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Esta exposición es la primera muestra dedicada a explorar, de una forma más amplia, la 

relación entre el arte contemporáneo, la naturaleza y las cuestiones de género. Impulsados/as 

por la  eclosión de la Segunda Ola del movimiento feminista, el surgimiento del ecofeminismo y 

el desarrollo  de la llamada teoría èìÉÉê, desde los años setenta numerosos artistas, y más en 

particular numerosas  mujeres artistas, han intentado trascender en su trabajo la asociación 

tradicional entre la mujer y  la naturaleza para investigar las complejas intersecciones que se 

producen entre las políticas y las identidades de género y los debates sobre la ecología, la 

sostenibilidad y el medio ambiente.  

 

La exposición ─que reúne un centenar de obras de procedencias geográficas diversas desde 

los años setenta hasta la actualidad─ se divide en nueve ámbitos, en los que se abordan temas 

como la superación de las dualidades establecidas, la relación entre la espiritualidad, el género 

y la naturaleza, la economía de cuidados y la sostenibilidad, la ecología èìÉÉê= o la 

representación del cuerpo sexuado en el entorno natural.  

 

ARTISTAS:= Francesc Abad, Lida Abdul, Pilar Albarracín, Joseph Beuys, Heinrich Bunting, 
Carma Casulá, Judy Chicago, Nacho Criado, Shawna Dempsey, Agnes Denes, Mary Beth 
Edelson, Jacob Frey, Regina José Galindo, Ogata GekkŌ, Anna Bella Geiger, Francisco Goya, 
Núria Güell, Anna Halprin, Meyer y Helen Mayer Harrison, Patricia Johanson, Robert Kinmont, 
Tsukioka KŌgyo,  Antonio Lachós, Maria Lai, Álvaro Laiz, Sigalit Landau, Juan Lesta, Eva 
Lootz, Lucia Loren,  Cristina Lucas, Ana Lupas, Ana Maria Maiolino, Maria Evelia Marmolejo, 
Vicente de Memije,  Ana Mendieta, Lorri Millan, Marta Minujín, Fina Miralles, Belén Montero, 
Carlos Motta, Teresa  Murak, Bonnie Ora Sherk, Abraham Ortelius, Gina Pane, Tatiana 
Parcero, Ewa Partum, Araya Rasdjarmrearnsook, Lotty Rosenfeld, Àngels Ribé, Estíbaliz 
Sádaba, Larissa Sansour, Andrés  Senra, Charles Simonds, Allan Sonfist, Annie Sprinkle, Beth 
Stephens, Michelle Stuart, Francesc Torres, Eulàlia Valldosera, Cecilia Vicuña. 

 

 

 

 

 

 

 

 

 



 1. Madre Naturaleza 

En la década de los setenta, algunos/as artistas 

vieron en la reivindicación de la tradición de las 

diosas-madre y en la identificación del cuerpo 

con la tierra una forma de exaltar el poder 

femenino o de proponer una relación con la 

naturaleza que escapase de las lógicas 

productivas del capitalismo. Con el paso de los 

años, esta perspectiva un tanto esencialista fue 

cediendo el paso a revisiones más críticas o 

distanciadas de las genealogías matriarcales. 

 
 
 
 
 
 
 
 
 
 
 
 
 
 
 
 
 
 
 



Lucía Loren  

(Madrid, 1973) 

Madre Sal 

Instalación de roca de sal, tierra y madera 

2008 

Cortesía de la artista, Madrid 

Esta obra forma parte de una serie denominada “Madre Sal”, compuesta inicialmente por una 
acción realizada en el campo y documentada con fotografías y vídeo. Las esculturas 
representan pechos de mujer tallados en roca de sal y fueron semienterradas en una pradera 
cercana a una ermita. Esta intervención formaba parte de la convocatoria “El Busto es Mío” y 
fue realizada en el Parque de Esculturas “Lomos de Orio” de Villoslada de Cameros en La 
Rioja. Estas piezas de sal buscan resaltar el valor alimenticio de la Terra Mater. Los animales 
herbívoros del lugar transforman las esculturas al lamer su superficie. Estos seres vivos actúan 
como catalizadores en un proceso de transformación de los elementos minerales de la sal en 
materia orgánica, que es devuelta a la tierra en un movimiento cíclico. De este modo, los 
pechos de sal van desapareciendo con el transcurso del tiempo y la “madre” se convierte en 
parte consustancial del propio paisaje. 

 

 

 

 

 

 

 

 

 



Núria Güell 

(Vidreras, Gerona, 1981) 

Afrodita 

Fotografía color, documentación y vídeo, 11 min. 53 seg. 

2017 

Cortesía de la artista y ADN Galería, Barcelona 

La obra Afrodita surgió a raíz de una invitación que recibió Nuria Güell para participar en una 
exposición en España. La artista pidió al Centre de Cultura Contemporánia El Carme (Valencia) 
que sufragara los costes derivados del pago de su seguridad social durante siete meses 
(duración mínima de la cotización requerida para poder obtener el pago por baja de maternidad 
en nuestro país). Con la ayuda de un abogado, escribió una cláusula en el contrato, que podría 
ser utilizada por cualquier otro artista, en donde se requería que la institución abonase la 
contribución a la seguridad social que se le debía. Tras diversas negociaciones, la institución 
accedió a utilizar el dinero destinado a la producción de la obra al pago de la seguridad social 
de la artista. El mito de la fecundidad de las diosas primitivas se reescribe así en esta obra en 
clave contemporánea, incitándonos a reflexionar sobre el lugar de la maternidad en el 
capitalismo posfordista.  

 

 

 



Francesc Torres 

(Barcelona, 1948) 

Da capo (Desde el principio) 

Carborundum, punta seca y ácido directo 

1994 

En su práctica artística, Francesc Torres analiza los objetos y las imágenes como medios para 
descifrar los códigos ideológicos  ocultos o camuflados. Como resultado, el artista concibe su 
trabajo como una forma de intervención crítica en la historia  y como un medio para explorar las 
esferas superpuestas del discurso político, el pensamiento colectivo y la acción social.  

Estos dos dibujos son estudios preparatorios para un tiraje de grabados y una serie de 
monotipos de gran formato. El motivo es la Venus de Willendorf, una talla prehistórica que, 
como objeto e imagen, tiene una gran carga simbólica y política, pues contiene en el concepto 
de Madre Tierra, la antítesis del modelo patriarcal en el que se integra. Esta obra forma parte 
de una serie que explora los temas de la memoria, el poder, la política y la historia. 

 

 

 

 

 

 

 

 

 

 

 

 

 



Mary Beth Edelson  

(East Chicago, 1933) 

Goddess Head, Double Spiral (Cabeza de Diosa, Espiral Doble) 

Fotografía B/N (Copia de exposición) 

1975 

Cortesía de la artista y de David Lewis Art Gallery, Nueva York. 

Mary Beth Edelson es una de las pioneras del feminismo de la Segunda Ola en Estados 
Unidos. Como otras artistas feministas de su generación, se interesa por la tradición de las 
diosas madres prehistóricas y los símbolos asociados a los cultos matriarcales, como los 
cuernos de consagración, la serpiente, el laberinto o la espiral. Partiendo del pensamiento de 
Carl Gustav Jung, la artista busca reanudar el contacto con la fuerza primigenia que emana de 
estos símbolos “matrísticos”, haciendo que aflore una energía específicamente femenina (“la 
ginergia”) susceptible de unir en un nuevo estado de armonía a todas las mujeres, separadas 
en el  

patriarcado por divisiones artificiales de raza y de clase. La  

reivindicación de la figura de la Diosa Madre se enmarca, además, dentro de una estrategia 
política, muy común en el feminismo de la época, centrada en torno a la creación de “imágenes 
positivas” de la mujer que transmitan una sensación de poder y de autoafirmación. 

 

 

 

 

 

 

 



Ana Mendieta 

(La Habana, 1948) 

Sin título (Serie Siluetas) 

Fotografía en blanco y negro 

1980 

Colección Fundación ARCO/ IFEMA. Depósito CA2M. 

En 1981 Ana Mendieta visitó Cuba por primera vez desde que en 1961, cuando tenía doce 
años, dejó el país camino del exilio  en Estados Unidos. Estando allí decidió realizar obras en el 
paisaje, como testimonio de su identidad sexual y cultural.  

Los trabajos fueron esculpidas en una gruta lejana en el Parque Nacional Jaruco, fuera de La 
Habana, y representan cuerpos femeninos que recuerdan las figuras primitivas de diosas de la 
sexualidad y la fertilidad. La artista les dio nombre en el idioma taíno, pero también en español 
e inglés, refiriéndose a ellas como “diosas de la creación”. El grupo completo se conoce por el 
nombre de Esculturas rupestres y reflejan el paso de un earth y body art de tipo perfomativo 
(representado por su serie Siluetas), a un land art más objetual, pues fueron presentadas en 
forma de fotografías y puestas en relación con sus dibujos sobre hojas y papel corteza. 

