, tal
como se articulan en el individuo y en la conciencia colectiva. Hayes ha utilizado distintos medios
–fundamentalmente el vídeo, la instalación y la performance– para investigar la interrelación
entre discurso, política e historia. Sus estrategias conceptuales y metodológicas derivan de ámbi-
tos discursivos tan diversos como la etnografía, el periodismo, la retórica, el teatro y la danza. 

Para su exposición en el Museo Reina Sofía, que ha sido su primera gran individual en Europa,
la artista optó por el término en castellano “habla”, por cuanto aludía a la comunicación como
modo de permanecer en contacto, lo que conlleva un sentido de colectividad, y sin olvidar, por
otro lado, su sentido imperativo. Esta elección se fundamentaba en el interés de Sharon Hayes
por la naturaleza performativa del lenguaje. Para la muestra se reunieron diez de sus proyectos
más significativos, entendidos como ejercicios de comunicación y sobre el lenguaje, insertos
siempre en contextos connotados políticamente y en los que exploraba cómo se articula la cues-
tión de género dentro de esas protestas políticas. Además, Hayes presentó una performance, rea-
lizada expresamente para la exposición, en colaboración con el también artista y escritor
mexicano Pablo Sigg, la cual se llevó a cabo el día de la inauguración. 

Vista de la
exposición.
Sharon Hayes.
Habla. 
Museo Reina
Sofía, 2012



Espectros de Artaud. Lenguaje y arte en los años cincuenta
Fechas: 19-9-12 / 17-12-12
Lugar: Edificio Sabatini. 3ª Planta (Zonas A)
Organización: Museo Nacional Centro de Arte Reina Sofía
Comisariado: Kaira M. Cabañas y Frédéric Acquaviva
Coordinacion: Teresa Velázquez, Verónica Castillo y Natasha Goffman

La exposición Espectros de Artaud. Lenguaje y arte en los años cincuenta ha querido situar la pro-
ducción de Antonin Artaud –en el teatro, el cine, el dibujo y la radio– como un legado crucial para
entender las neovanguardias de la posguerra en los Estados Unidos, Francia y Brasil. Con la inclu-
sión de distintos medios de expresión artística (pintura, música, cine, y poesía), la exposición
mostró cómo el deseo de Artaud de trascender los confines del lenguaje, tanto hablado como
escrito, sobrevivió en el trabajo de otros artistas. Las propuestas teatrales de Artaud se reformu-
laron y desarrollaron en el ámbito de la poesía letrista con los Mégapneumies (1950 y 1953) de
Gil Wolman y los Crirythmes (1951-1952) de François Dufrêne; y en el ámbito del cine con las
principales películas letristas, producidas por Isidore Isou y Guy Debord junto con Wolman,
Dufrêne y Maurice Lemaître. Otro caso concreto lo constituyó el escritor sueco Öyvind Fahlström
con sus experimentos en el campo de la poesía concreta. 

A modo de epílogo, se exploraron dos vertientes de los movimientos de antipsiquiatría a
través de material documental y audiovisual. Por un lado, la figura de la doctora Nise da Silveira
en Brasil y su Museu de Imagens do Inconsciente. Por otro, los letristas en su campaña contra
el Dr. Gaston Ferdière, quien había tratado la “locura” de Artaud a base de electroshocks. Estos
movimientos percibieron al Artaud pos-Rodez y su obra Van Gogh, le suicidé de la societé (Van
Gogh: el suicidado por la sociedad, 1947) como una referencia y una fuente fundamental de
inspiración.
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Encuentros con los años 30
Fechas: 3-10-2012 / 7-1-2013
Lugar: Edificio Sabatini. 1ª Planta (Zona A1) y 2ª planta (Sala 206)
Organización: Museo Nacional Centro de Arte Reina Sofía
Comisariado: Jordana Mendelson
Coordinación: Leticia Sastre y Rocío Robles

Apoyada en una ingente labor de investigación, Encuentros con los años 30 presentaba la década
basándose no sólo en las narrativas propagandísticas (a pesar de que es una característica esencial
de los treinta), sino en el hecho de cómo los artistas tuvieron que trazar su propio camino en un
ambiente de creciente violencia e incertidumbre vital. La exposición sostenía que ésta no fue una
década de “restos” o articulada sobre una única corriente narrativa, sino más bien un puente de unión
entre la innovación vanguardista, el compromiso político y las redes globales de viajes y comunica-
ciones. Se trataba de poner de manifiesto una década fundamental para el desarrollo de estrategias
artísticas, que hacía del viaje, el conflicto y especialmente del encuentro temas presentes en la reor-
ganización de ideales sobre la creatividad y la resistencia, que han perdurado en artistas individuales
y comunidades de artistas hasta la actualidad. La intención era mostrar la relación de reciprocidad
que establece el artista con su época, con su medio artístico y con su biografía. 