 

 

 

 

 

 

 

 

 

 



Nacho Criado 

(Mengíbar, 1943 – Madrid, 2010) 

Recorrido blando 

Fotografía en blanco y negro 

1973 

Colección particular, Madrid. 

Nacho Criado es un artista vinculado con frecuencia al arte conceptual, aunque ha transitado 
por poéticas que se aproximan al land art, el arte povera y la performance. Durante la primera 
mitad de los años setenta, la obra de Criado se caracterizó por el uso del propio cuerpo del 
artista como medio de expresión. Recorrido blando forma parte de una serie de trabajos, como 
las series Rastreos y Ajustes (todas ellas realizadas en 1973) en donde el cuerpo del artista 
entra en contacto íntimo y simbiótico con los propios materiales. La obra documenta una acción 
en la que Criado camina de espaldas hacia un poste. A medida que va avanzando, su figura va 
entrando en contacto con la tierra, hasta que llegado un momento ésta se funde con la materia 
y desaparece en el barro. La imagen final tan sólo nos deja las huellas, de una fusión que 
simboliza la relación íntima del artista con la naturaleza. 

 

 

 



Charles Simonds 

(Nueva York, 1945) 

Landscape<->Body<->Dwelling (Paisaje – Cuerpo – Viviendas) 

Vídeo, 8 min. 

1973 

Cortesía del artista, Nueva York 

El trabajo de Charles Simonds empieza a tomar cuerpo a finales de la década de los sesenta, 
cuando crea paisajes en miniatura y edificios que evocaban la geología del área de las 
montañas rocosas y las construcciones de los Indios pueblo del Estado de Nuevo México 
(EE.UU.). El artista construyó viviendas para unos habitantes imaginarios en miniatura 
empleando su propio cuerpo como paisaje. Los Dwellings, como fueron llamadas estas piezas, 
eran las moradas de una población nómada, imaginaria y tremendamente huidiza, los “Little 
People” (Gente pequeña), que Simonds creó en su imaginación. De este modo, el vídeo 
exploraba las asociaciones sexuales y sagradas de la tierra. 

 

 

 

 

 

 

 

 

 

 

 

 

 

 



Fina Miralles 

(Sabadell, 1950) 

Translacions. Dona-arbre (Translaciones. Mujer-árbol) 

Gelatinobromuro de plata sobre papel  

1973 

Cortesía de la artista y el Museo d’Art de Sabadell, Barcelona 

Dona-arbre forma parte de la serie de acciones Translacions, consistentes en trasladar 
elementos de la naturaleza a un contexto diferente del que proceden y provocar así una 
reflexión sobre los límites entre lo natural y lo artificial. En esta acción, realizada en noviembre 
de 1973 en San Llorenc del Munt, la artista conceptual catalana Fina Miralles planta su cuerpo 
en la tierra, estableciendo una identificación entre el árbol y su propia figura.  La fotografía 
resultante de esta acción se expuso posteriormente en la Sala Tres de Sabadell, sobre la 
cabecera de una cama en la que la artista había colocado un laurel durmiente. La acción de 
plantarse en la tierra rodeada de un paisaje mediterráneo podría verse como una reafirmación 
de la catalanidad de la artista y de su arraigo a la tierra. No obstante, también podría leerse 
como un símbolo femenino. En efecto, en muchas tradiciones mitológicas desde la antigüedad, 
los árboles aparecen asociados a las deidades matriarcales, ya que surgen de la tierra madre y 
son capaces, a su vez, de dar frutos.   

 

 

 

 



Fina Miralles 

(Sabadell, 1950) 

Relacions. Relació del cos amb elements naturals.  El cos cobert de palla (Relaciones. Relación 
del cuerpo con elementos naturales. El cuerpo cubierto de paja) 

Gelatinobromuro de plata sobre papel 

1975 

Cortesía de la artista y el Museo d’Art de Sabadell, Barcelona 

Formada en Bellas Artes en Barcelona, Fina Miralles pasó temporadas en América del Sur, 
Francia e Italia, antes de instalarse definitivamente en Cadaqués en 1999. Fue una de las 
primeras artistas conceptuales catalanas que, a principio de los setenta, realizó acciones en la 
naturaleza, en las que hacía uso de elementos como los árboles, la tierra, el agua y su propio 
cuerpo. Con gran simplicidad y contundencia, estas acciones ponían el acento en el diálogo 
entre naturaleza y artificio y proponían entre líneas, asimismo, una crítica a los valores 
patriarcales del franquismo. En esta acción, realizada en enero de 1975 en Sabadell, el cuerpo 
del artista se fusiona con un conjunto de elementos naturales, formando una sola unidad de 
valores intercambiables que evocan los procesos eternos de destrucción y renacimiento de la 
naturaleza.  

 

 
 

 

 

 

 

 

 



Marta Minujín 

(Buenos Aires, 1943) 

Autogeografía (Serie Comunicando Tierra) 

Película Super 8 mm transferida a vídeo 10 min, 52 seg 

1971-1976 

Colección Museo Nacional de Arte Reina Sofia, Madrid. 

Este vídeo forma parte de una instalación compuesta por dos películas, Autogeografía y 
Hornero, y un conjunto de fotografías que documentan la acción. La artista argentina viajó al 
Machu Picchu, en Perú, y con el permiso de las autoridades, recogió 30 kilos de tierra de 
diversos lugares “cargados” de energía. A su regreso a Buenos Aires realizó una exposición en 
el CAyC (Centro de Arte y Comunicación), en donde exhibió 25 kilos de la tierra extraída en 
bolsas de plástico y, con los otros 5 restantes, elaboró un nido de un hornero (pájaro que 
construye su nido en forma de horno de barro). Al término de la muestra, las bolsas fueron 
enviadas a distintos artistas de Latinoamérica para que la tierra fuera esparcida en diversos 
lugares y, a su vez, otro kilo fuera enviado al lugar de origen para reemplazar la tierra 
sustraída. En el vídeo, la artista se cubre de tierra y alude al paso del tiempo y a la continua 
metamorfosis de continente americano, desde la época pre-colonial a la actualidad. 

 

 

 

 

 

 

 

 

 

 

 

 

 



Maria Lai 

(Ulassai,1919) 

Legarsi alla montagna (Atarse a la montaña) 

Vídeo, 16 min. 49 seg. 

1981 

Cortesía del Archivio Maria Lai, Lanusei 

Maria Lai nació en Cerdeña pero realizó sus estudios artísticos en Roma, donde comenzó a 
trabajar con obras textiles y el uso de marcos y materiales pertenecientes al ámbito doméstico 
femenino. A su vuelta a su lugar de nacimiento, en el pequeño pueblo de Ulassai, vuelve la 
mirada hacia las tradiciones, mitos e incluso las leyendas de su tierra natal. En 1981, el alcalde 
de esta localidad le encarga un monumento que Lai transforma en una gran obra de arte 
colectiva. La idea era atar durante un día a todos los habitantes de la comunidad con su 
montaña, a través de un lazo azul que recorre el pueblo de casa en casa y va tejiendo una red 
de relaciones sociales, nudos y amistades. 

 

 

 

 

 

 

 

 

 



2. Brujxs y Chamanxs  

Desde los setenta, el arte ha explorado el 
potencial de las espiritualidades disidentes o no 
occidentales para subvertir la dinámica 
depredadora del capitalismo y superar los 
dualismos característicos de la antropología 
cristianatradicional(Cuerpo/Espíritu,Naturaleza/
Cultura,Mujer/Hombre,Afectividad/Racionalidad
Materia/Espíritu). No obstante, la identificación 
del artista con la figura del chamán también 
corre el riesgo de alimentar una visión salvífica 
y romántica de la creación artística. 
 

 

 

 

 

 

 

 

 

 

 

 

 

 

 



Pilar Albarracín 

(Sevilla, 1968) 

She-wolf (Ella-loba) 

Vídeo, 2 min. 45 seg. 2006 

Cortesía Galería GP & N Vallois- Galería Filomena Soares Lisboa, Pilar Albarracín artista. 

La artista Pilar Albarracín parodia la célebre obra del artista alemán  

Joseph Beuys, titulada I Like America and America Likes Me de 1974. En esta acción, Beuys, 
durante su primer viaje a Estados Unidos, fue conducido envuelto en fieltro en una ambulancia 
a la galería René Bock, en Nueva York, en donde permaneció tres días conviviendo con un 
coyote. Albarracín propone una relectura irónica del vídeo de Beuys, cuestionando la 
identificación romántica entre la figura del artista moderno y la del chamán. El hecho de que la 
loba sea una hembra no parece casual: mientras que el lobo es una figura omnipresente en el 
folclore y la mitología, desde el legendario hombre-lobo hasta los lobos amenazantes de los 
cuentos infantiles, la loba, cuando aparece, suele estar asociada al cuidado y el 
amamantamiento, como en la fábula romana de la loba capitolina. 

 

 

 

 

 

 

 

 

 



María Evelia Marmolejo 

(Pradera, 1958) 

Anónimo 4 

Documentación e la performance en el Museo de Arte Contemporáneo y Pinacoteca de 
Guayaquil, Ecuador. Fotografía por Paco Cuesta 

1984  

Cortesía Prometeo gallery di Ida Pisani, Milán 

 

María Evelia Marmolejo es una artista nacida en Cali (Colombia) que empieza a realizar 
performances e instalaciones a principios de los ochenta. En la mayor parte de sus acciones 
(protagonizadas por el cuerpo desnudo o vendado de la propia artista), aparecen 
preocupaciones similares: la violencia política en Colombia, la situación social y económica de 
América Latina, la destrucción del medio ambiente, la herencia espiritual de las culturas 
indígenas o la opresión de las mujeres. Anónimo 4 puede verse como un ritual sanador a través 
del cual la artista se desprende poco a poco de una serie de elementos (plásticos y cuerdas) 
que la aprisionan para terminar fundiéndose con la madre tierra.  

 

 

 

 

 

 

 

 

 

 



Antonio Lachos Roldán 

(Belver de Cinca, 1974) 

Cueva La Copera, primavera, Peña Mujer, invierno, Piedra de Santa Lucía, primavera, Cueva 
Ratona, primavera 

Tintas de pigmento sobre papel, algodón 100%, sin blanqueantes ópticos ni ácido y web. 

2013 

Colección de la Diputación Provincial de Huesca 

Estas cuatro obras de Antonio Lachos pertenecen a su serie Llegar y fueron realizadas para su 
exposición Piedras en el tiempo (Huesca, 2014). Las imágenes nos muestran las denominadas 
“cuevas de la fertilidad” o “piedras fecundantes”, en terminología del etnólogo Manuel Benito 
Moliner, excavadas en época musulmana (siglos IX y X) en una amplia zona del Alto Aragón, 
desde el Somontano a Los Monegros. Se trata de moles rocosas y cuevas talladas por la mano 
de seres humanos con formas y cavidades que se asemejan a los órganos reproductores 
femeninos. El artista documenta estas piedras antropomorfas e intenta comprender un espacio 
que solo tenía sentido penetrando en él y ocupándolo, durante los ritos de nacimiento, 
fecundación y muerte. El paso del tiempo se ve igualmente reflejado en la pieza de arte en red 
pasarporlapiedra en donde Lachos ha compilado una serie de vídeos estacionales sobre 
algunas de las rocas. 

 

 

 

 

 

 



Anna Halprin 

(Winnetka, 1920) 

Planetary Dance (Danza planetaria) 

Cartel 

1981 

Cortesía de la artista, Kenfield CA. 

Anna Halprin se forma como coreógrafa y bailarina y, en los años cincuenta, funda junto a 
sumario, Lawrence Halaran, el San Francisco Canceras Workshop, en el que ensayan un 
nuevo concepto de danza que fomente el movimiento espontáneo e integre elementos tanto de 
los rituales primitivos como de la danza moderna. Diagnosticada de cáncer a principios de los 
setenta, Halprin empieza a introducir técnicas terapéuticas en su trabajo y diseña métodos para 
integrar a las minorías raciales y a otros colectivos en experiencias de danza colectiva. 
También realiza talleres de performance y rituales de sanación dirigidos a enfermos de sida o 
de cáncer. El proyecto Planetary Dance se iniciaen 1981 cuando Anna y Lawrence Halprin 
estaban impartiendo un taller comunitario cerca del Monte Tamalpais, en California, donde seis 
mujeres habían sido asesinadas entre 1979 y 1981. Los participantes decidieron realizar un 
ritual colectivo de curación en el que intentaban convocar los poderes sagrados de la montaña. 
Unos días después de la celebración del evento, el asesino fue atrapado y para conmemorar el 
acontecimiento, durante los cinco años siguientes, cada primavera se volvió a realizar este 
ritual. La experiencia ha servido de inspiración a numerosos grupos en docenas de países que, 
siguiendo el ejemplo de Halprin, han realizado sus propias danzas planetarias.  
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Anna Halprin & the Planetary Dance Association 
invite you to the 

SUNDAY, JUNE 3, 2018 
Sunrise ceremony at peak of Mt. Tamalpais 
Main event 11 am, Santos Meadow, Muir Woods Rd. 

www.planetarydance.org 



Eulàlia Valldosera  

(Vilafranca del Penedès, 1963) 

Plastic Mantra (canto sanador de las aguas marinas y isla de Capri)  

Vídeo, 20 min. 2017 

Cortesía de la artista, Barcelona. 

Plastic Mantra recoge la experiencia iniciática que la artista catalana Eulàlia Valldosera 
experimentó en la región de Campania, en Italia, donde según la mitología griega habitaba la 
Sibila de Cumas, conocida por su capacidad de hacer profecías en verso.  

Hoy en día, la contaminación industrial y el desarrollo económico desmedido han dañado 
gravemente esta zona. Orientada por la voz sanadora de la Sibila y las reverberaciones 
mántricas de su canto, Valldosera alerta acerca de las políticas de expropiación que están 
destruyendo el planeta, planteando al mismo tiempo un horizonte de esperanza basado en la 
sustitución de las lógicas de producción y conocimiento capitalistas por una ética del cuidado y 
de la codependencia entre las especies. 

 

 

 

 

 

 

 

 



Francisco de Goya  

(Fuendetodos, 1746 – Burdeos, 1828)  

Caprichos (Aquellos polbos, Ensayos, Volaverunt, Quien lo creyera, Alla va eso, Linda maestra) 

6 grabados. 1799  

Colección Museo de Zaragoza. 

Estos 6 grabados pertenecen a la serie de 80 estampas conocida como los Caprichos, 
publicada por Francisco de Goya en 1799. La serie aparece en un momento crucial de la 
historia de España, cuando se iniciaba la crisis del Antiguo Régimen. Los Caprichos 
constituyen una sátira moralizante de la sociedad española de la época. En ella, Goya fustiga a 
la Inquisición, ataca a los estamentos privilegiados, como la nobleza o el clero, y destaca los 
vicios de la sociedad: la prostitución, el matrimonio de conveniencia, la mala educación de la 
mayoría de los niños españoles de la época, la hipocresía... Varios de los grabados giran en 
torno al tema de la brujería, que para los ilustrados era un símbolo de la credulidad e 
ignorancia populares. Las brujas aparecen así representadas como unas viejas feas, y 
repugnantes. Goya usa la exageración, recreándose en la descripción de sus muecas 
grotescas y caras retorcidas, para socavar las creencias populares sobre los poderes mágicos 
de las brujas. 
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Ogata Gekkō 

(Edo, 1859 – Tokio, 1920) 

La solitaria casa del páramo de Adachi 

Estampa xilográfica nishiki-e  

1887 

Colección David Almazán, Zaragoza. 

El pintor Ogata Gekkō forma parte de la brillante generación de artistas del grabado japonés de 
las últimas décadas de la era Meiji (1868-1912), un periodo de modernización y 
occidentalización del país en el que apareció un movimiento de reivindicación de las leyendas, 
creencias y artes del Japón tradicional. En la nostálgica serie Dibujos misceláneos de Gekkō el 
artista realizó un variado repertorio de personajes que ejemplificaban los valores del viejo 
Japón. Esta estampa muestra a una anciana, única habitante de una solitaria casa en un 
páramo por el que ocasionalmente pasaban algunos viajeros, a los que asesinaba con 
crueldad. La anciana era en realidad una onibaba, una bruja demoníaca, que Gekkō representa 
afilando su criminal cuchillo. Por la ventana se asoma la bodhisattva Kannon (Avalokitesvara), 
la divinidad budista de la compasión, que es capaz de apiadarse de todas las criaturas, 
también de esta violenta onibaba. 

 

 

 

 

 

 

 

 

 



Tsukioka Kōgyo 

(Edo, 1869 – Tokio, 1927) 

El páramo de Adachi 

Estampa xilográfica nishiki-e  

1898 

Colección David Almazán, Zaragoza. 

La terrorífica historia de El páramo de Adachi, en la que una anciana asesinaba a los viajeros a 
los que ofrece alojamiento, fue adaptada como drama de teatro noh en el siglo XV por Konparu 
Zenchiku con el título de Adachigahara. Tsukioka Kōgyo, discípulo de Ogata Gekkō, en su 
monumental serie Colección de pinturas del teatro noh, representó la escena final del drama, 
en la que la ogresa onibaba, caracterizada con una máscara demoníaca denominada hannya 
con cuernos y mueca demoníaca, se enfrentaba a un grupo de monjes peregrinos yamabushi 
que han descubierto su maléfica naturaleza al entrar en una habitación llena de calaveras y 
huesos. Los yamabushi, adiestrados en ritos esotéricos y prácticas chamánicas, hacen sonar 
sus rosarios, invocando un exorcismo, para ahuyentar a la maligna criatura. 

 

 

 

 

 

 

 

 

 

 

 



3. Historia Cultural 

La separación entre naturaleza y cultura es uno 

de los fundamentos en los que se basa la 

tradición científica occidental. Aproximarse a la 

naturaleza desde el punto de vista de la historia 

cultural nos ayuda a cuestionar esta división y a 

reflexionar sobre los procesos de antropización 

del paisaje, que funciona como lugar de 

inscripción ─pero también de subversión─ de 

las estructuras de poder capitalistas, 

heterosexistas y coloniales. 