La exposición se estructuraba en varios bloques temáticos: Fotografía y Publicidad, Exposiciones
Internacionales, Arte Abstracto, Surrealismo y Realismos, a través de los cuales se presentaron al
público los más importantes movimientos, ideas y artistas de la década. Cada una de estas secciones
pretendía subrayar las características generales de cada movimiento, así como poner de manifiesto
los problemas de eclecticismo, identificación como grupo y las peculiaridades surgidas en los dife-
rentes contextos nacionales. 
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Juan Pérez Agirregoikoa: ¿Queréis un amo? ¡Lo tendréis!
Fechas: 10-10-12 / 25-2-13
Lugar: Espacio Uno y Sala de Protocolo 
Organización: Museo Nacional Centro de Arte Reina Sofía
Coordinacion: Aurora Rabanal Torres
Proyecto del programa Fisuras

Juan Pérez Agirregoikoa (San Sebastián,
1963) señala que sus obras se corres-
ponden a pensamientos, “flashes”, que
surgen de forma improvisada convirtién-
dose en dibujos, pancartas o vídeos no
tamizados, esto es, en forma de exabrup-
tos, unas veces groseros y otras envueltos
con una apariencia culta. 

El título del proyecto Queréis un
amo? ¡Lo tendréis!, producido con
motivo de su exposición dentro del pro-
grama Fisuras, alude a una sentencia
del psiquiatra y psicoanalista Jacques
Lacan en sus reflexiones sobre el “dis-
curso del amo”. En el Espacio Uno, los
dibujos se disponían en doble fila rode-
ando perimetralmente una de las salas.
En la fila de arriba comparaba el com-
portamiento del ser humano con el del
perro, el animal más vinculado en el
inconsciente colectivo a la idea de “amo”;
en la de abajo, desplegaba de manera rít-
mica imágenes –a la manera de retratos–
una serie titulada Mutar de personajes
públicos que, envejecidos y en sillas de
ruedas, evidenciaban la mutación y decrepitud del ser humano y sus irremediables consecuen-
cias. Esta serie de imágenes, como indicaba su título, contrastaban en su hermetismo con su
inmediatez. 

En la Sala de Protocolo, el artista presentó dos animaciones que proyectó en pantallas dis-
tintas pero simultáneamente. En ellas insistía en una crítica a la cultura como forma de adies-
tramiento de lo socialmente perturbador, protagonizadas por un skater y por iconos de rebeldía
generacional, que destruyen viejos iconos pero generan nuevos amos.
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Dibujo de la serie ¿Queréis un amo? ¡Lo tendréis!, (detalle), 2012.
Carboncillo sobre papel. 100 x 75 cm 



María Blanchard
Fechas: 17-10-12 / 25-2-13 
Lugar: Edificio Sabatini. 3ª Planta. Zonas C-D-E
Organización: Museo Nacional Centro de Arte Reina Sofía y Fundación Botín
Comisariado: María José Salazar
Coordinacion: Gemma Bayón
Itinerancia: Sala de Exposiciones de la Fundación Botín, Santander (22-6-12 / 16 -9-12)

La exposición dedicada a María Blanchard (Santander, 1881 - París, 1932) ha querido rescatar a la
artista como figura fundamental en la renovación plástica que tuvo lugar en París a comienzos del
siglo XX, con una carrera coherente, en sintonía con su tiempo y como una de las pioneras de una
generación de mujeres ligadas a la vanguardia. A pesar de las hostilidades y exclusiones que tuvo que
superar en un contexto dominado por hombres, y con una deformidad física de nacimiento, logró
insertarse en el ambiente de Montparnasse y ser reconocida por su compromiso con los lenguajes
de la modernidad. 

La muestra, de carácter retrospectivo, se organizó atendiendo a los distintos contextos y
momentos sobre los que se erigió su trayectoria: desde la España regeneracionista al París de
entreguerras, ocupando un lugar central el período cubista (1913-1920), sus años socialmente
más activos. También se realizó una limitada revisión de sus obras anteriores, que conforman el
período de formación (1903-1913), y, a modo de cierre, se reunió un conjunto de obras represen-
tativas del retorno a la figuración, que desarrolló en su última etapa (1919-1932). Además, como
complemento al discurso expositivo, se dedicó un espacio al dibujo, que ha permitido reconocer
el virtuosismo técnico de la artista; y otro que albergaba documentación –catálogos, invitaciones,
cartas–, que permitía contextualizar su persona y obra. 
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María Blanchard. Bodegón con caja de cerillas, 1918. Óleo sobre lienzo. 74 x 50 cm, (detalle)
Colección Alberto Cortina



Perder la forma humana: Una imagen sísmica de los años ochenta en América Latina
Fechas: 26-10-12 / 11-3-13
Lugar: Edificio Sabatini 3ª Planta. Zonas D, E y F
Organización: Museo Nacional Centro de Arte Reina Sofía
Comisariado: Red Conceptualismos del Sur
Coordinacion: Teresa Velázquez, Rafael García y Tamara Díaz

Esta exposición, apoyada en una exhaustiva investigación y recopilación de materiales docu-
mentales y testimoniales, abordaba la aparición múltiple y simultánea de nuevos modos de
hacer arte y política en diferentes puntos de América Latina durante los años ochenta. El lapso
histórico considerado se iniciaba en 1973, año del golpe de Estado de Pinochet en Chile, y se
extiendía hasta 1994, cuando el Zapatismo inauguraba un nuevo ciclo de protestas que refunda
el activismo a nivel internacional. Ese período se correspondía con la consolidación del neo-
liberalismo como una nueva hegemonía, el ocaso de los socialismos reales y la crisis de la
izquierda tradicional.

La muestra no pretendió generar una mirada totalizante sobre las transformaciones artís-
ticas en América Latina en los años ochenta, sino conformar un intento de repensar una serie
de microhistorias y casos de estudio localizados, capaces de permitir un análisis más profundo
de esa década desde sus pulsiones más revulsivas. El proyecto consideraba una serie de casos
críticos en países como Argentina, Perú, Brasil, Chile, Uruguay, Colombia, Paraguay y Cuba,
devolviendo densidad documental y componiendo un relato polifónico a esas prácticas colec-
tivas. En casi todos los casos se trataba de situaciones excepcionales y enérgicas de resistencia
frente a la opresión, o que generaron desde los márgenes del arte nuevos territorios simbóli-
cos para discutir públicamente y procesar de otro modo las violencias vividas. Muchas de
estas microescenas  habían quedado omitidas o subestimadas en los relatos oficiales de la his-
toria del arte, siendo desactivada su potencia crítica tanto en las esferas del arte como de la
política.
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Jirí Kovanda. Dos anillos dorados
Fechas: 30-10-12 / 24-2-13
Lugar: Palacio de Cristal, Parque del Retiro, Madrid
Organización: Museo Nacional Centro de Arte Reina Sofía
Coordinacion: Soledad Liaño

Jirí Kovanda (Praga, República Checa, 1953) desarrolla una práctica artística que se fundamenta
en la repetición de acciones y gestos cotidianos como modo de intervención y resignificación tenue,
casi furtiva, del espacio público. Reacio a catalogar su arte como conceptual o político, Kovanda
irrumpió en la escena internacional europea a finales de los años 70 con sus acciones públicas. La
deliberada sutileza de sus proyectos radicaba precisamente en el carácter imperceptible y efímero
de los mismos, que, evitando el contacto directo con el público, siempre perseguían crear algún tipo
de reacción e interpelación. 