Alan Sonfist 

(Nueva York, 1946) 

Time Landscape (Paisaje Tiempo) 

Documentación fotográfica (copias de exposición) 

1965-1978 

Cortesía del artista y del MUSAC, León  

Esta intervención fue iniciada en un 1965, si bien no se materializó hasta 1978, en la esquina 
de la calle Houston y la plaza de La Guardia en Nueva York. En este solar abandonado y lleno 
de escombros, Alan Sonfist plantó vegetación forestal autóctona de Manhattan y recreó las 
formaciones de tierra y de rocas que habían existido allí antes de la llegada de los colonos 
europeos. El artista explica que es importante plantar vegetación forestal autóctona, porque de 
lo contrario la ciudad perdería su patrimonio. Este paisaje le ofrece al espectador tres terrenos 
naturales: un campo abierto de hierba y flores, un bosque pionero de abedules, cedros y 
matorral florido, y un bosque de robles. Las aves migratorias y otros animales pequeños hacen 
de Time Landscape su hogar en medio de la urbe, con lo que se restituye el contacto del 
habitante urbano con la naturaleza. 

 

  

 

 

 

 



Lotty Rosenfeld 

(Santiago de Chile, 1943) 

Una milla de cruces sobre el pavimento 

Vídeo, 4 min. 45 seg. 

1979 

Colección Museo Nacional Centro de Arte Reina Sofía, Madrid 

Lotty Rosenfeld formó parte del colectivo artístico C.A.D.A, surgido bajo la dictadura chilena, 
pero también ha desarrollado un trabajo independiente y personal. En su primera acción de 
arte, Una milla de cruces sobre el pavimento (diciembre 1979), la artista quiso modificar la línea 
de vialidad de las calles, recodificándola al transformar una imagen habitual para peatones y 
automovilistas en un nuevo significante. Así, existía en su acción la intención de revertir el 
signo, estableciendo la cruz como un símbolo positivo o de muerte, aludiendo claramente al 
contexto político del momento. Mediante una sencilla acción, Rosenfeld hizo visible ante el 
ciudadano común aquello que permanecía escondido y oculto, delatando de manera simbólica 
desapariciones de personas, muertes y desigualdades sociales y mostrando cómo el paisaje se 
hallaba cargado de significados políticos y culturales. 

 

 

  

 

 

 

 

 

 

 



Anna Bella Geiger 

(Rio de Janeiro, 1933) 

Mapas elementares nº 3 (Mapas elementales nº 3)  

Vídeo, 3 min. 12 seg. 

1976 

Colección Museo Nacional Centro de Arte Reina Sofía, Madrid 

En Mapas elementares nº 3 (Mapas elementales nº 3), la artista brasileña Anna Bella Geiger 
reflexiona sobre el papel del mapa en la construcción de mitos y estereotipos atribuidos a 
culturas procedentes de América Latina. Geiger establece un juego entre texto e imagen: traza 
una serie de figuras de carácter antropomórfico que evocan la topografía del Cono Sur, bajo las 
cuales inscribe una serie de palabras cargadas de dobles sentidos y resonancias metafóricas. 
Así, el territorio de América Latina se convierte en un amuleto que representa el misticismo; en 
una mulata, la mezcla racial, y en una muleta, el desamparo y la dependencia económica. En 
este caso, el ritmo del bolero Virgen Negra y su letra, establecen el orden de la secuencia. La 
artista trabaja nociones como el territorio, el pasaje o la situación en medios tan diversos como 
el dibujo, la fotografía, la pintura y el vídeo. 
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Carlos Motta 

(Bogotá, 1978) 

Nefandus 

Vídeo, 13 min. 4 seg. 

2013 

Colección Fundación ARCO / IFEMA. Depósito CA2M.  

Dos hombres navegan el río Don Diego en Colombia. Las imágenes nos muestran un paisaje 
de naturaleza “salvaje”, mientras dos voces en off, en kogi y castellano, relatan historias sobre 
pecados nefandos: actos innombrables y transgresivos de carácter sexual, tales como la 
sodomía, que fueron juzgados y condenados severamente durante la conquista colonial. La 
moral cristiana, enseñada por las misiones católicas y defendida por los militares españoles, 
reprimió las conductas sexuales no normativas existentes en las comunidades amerindias 
anteriores a la colonización. El vídeo forma parte de una trilogía fílmica que investiga la 
imposición de categorías epistemológicas europeas sobre culturas en las Américas, con énfasis 
en la construcción de la sexualidad y el género como categorías de identidad basadas en 
preceptos morales judeocristianos. Al mismo tiempo, el artista cuestiona la imposibilidad de 
construcción de un proyecto de descolonización del cuerpo y la identidad cuando las 
herramientas conceptuales disponibles para ello son en sí herramientas coloniales. 

 

 

 

 

 

 

 



Regina José Galindo 

(Ciudad de Guatemala, 1974) 

Mazorca 

Fotografía en color (David Pérez / Alex Socop) 

2014 

Cortesía de la artista y del MUSAC, León.  

Durante la guerra en Guatemala, y como parte de la estrategia militar de tierra arrasada, el 
maíz fue cortado y quemado por el Ejército Nacional con la intención de destruir las 
comunidades indígenas, consideradas bases de la guerrilla. La paz fue firmada en 1996. El 
maíz resistió. Los pueblos resistieron. En 2014 el Congreso de la República aprobó la ley de 
protección de obtención de vegetales, popularmente conocida como Ley Monsanto, que ponía 
en riesgo el futuro del maíz y la autonomía alimentaria del país. Fueron los pueblos indígenas 
los que más se opusieron, logrando la derogación de la ley. En esta acción, la artista se 
mantiene oculta dentro de un maizal mientras cuatro hombres cortan con machete todo el maíz 
hasta descubrirla. Por unos minutos, Galindo permanece de pie sobre el maíz destruido. 

 

 

 

 

 

 

 



4. Ecofeminismos 

El ecofeminismo, que se desarrolló a partir del 
movimiento feminista, pacifista y ecologista a 
finales de los setenta, sostiene que existe una 
estrecha conexión entre la relación de dominio 
entre el ser humano y la naturaleza ─modelada 
por la ciencia europea a partir del siglo XVI─ y 
la relación de explotación entre hombres y 
mujeres que impera en las sociedades 
patriarcales. Las intervenciones artísticas aquí 
reunidas nos sugieren alternativas a este 
modelo patriarcal y depredador, así como la 
aceptación de elementos tradicionalmente 
despreciados y marginados como femeninos 
(los lazos afectivos, la compasión, la materia, la 
naturaleza). 



Patricia Johanson 

(Nueva York, 1940) 

Fair Park Lagoon (Dallas, Texas) 

Dibujos y documentación fotográfica (copias de exposición) 

1981  

Cortesía de la artista y del MUSAC, León. 

Los proyectos artísticos de Patricia Johanson están diseñados para parques públicos situados 
en ciudades con el objetivo de reconvertir ambientes degradados mediante el diseño y el 
urbanismo. En 1981 recibió el encargo del Museo de Arte Moderno de Dallas, Texas (EE.UU.) 
de revitalizar una antigua zona de marjales. La laguna del Fair Park fue depurada y se 
introdujeron la fauna y flora original para reavivar y equilibrar la cadena alimentaria. Al mismo 
tiempo, se diseñaron una serie de senderos, puentes y bancos, cuyas formas se inspiraban en 
las plantas acuáticas. La artista realiza dibujos estéticos, ecológicos y funcionales que utilizan 
el arte y el urbanismo para reconstruir ecosistemas degradados, creando paisajes culturales 
que también son biológicos. Su obra es un intento de reconciliar el arte medioambiental y la 
función social. 

 

 

 

 



Bonnie Ora Sherk 

(New Bedford, Massachusetts, 1945) 

Evolution of life Frames: post, present, future (1974-present)   

de Marcos de Vida: pasado, presente, futuro (1974-presente) 

Instalación de pintura, documentación, paja y vídeo 

1974-2018 

Cortesía de la artista, San Francisco. 

Bonnie Ora Sherk es una diseñadora medioambiental, educadora y artista pionera en llevar su 
experiencia de la naturaleza a una población urbana. Su obra más conocida es Crossroads 
Community (The Farm), una granja urbana y centro comunitario de educación y arte 
medioambientales que fundó Sherk en 1974 y dirigió hasta 1980. Emplazada en un área 
cercana al lugar de intersección de varias autopistas en San Francisco, la granja presentaba 
animales domésticos, huertos de verduras y jardines de flores. La artista fue trasladando ideas 
que se habían plasmado por primera vez en esta obra a proyectos en colaboración con 
arquitectos e ingenieros para diseñar grandes e interactivos Live Frames, conocidos también 
con el nombre de Living Libraries (Bibliotecas Vivas) de diversidad cultural y ecológica. Estas 
obras se proponen contribuir a hacer entender que la cultura y la tecnología también forman 
parte de la naturaleza. 

 

 

 

 

 



Newton & Helen Mayer Harrison 

(Nueva York, 1932) (Nueva York, 1926-2018) 

The Survival Pieces 

Documentación fotográfica (copias de exposición) 

1971-1973 

Cortesía de Harrison Studio y del MUSAC, León. 

Los proyectos conjuntos de Newton y Helen Mayer Harrison desde comienzos de los años 
setenta han abordado con frecuencia lo que llaman “espacios sobrantes y lugares invisibles” 
por medio de obras comprometidas ecológica y socialmente. Para los Harrison, pioneros del 
movimiento conocido como “eco-art”, la tierra es tanto su material como su medio, aunque no 
como forma puramente estética. Su obra examina problemas específicos de determinados 
parajes y terrenos, y con frecuencia han realizado sus trabajos en colaboración con 
ecologistas, arquitectos paisajistas e ingenieros, buscando soluciones reales a problemas de 
degradación del medioambiente. Sus icónicas Survival Pieces son ejemplos de ecosistemas 
que han ido realizando durante años en museos de todo el mundo y que van desde jardines 
comestibles hasta granjas portátiles de orquídeas, cangrejos y peces. 

 

 

 

 



 

 

 

 

 

 

 

 

 

 

 

 

 

 

 



Agnes Denes 

(Budapest, 1946) 

Tree Mountain - A Living Time Capsule – 11.000 Trees, 11.000 People,  

400 Years (Triptych) (Montaña árbol – Una capsula del tiempo  

viva – 11.000 árboles, 11.000 personas, 400 años (Triptico) 

C-print  

1982-1996 

Cortesía del artista y Leslie Tonkonow Artwork + Projects, Nueva York  

Tree Mountain es un trabajo colaborativo ideado por Agnes Denes y financiado por el gobierno 
finlandés. En una enorme montaña que tiene 420 m de longitud por 270 m de anchura y 25 m 
de altura, 11.000 personas de todo el mundo plantaron 11.000 árboles en las minas de grava 
de Pinziö, cerda de Ylöjärvi, en Finlandia. Tree Mountain es un terreno protegido pensado para 
ser cuidado durante 400 años y para crear al final un auténtico bosque (virgen). Los árboles 
están plantados siguiendo una intrincada disposición matemática que deriva de la combinación 
de la sección áurea y las estructuras de las piñas o el girasol. La intervención, concebida en 
1982, es el mayor monumento sobre la tierra de propósito internacional y afirma el compromiso 
humano con el futuro, así como la vida ecológica, social y cultural sobre el planeta. Está 
pensado para aunar el intelecto humano y la majestuosidad de la naturaleza. 

 

 

 

 

 



Agnes Denes 

(Budapest, 1938) 

Wheatfield – A Confrontation: Battery Park Landfill, Downtown Manhattan (Campo de trigo – 
Una confrontación: Battery Park Landfill, Downtown Manhattan) 

C-print. 1982 

Cortesía del artista y Leslie Tonkonow Artwork + Projects, Nueva York  

Tras meses de preparativos, Agnes Denes plantó en mayo de 1982 un campo de trigo de 0.8 
hectáreas de un vertedero del Low Manhattan, a dos manzanas de Wall Street y del World 
Trade Center, frente a la Estatua de la Libertad. Se transportaron camiones de tierra, se 
trazaron surcos a mano y se despejó el paraje de piedras y basuras. Al plantar y recoger una 
cosecha de trigo en medio de un entorno urbano, la artista estaba llamando la atención sobre 
las prioridades equivocadas de la sociedad capitalista y la necesidad de poner en el centro los 
valores humanos y las preocupaciones ecológicas. La paradoja de que creciese trigo en una 
zona que tenía un valor de 4.500 millones de dólares era una advertencia sobre el hambre y la 
mala gestión de los recursos que afligen a algunos lugares del planeta mientras otros llevan 
una vida próspera. 

 

 

 

 

 

 

 

 

 

 



Agnes Denes 

(Budapest, 1938)  

First Ecological Artwork: Rice/Tree/Burial (Primera obra de arte Ecológica: Arroz/Árbol/Entierro) 

Fotografía color 

1977-79  

Cortesía de la artista y Leslie Tonkonow Artworks + Project,  

Nueva York. 

Rice/Tree/Burial es la primera performance ecológica realizada por Agnes Denes en el condado 
de Sullivan en 1968 y repetida posteriormente entre 1977 y 1979 en el ArtPark de Lewiston, 
cerca de las cataratas del Niágara. La acción estaba compuesta de tres actos que pueden 
leerse como una referencia al tema clásico de las tres edades de la vida. En el primer acto, la 
artista plantó medio acre de tierra con arroz, un gesto que evocaba al momento del nacimiento, 
la germinación de la vida y la materia. En el segundo acto, la artista rodeó el tronco de tres 
árboles con unas cadenas a fin de contener su crecimiento. En el tercer acto, relacionado con 
la muerte y el más allá, la artista enterró en el suelo una cápsula del tiempo enterrada que no 
debe abrirse hasta dentro de mil años. 
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Ana Lupas  

(Cluj, 1940) 

The Solemn Process (El proceso solemne) 

16 fotografías viradas en sepia  

1964-74, 1980-85, 1985-2008 

Cortesía de la artista y Tate Modern, Londres. 

Estas fotografías de la artista rumana Ana Lupas forman parte de una instalación a gran escala 
compuesta por 21 esculturas de metal y dos vinilos pegados en la pared, cada uno de los 
cuales muestra 40 fotografías en tonos sepia. La obra fue realizada en tres periodos distintos, 
1964-74, 1980-85 y 1985-2008, que corresponden a su vez a tres momentos de la evolución de 
Rumanía. En la primera fase, Lupas produjo una serie de objetos de paja en colaboración con 
habitantes de la zona rural de Transilvania y les invitó a colocarlos delante de sus casas y en el 
paisaje circundante Así, en un segundo periodo, Lupas se dedicó a restaurar los objetos 
originales. Finalmente, en una tercera etapa, insatisfecha con los resultados de la restauración, 
la artista buscó otra forma de prolongar la vida de los objetos, pidiéndole a unos artesanos 
húngaros que fabricaran, con técnicas tradicionales, un conjunto de esculturas de metal a 
imitación de las formas primitivas de paja. 

 

 

 

 

 

 



Gina Pane  

(Biarritz, 1939 - París, 1990) 

Action, Pierres déplacées (Acción, Piedras desplazadas) 

8 fotografías color 

1968 

Colección Frac des Pays de la Loire, Carquefou (FRANCE) 

Action, Pierres déplacées es la primera de una serie de intervenciones que Gina Pane realiza 
en la naturaleza entre 1968 y 1973. En el transcurso de un paseo por el valle del Orco, en 
Italia, la artista descubre un grupo de piedras que estaban orientadas al norte y cubiertas de 
musgo y decide trasladarlas una a una para reubicarlas en otro lugar donde puedan recibir la 
luz solar. Este gesto efímero, aparentemente anodino, está lleno de significados implícitos. 
Pane rechaza las distinciones tradicionales entre cultura y naturaleza, materia y espíritu: al 
pasar de la sombra a la luz, las piedras se transforman en metáforas del despertar de la 
conciencia. 
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Gina Pane  

(Biarritz, 1939 - París, 1990) 

Situation idéale: Terre-Artiste-Ciel (Situación ideal: tierra 

-artista-cielo) 

Fotografía color 

1969 

Colección Frac des Pays de la Loire, Carquefou (FRANCE) 

Desde finales de los años sesenta, Gina Pane emprende una serie de acciones en el paisaje 
que pueden considerarse como precedentes del pensamiento ecofeminista. Firmemente 
plantado en la tierra, el cuerpo de la artista forma una línea vertical que se recorta contra las 
superficies horizontales formadas por el cielo azul y la tierra marrón. Mediadora entre el mundo 
terrestre y celeste, Pane se nos aparece como una intermediaria capaz de diluir las rígidas 
dicotomías en las que se basa la tradición occidental y conciliar lo sensible y lo inteligible, lo 
material y lo espiritual o el cuerpo y el alma. 

 

 

 

 

 



Ewa Partum 

(Grodzisk Mazowiecki, 1921) 

Poesía Activa. Poema de Ewa 

Película 8 mm transferida a vídeo, 5 min. 45 seg. 

1971-73 

Colección Museo Nacional Centro de Arte Reina Sofía, Madrid. 

A partir de 1970, Ewa Partum escribió múltiples versiones de los llamados Poemas de Ewa, 
cambiando de estilo y contenido a través de los años. Algunos ejemplos de su traducción 
cinematográfica se encuentran en los Películas de Ewa recogidos en este vídeo. La artista 
esparce enormes letras blancas por diferentes paisajes; el movimiento aleatorio de las letras en 
el espacio dota de temporalidad al proceso y se acerca a los discursos posestructuralistas 
sobre el lenguaje. Según éstos, un significado no solo depende de un significante –una letra o 
una imagen– sino de la combinación y relación entre una multiplicidad de ellos. Las letras de 
cartón blanco que le sirven a estos propósitos son las propias de los eslóganes de la 
propaganda socialista. Tras la caída del régimen socialista en Polonia, éstos desaparecieron de 
las calles y del mercado, de modo que en la actualidad aportan un nivel más de lectura a este 
vídeo. 