Dos anillos dorados ha sido una intervención realizada de manera específica para el Palacio
de Cristal, un espacio que, por su transparencia y su posición geográfica, comparte con la obra
de Kovanda su carácter de tránsito, entre lo público y lo privado. Asumiendo la arquitectura del
palacio como parte de la instalación, se dispusieron dos anillos dorados en dos lugares distintos,
estableciendo una suerte de diálogo entre lo visible y lo invisible, lo valioso y lo funcional. Unos
elementos corrientes –hierba seca y una cuerda– sostenían y enmarcaban los objetos preciados,
y éstos, a su vez, delataban y revivificaban la presencia de aquello que hubiera pasado desaperci-
bido en el devenir diario. La amplitud del edificio, multiplicada por su carácter transparente,
incidía en la menudencia de los anillos, monumentalizados y a la vez neutralizados por la cuerda
y la hierba seca, elementos que encuentran su raíz en las poéticas del arte povera.
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Vista de la exposición. Jirí Kovanda.Dos anillos dorados. Museo Reina Sofía, 2012ˇ



Heimo Zobernig
Fechas: 9-11-12 / 15-4-13
Lugar: Palacio de Velázquez, Parque del
Retiro, Madrid
Organización: Museo Nacional Centro de
Arte Reina Sofía / Kunsthaus Graz
Comisariado: Jürgen Bock
Coordinación: Fernando López

Heimo Zobernig (Mauthen, Austria, 1958)
se apropia de historias del arte para cuestio-
nar sus relatos y las posiciones ideológicas
subyacentes, subvirtiéndolas y reinterpre-
tándolas con una economía de materiales,
medios y metodologías que resulta inquie-
tante y cautivadora. Una de las principales
características de su trabajo es la puesta en
escena de la exposición como arte. En su
obra, los componentes de la exposición se
presentan a menudo como objetos de arte
autónomos, piezas de “arte por el arte”,
poseyendo una aparente independencia res-
pecto a su propio montaje. 

Esta exposición, la primera retrospectiva
en España del artista austriaco, ha recupe-
rado ciertas obras clave en su carrera en
tanto que ejemplos de su modus operandi
dentro de un sistema, el de los museos y gale-
rías, que habitualmente condena al arte a
tratar los objetos como reliquias del pasado. 

La escenificación del arte ha constituido el núcleo de esta exposición y para ello ha empleado
telones, pantallas blancas y otros elementos arquitectónicos, como tabiques temporales y suelos
enmoquetados, o una escultura que semeja una obra de arte minimalista y a la vez desempeñaba
una función de soporte de obras pictóricas. Zobernig invitaba al público a participar en esta obra,
a asumir su propio papel como algo más que meros espectadores, formando parte esencial de
una exposición orquestada y coreografiada para que emergieran las correlaciones del objeto y el
discurso. La inclusión de estos telones ha supuesto una intervención de tal grado que modificó
de manera sorprendente la experiencia del espacio del Palacio de Velázquez. Otro tema subyacía
en la exposición casi de manera imperceptible: la pintura se mostraba y desplegaba en casi todas
las instalaciones como un medio performativo, como fondo de las posibles proyecciones de los
visitantes, no como obra en sí misma.
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Mateo Maté. Universo personal
Fechas: 13-3-12 / 27-6-12
Lugar: Abadía de Santo Domingo de Silos (Burgos)
Organización: Museo Nacional Centro de Arte Reina Sofía
Comisariado: Lynne Cooke
Coordinación: Beatriz Jordana

“Universo personal” va a contracorriente de la  tendencia seguida en los últimos años por  Mateo
Maté (Madrid, 1964), en parte porque responde vívidamente a la singularidad de la localización
para la que se encargó el proyecto: el monasterio benedictino de Santo Domingo de Silos.  Maté
evoca el universo de un monje que vive bajo el régimen de la vida monacal, mediante una obra
estructurada en dos partes: una proyección, en la antecámara de la sala de exposiciones, y una
instalación situada en la galería posterior.  Hay diversos objetos familiares suspendidos dentro
de una envoltura esférica: un zapato, unas gafas, un devocionario, una lámpara de escritorio. Una
pequeña cámara, que circunnavega lentamente esta constelación de objetos cotidianos, filma
todo lo que capta con su objetivo fijo. A continuación, en tiempo real, esta mirada mecánica se
proyecta sobre una pared de la sala contigua. Lo inmaterial se vuelve material y lo espectral, con-
creto. La imagen visionaria de Maté alude a la dialéctica de lo espiritual y lo material desde la
que el eclesiástico construye su mundo.

Vista de la exposición. Mateo Maté. Universo personal. Abadía de Santo Domingo de Silos, 2012