 

 

 

 

 

 

 



Teresa Murak 

(Lublin, 1949) 

Procession. Eastern Carpet. Kielczewice 

Fotografía color 

1974 

Cortesía de la artista y del MUSAC, León. 

Teresa Murak es una de las representantes más importantes de las vanguardias polacas de los 
años setenta. Sus trabajos destacan por su relación con la naturaleza, sus ritmos y 
transformaciones, así como con la espiritualidad y religiosidad, tanto cristiana como oriental, 
especialmente Zen y Tao. Para esta obra, la artista cultivó semillas en una alfombra de 70 
metros en el ático de un monasterio que funcionaba como hogar de niños. El Sábado Santo la 
alfombra fue llevada en procesión hasta la iglesia parroquial local. Los procesionantes 
colocaron la alfombra de hierba en las escaleras de la iglesia y posteriormente, durante la misa, 
en el altar mayor. La performance celebra la fiesta de la Resurrección a la vez que evoca ritos 
paganos asociados a la llegada de la primavera. 

 

 

 

 

 

 

 

 



5. Trabajo 

Las obras de este apartado conectan con una 
tradición artística que, desde los mosaicos 
romanos a las pinturas flamencas de 
campesinos, ha celebrado el trabajo en el 
campo. No obstante, también nos hablan de 
cómo el mundo rural es un mundo atravesado 
de diferencias de género no solo porque 
impere, como en otros sectores económicos, 
una división sexual del trabajo, sino porque las 
mujeres rurales que viven de una economía de 
subsistencia son las primeras víctimas de la 
destrucción del medio natural llevada a cabo 
para producir objetos destinados al Primer 
Mundo. 



DSK (Juan Lesta & Belén Montero) 

(A Coruña, 1971) (Zamora, 1970) 

1848-2002 

Vídeo, 2 min.  

2002 

Cortesía de los artistas y Hamaca, Barcelona. 

El artista francés Jean-François Millet pintó en 1857 su cuadro Las espigadoras dando entrada 
de esta manera a la clase trabajadora en el espacio de las bellas artes. En el vídeo de DSK 
vemos cómo se ha fusionado esta pintura con una escena en la que tres mariscadoras recogen 
vertidos de fuel de una playa. De esta forma, se genera un sentimiento de continuidad histórica, 
un retrato de una clase que parece haberse quedado inmovilizada en su pobreza. Aun así, y 
tras el desastre provocado por el hundimiento del barco petrolero “Prestige” en las costas 
gallegas, estas mariscadoras, mujeres que han de desafiar a los elementos a diario para 
desarrollar su trabajo, salen a las playas para seguir agachándose: el objetivo esta vez no es 
recoger marisco, sino limpiar las playas de la sustancia tóxica que pone en peligro su 
supervivencia económica. El vídeo de DSK presenta una crítica social y pone de relieve una 
problemática que los siglos no han conseguido limar, la división sexual del y la percepción 
social de la pobreza. 

 

 

 

 

 

 

 



Araya Rasdjarmrearnsook 

(Trat, 1957) 

Dow Song Duang (Series Los Dos Planetas) 

Vídeo, 14 min. 43 seg. 

2008 

Cortesía de la artista y Tyler Rollins Fine Art, Nueva York. 

El vídeo muestra a un grupo de mujeres frente al cuadro Las espigadoras (1857) de Jean-
François Millet, con el telón de fondo de una localidad rural en Tailandia. Partiendo de su propia 
experiencia y puntos de referencia, las aldeanas se agrupan para reflexionar con humor sobre 
las personas representadas en las pinturas y la naturaleza de sus actividades. La artista 
contrapone el enfoque académico europeo al análisis del ojo inocente y nos muestra cómo el 
significado de la obra de arte se desplaza según el punto de vista y el contexto sociocultural en 
el que sea interpretada. El trabajo reflexiona sobre la traducción de la cultura visual y la 
influencia del arte europeo y se interroga sobre lo que sucede con las formas, teorías y 
contenidos cuando éstos son analizados fuera de la influencia del ámbito académico 
occidental. 

 

 

 

 

 

 

 

 

 

 

 



Pilar Albarracín 

(Sevilla, 1968) 

Serie 300 Mentira nº 5 

Fotografía b/n 

2009 

Colección Fundación ARCO/ IFEMA. Depósito CA2M 

Esta obra pertenece a la serie 300 mentiras, en donde la artista, según sus propias palabras, 
nos propone la narración de “historias que son mentiras pero que se pueden registrar como 
posibles”. El denominador común de la serie es una historia inventada, que podría ser real, con 
el fin de situar al público ante una situación de realidad/ficción y hacer así al espectador 
partícipe del juego. En Mentira nº 5, la artista nos presenta el sobreesfuerzo al que se enfrentan 
en su vida diaria las mujeres campesinas y, al mismo tiempo, ironiza sobre el matriarcado del 
mundo rural. En efecto, las mujeres rurales tienen que compaginar el duro trabajo agrario, el 
cuidado de los animales, las faenas domésticas y la educación de los hijos/as. La 
escenificación de esta carga cuádruple se propone como mentira que podría ser perfectamente 
real. 

 

 

 

 

 

 



Estibaliz Sádaba 

(Bilbao, 1963) 

Campos de acción 

Vídeo, 12 min. 48 seg. 

2018 

Cortesía de la artista, Bilbao. 

En su trabajo, Estíbaliz Sádaba se sirve del vídeo y la performance para plantear una reflexión 
sobre la relación de las mujeres con el espacio público. Campos de acción se centra en la 
práctica del cancionero popular, realizada por grupos de mujeres en el mundo rural. El vídeo 
muestra cómo estas mujeres intentan ocupar el espacio público desde la palabra y la acción, 
entendida ésta como una práctica social performativa, y resignifican el cancionero popular 
original. La obra incorpora así voces y sonidos que teníamos apartados de nuestra memoria e 
intenta iluminar ciertos saberes olvidados, dando la palabra a las mujeres rurales y 
reivindicando y valorando su trabajo, sabiduría y prudencia, como elementos característicos de 
una cultura popular desaparecida. 

 

 

 

 

 

 

 

 

 

 

 



Carma Casulá 

(Barcelona, 1966) 

Monsanto no es santo de mi devoción 

Fotografías, vinilo y tarros con semillas 

2014-2017 

Cortesía de la artista, Madrid. 

Carma Casulá lleva años creando un Banco de Memoria de Agricultores sobre el cultivo 
tradicional y la cultura familiar de la tierra. Existen los bancos de semillas, pero no “bancos de 
memoria” para preservar no solo el aspecto material de los cultivos tradicionales, sino también 
su sistema de vida y su cultura en relación con las semillas. Este proceso es llevado a cabo por 
la artista mediante la recopilación de narraciones visuales y literarias de las experiencias de sus 
protagonistas, que revelan el lado humano y sociológico del mundo agrario y la valoración de 
un bien que consideran lo más importante que se puede preservar.  

Parte del banco se acompaña con una instalación realizada con un mapa que muestra el curso 
del río Jarama en el tramo del PRS (Parque Regional del Sureste) de Madrid. El mapa nos 
ofrece información que evidencia la calidad del suelo: áreas de cultivo, transgénicos 
mecanizados, cultivos con tractor, cultivos irregulares y familiares, graveras o lagunas, entre 
otros. 
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6. Elementos, Alimentos 

Como evocan las obras expuestas en esta 
sección, un mundo sostenible implica 
evolucionar hacia una economía que ponga el 
cuidado y la vida en el centro. La actividad 
protectora de la naturaleza que desarrollan las 
mujeres en muchos países no tienen tanto que 
ver con una supuesta conexión esencial entre 
la mujer y la tierra, sino con las 
responsabilidades que éstas ejercen en la 
economía familiar y que les llevan a pensar 
holísticamente y a priorizar el bienestar de la 
comunidad. 



Cecilia Vicuña 

(Santiago de Chile, 1948) 

Vaso de leche derramado bajo el cielo azul 

Fotografía color 

1979 

Colección Biblioteca y Centro de Documentación.  

Museo Nacional Centro de Arte Reina Sofía, Madrid 

En el contexto de la dictadura chilena, bajo el régimen de Augusto Pinochet, surgió un grupo de 
artistas denominado Colectivo Acciones de Arte (C.A.D.A.) que actuó entre 1979 y 1985, 
cuestionando con sus prácticas la división entre arte y realidad. Su proyecto Para no morir de 
hambre en el arte retomaba la medida número 15 del Programa de la Unidad Popular de 
Salvador Allende, donde se aseguraba el derecho de cada niño/a a consumir medio litro de 
leche diaria. El colectivo hizo un llamamiento a otros artistas residentes fuera del país para 
realizar una acción simultánea. La artista y poeta Cecilia Vicuña distribuyó carteles por la 
ciudad de Bogotá, y el mismo día frente a la Quinta de Bolívar, derramó un vaso y escribió en el 
pavimento un poema. La artista aludía a la situación en Colombia de venta de leche mezclada 
que provocaba la muerte a más de mil niños/as por año. 

 

 

 

 



Judy Chicago  

(Chicago, 1939)  

Purple Atmosphere (Atmósfera púrpura) 

Fotografía color  

1969 

Cortesía de la artista, Belen NM. 

La artista Judy Chicago es una de las pioneras de la Segunda Ola del movimiento feminista en 
Estados Unidos. A finales de los sesenta, empieza a utilizar la pirotecnia en una serie de 
intervenciones ambientales destinadas a “feminizar” el territorio de California, en aquel 
entonces ─según la artista─ profundamente dominado por los hombres. Purple Atmosphere 
forma parte de un conjunto de performances realizadas con fuegos artificiales con las que 
Chicago intenta transformar y “suavizar” el paisaje, que aparece aquí bañado en una nube 
púrpura, un color asociado a las mujeres y al movimiento feminista. 

 

 

 

 

 

 

 

 

 

 

 

 

 



Francesc Abad 

(Terrassa,1972) 

Accions. Treball sobre els quatre elements 2 (Acciones.Trabajos sobre los cuatro elementos 2) 

Película Super 8 mm transferida a vídeo, 7 min. 51 seg. 

1972 

Colección Museo Nacional Centro de Arte Reina Sofía, Madrid 

Tras el abandono de la pintura en 1971, Francesc Abad realizó una serie de propuestas, 
cercanas al Body Art y al Land Art, que partían de su interés por conseguir un acercamiento 
empírico a la naturaleza. En esta serie de obras, el artista propone diferentes formas de 
relación con el paisaje y los elementos naturales como la acotación y la medición a partir de 
formas geométricas o la observación del comportamiento de los elementos tras ejecutar ciertas 
acciones con el cuerpo (quemar, soplar, pisar, etc.). El proyecto se dio a conocer a través de la 
serie Documentos y de una muestra titulada Tierra, Aire, Agua, Fuego, celebrada en 1973 en el 
Colegio de Arquitectos de Valencia y en la galería Juana de Aizpuru de Sevilla. Esta obra 
revela el carácter híbrido de las prácticas conceptuales en España que, lejos de cualquier 
especificidad, concentran posiciones muy diversas, desde el arte povera hasta el trabajo con el 
paisaje y el cuerpo. 

 

 

 

 

 

 

 

 

 



Anna Maria Maiolino 

(Scalea, 1942) 

Entrevidas 

Gelatinobromuro de plata sobre papel 

1981 

Colección Museo Nacional Reina Sofía, Madrid. 

Desde mediados de la década de 1960 la obra de Anna Maria Maiolino relaciona lenguaje, 
cuerpo y comida. Este tríptico fotográfico tiene su origen en una acción realizada por la artista 
en el exterior de su estudio en Rio de Janeiro en 1981. La artista camina lentamente sobre un 
suelo lleno de huevos que evoca el mandato biológico de la reproducción, mientras que el 
andar de Maiolino habla de cuidado de la vida y su potencialidad. En el centro había un huevo 
fecundado, como metáfora de la fuerza de la vida sobreponiéndose a la destrucción y a la 
muerte de aquel incierto momento de transición del régimen autoritario. La obra era una 
respuesta al momento de apertura política y democratización de Brasil donde “la simplicidad del 
huevo, el arquetipo de la vida” significada a la vez la promesa de una nueva libertad y su 
precariedad. 

 

 

 

 

 

 

 



Michelle Stuart  

(Los Angeles, 1933) 

Wind/Rain/Time  

4 fotografías blanco y negro 

1974 

Cortesía de la artista. 

Menos conocida que sus compañeros masculinos de generación, Michelle Stuart es sin 
embargo una de las artistas pioneras del Land Art norteamericano. Desde los setenta, realiza 
intervenciones ambientales, pero también instalaciones escultóricas, dibujos o  fotografías a 
través de los cuales introduce materiales de la  naturaleza en espacios artísticos. Desde 2009, 
trabaja fundamentalmente con el medio fotográfico, digitalizando fotografías realizadas en las 
décadas anteriores y otorgándoles un nuevo significado al recontextualizarlas en grupos. 
Wind/Rain/Time forma parte de un conjunto de imágenes tomadas en 1974 con el objetivo de 
documentar las huellas que una roca erosionada por los efectos del viento y la lluvia dejaba en 
un papel colocado sobre el suelo. En 2014, Stuart recupera esas fotos antiguas y las digitaliza. 
La obra captura así los trazos de una memoria doble: la memoria del proceso efímero y casual 
de erosión de los materiales naturales y la memoria del trabajo de la propia artista. 

 

 

 

 

 

 

 

 

 

 



Àngels Ribé 

(Barcelona, 1943) 

Instersecció de pluja (Intersección de lluvia) 

Intersecció de llum (Intersección de luz) 

Gelatinobromuro de plata sobre papel 

1969 

Colección del MACBA, Barcelona. 

Àngels Ribé no concibe el arte como objeto, sino como experiencia. Formada en origen como 
escultora, a partir de 1969 abandona la práctica escultórica propiamente dicha y se centra en la 
realización de acciones entendidas como experiencias con la naturaleza y el cuerpo. En sus 
primeras obras, Intersecció de llum, Intersecció d’onada i Intersecció de pluja, experimenta con 
los procesos de transformación física de elementos como la espuma de jabón, el agua o la luz. 
En todas ellas, Ribé crea intersecciones situando elementos mínimos como un cristal o un hilo 
de nailon en contextos naturales como el bosque o el mar y deja que actúen factores aleatorios 
y transitorios: el viento, la lluvia, el paso del tiempo… El resultado es un trabajo experimental 
que pone en evidencia lo que está oculto y que habitualmente pasa desapercibido en la 
realidad cotidiana. 

 

   

 

 



Eva Lootz  

(Viena, 1940) 

Lengua de tierra 

Lana de acero, tierra y parafina 

1983 

Fundación Helga de Alvear, Madrid/Cáceres. 

A principios de los ochenta, aparece el motivo de la lengua en la escultura de Eva Lootz: piezas 
producidas, como es frecuente en sus obras de la época, con materiales efímeros y naturales 
como la tierra, la parafina, el lacre, el fieltro o el estropajo de metal. Para Lootz, influida por la 
lectura de textos psicoanalíticos y en particular por la obra de Julia Kristeva, la lengua 
representa una transición entre el arcaísmo característico de la fase oral y la plena inserción en 
la cultura que supone la adquisición del lenguaje: “Antes de concederle al lenguaje el lugar 
pleno que le corresponde, las lenguas aún sirvieron para insistir en el momento, donde la 
negación de la oralidad genera el impulso constructivo”, escribe la artista. 

 

 

 

 

 

 

 

 

 

 

 

 



Eva Lootz  

(Viena, 1940) 

Lessons of Touch N. 4 (Lecciones de tacto N. 4) 

Estampación digital con tintas pigmentadas 

2003 

Galería Pilar Serra, Madrid.  

Lessons of Touch forma parte de un conjunto de ocho estampaciones digitales que desafían la 
primacía de la vista característica de la tradición occidental y nos remiten a otros sentidos (el 
gusto, el tacto), considerados como subalternos y connotados con frecuencia como 
“femeninos”. Al mismo tiempo, las formas de Lessons of Touch están llenas de asociaciones 
metafóricas: la vagina, la boca, la herida, la cicatriz. Lootz relaciona la serie con lo sagrado, tal 
y como lo entiende la pensadora Julia Kristeva: lo sagrado como “marca, cicatriz, herida ─que 
no se cierra nunca del todo─, de nuestro ingreso en la cultura, de nuestro amanecer dentro del 
mundo de la palabra. Del disfrute paradójico de la hendidura entre lo animal y lo cultural”. 

 

 

 

 

 

 

 



7. Cartografías del Género 

Desde el siglo XV, en la imaginación colonial 
europea, las nuevas tierras conquistadas se 
representaban con frecuencia como un cuerpo 
femenino que había que dominar y violentar. 
Se establecía así un paralelismo entre la 
violencia ejercida sobre el cuerpo de las 
aborígenes y la usurpación de los recursos 
naturales y la tierra que la mujer representaba. 
En esta sección se reúnen algunas obras que 
cuestionan ese papel de la cartografía como 
lugar de inscripción del poder patriarcal y 
colonial, proponiendo otros acercamientos al 
cuerpo-mapa. 



Abraham Ortelius 

(Amberes, 1527) 

Theatrum orbis Terrarum (Teatro del Mundo) 

Frontiscipio de libro (copia de exposición) 

1570 

Cortesía de la Biblioteca Nacional de España, Madrid. 

La primera edición de este libro en 1570, puede ser considerada como el primer atlas 
geográfico en el sentido moderno del término. La edición fue realizada por el cartógrafo 
flamenco de nombre latino Abraham Ortelius e incluía setenta nuevos mapas de diversos 
autores, dibujados y grabados por Frans Hogenberg. La obra de Ortelius suele ser considerada 
como el atlas que mejor condensa los conocimientos geográficos del siglo XVI, pero también 
como un claro ejemplo del papel que cumplió la cartografía a la hora de afirmar el nuevo orden 
colonial. El frontiscipio muestra un grabado de un templete arquitectónico flanqueado por las 
alegorías de los continentes simbolizados por figuras de mujeres, estableciendo así un 
pararelismo ─recurrente en el discurso europeo de la época─ entre la conquista de nuevos 
territorios y la dominación del cuerpo femenino. 
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Jacob Frey 

(1681) 

El rapto de Europa 

Grabado (copia de exposición) 

1732 

Cortesía de la Biblioteca Nacional de España, Madrid 

En la mitología griega se narra la historia de Europa, hija del rey Agenor, cuya belleza atrajo al 
dios Zeus. Para acercarse a la doncella, éste se metamorfoseó en un toro blanco y gracias a 
esta forma animal, logró la confianza de la joven que comenzó a acariciarlo e, incluso, llegó a 
sentarse sobre él. Zeus aprovechó la ocasión para levantarse y adentrarse en el mar 
llevándose a la joven consigo, sentada en su lomo y aferrada a sus cuernos. Ambos llegaron 
hasta la isla de Creta, donde el dios y la mortal se unieron a la sombra de unos árboles. 
Finalmente, el toro cuya forma había adoptado Zeus se transformó en una constelación y pasó 
a ser un signo del Zodiaco. Existen numerosas representaciones artísticas de este mito, que 
nos muestran casi siempre el momento en el que Zeus, transformado en toro, huye con Europa 
a través del mar. El tema de la tierra simbolizada en cuerpo femenino y sometida por el hombre 
tiene su reflejo actual en los abusos sufridos por las mujeres en conflictos bélicos, donde la 
violación personifica la conquista del territorio. 
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Anónimo 

Un mapa del Tibet en la forma de una mujer demonio 

Dibujo a color sobre papel (copia de exposición) 

Siglo XX, Norbulingka, Lhasa. 

En el arte tibetano, la diosa Avalokitesvara, mejor conocida en tibetano como Chenrezig, 
aparece representada habitualmente como una figura con miles de brazos que tienen un ojo en 
la palma de cada mano. Con este tipo de representación, se pretende mostrar que Chenrezig 
es una deidad compasiva, que atiende a las plegarias del creyente. Según una leyenda 
tibetana, Chenrezig se casó con Rakshasa (ser demoniaco) de esta unión surgieron muchos 
hijos, que se convirtieron en los antepasados de los tibetanos. Además de dar una explicación 
acerca del origen legendario de este pueblo, el mito también sirve para demostrar que el 
budismo ha sido durante mucho tiempo parte integral de la identidad tibetana. 

 

 

 

 

 

 

 

 

 

 

 

 

 

 

 



Heinrich Bünting 

(Hannover, 1545) 

Europa Prima Pars Terrae in Forma Virginis (Europa,  

primera parte del mundo, en forma de virgen) 

Grabado (copia de exposición) 

1587 

El teólogo protestante Heinrich Bünting publicó en 1581 su Itinerarium Sacrae Scripturae, una 
obra que pretendía ilustrar al lector sobre lugares relevantes de las Sagradas Escrituras. A 
partir de la edición de 1587, se introdujeron tres mapas simbólicos (Europa, Asia y África). En el 
mapa dedicado al viejo continente, Europa es representada en una doble acepción, como 
doncella y reina. La identificación de Europa con una virgen alude al mito del rapto de Europa 
por el dios Zeus, mientras que la alegoría de la reina simboliza a la Iglesia cristiana frente a la 
amenaza del Imperio Otomano. La cabeza de la reina es España bajo la dinastía Habsburgo, 
potencia y líder en defensa del cristianismo. La corona (España), el orbe (Sicilia), y el corazón 
(Bohemia) forman un triángulo y su falda está compuesta por los países bálticos y Grecia; 
Turquía y Rusia están bajo sus pies. Al nombrar a Europa como primera parte del mundo, 
también le asignaba una posición hegemónica dentro del mundo conocido. 

 

 

 

 

 

 

 

 

 

 



Cristina Lucas 

(Jaén, 1973) 

Europa Femenina, Europa Masculina 

Acrílico sobre lienzo 

2007 

Cortesía de la artista, Madrid 

La artista realiza pinturas y esculturas en donde cartografía varios aspectos sociales como son 
el género, la economía o los cambios geopolíticos. Estas dos obras forman parte de una serie 
mayor en donde se muestra la palabra con la que coloquialmente se conoce a los órganos 
sexuales masculinos y femeninos en el continente europeo. Esta investigación ha sido llevada 
a cabo en todos los países del mundo preguntando siempre a gente autóctona. Dado que hay 
múltiples maneras de referirse al pene o a la vagina, Cristina Lucas se decanta por la más 
popular. El resultado es una cartografía lingüística que demuestra que el tabú sexual es 
diferente en cada lugar y ligado a la historia del territorio. En su obra Europa Económica 
Popular plantea las estrategias globalizantes que sirven para universalizar el comercio, de ahí 
que su Europa Femenina y su Europa Masculina se pregunte si es posible también 
universalizar el tabú sexual. 

 

 

 

 



Tatiana Parcero 

(México D.F., 1967) 

Cartografía Interior # 35 

Acetato y fotografía blanco y negro sobre metacrilato 

1995 

Colección MUSAC, León 

Cartografía interior forma parte de una serie de obras que reflexionan sobre la identidad y el 
cuerpo. Técnicamente, responden al mismo planteamiento formal: se trata de fotografías en 
blanco y negro de partes del cuerpo impresas en acetato y superpuestas a fotos de diagramas 
de anatomía y códices precolombinos. Combinadas, conforman un mapa cartográfico humano 
lleno de capas, y por lo tanto lleno de significados y connotaciones. Podrían leerse como 
autorretratos de lo físico y evidente, pero también de lo psicológico e ideológico. Los grabados, 
tatuajes y códices precolombinos inscritos sobre el cuerpo nos hablan no sólo de una técnica, 
sino de una forma de concebir el mundo y su propia existencia. La artista se presenta como 
parte indisoluble del pasado de su país, de sus raíces y cuestiona la forma en la que la 
cartografía colonial ha construido los cuerpos y territorios no europeos. 

 

 



Anna Bella Geiger 

(Rio de Janeiro, 1933) 

Mapas elementares nº 3 (Mapas elementales nº 3)  

Vídeo, 3 min. 12 seg. 

1976 

Colección Museo Nacional Centro de Arte Reina Sofía, Madrid 

En Mapas elementares nº 3 (Mapas elementales nº 3), la artista brasileña Anna Bella Geiger 
reflexiona sobre el papel del mapa en la construcción de mitos y estereotipos atribuidos a 
culturas procedentes de América Latina. Geiger establece un juego entre texto e imagen: traza 
una serie de figuras de carácter antropomórfico que evocan la topografía del Cono Sur, bajo las 
cuales inscribe una serie de palabras cargadas de dobles sentidos y resonancias metafóricas. 
Así, el territorio de América Latina se convierte en un amuleto que representa el misticismo; en 
una mulata, la mezcla racial, y en una muleta, el desamparo y la dependencia económica. En 
este caso, el ritmo del bolero Virgen Negra y su letra, establecen el orden de la secuencia. La 
artista, trabaja nociones como el territorio, el pasaje o la situación en medios tan diversos como 
el dibujo, la fotografía, la pintura y el vídeo. 

 

 

 

 

 

 

 

 

 



8. Violencia y Territorio 

Lejos de la visión bucólica de la naturaleza que 
ha transmitido durante siglos cierta pintura de 
paisaje, las obras de esta sección nos 
recuerdan que la tierra es también un lugar de 
conflicto, donde se trazan fronteras y se 
disputan territorios. Las mujeres y niñas 
representan la mitad de las personas 
refugiadas y desplazadas en el mundo y, 
además de la violencia de las guerras, la 
persecución política y religiosa o las catástrofes 
medioambientales, muchas de ellas se 
enfrentan también al riesgo de sufrir violencia 
de género y explotación sexual. 



Larissa Sansour 

(Jerusalén Este, 1973) 

Nación Statu – Olive Tree (Estado Nación – Árbol Olivo) 

Impresión y vídeo, 9 min.  

2012 

Cortesía de la artista, Londres. 

En la obra de Larissa Sansour la reflexión en torno a la condición del pueblo palestino es una 
constante. El eje central de su trabajo es la confrontación entre ficción y realidad, y la dicotomía 
de pertenecer a un territorio y, a la vez, ser expulsada del mismo. El vídeo Estado Nación – 
Árbol Olivo forma parte de una serie mayor que incluye un cartel y un conjunto de fotografías, y 
nos ofrece una aproximación distópica, pero humorística sobre la situación política en la ciudad 
de Jerusalén. Con un tratamiento de ciencia ficción, en donde se mezclan de imágenes 
generadas por ordenador con actores reales, el vídeo ofrece una solución vertical al Estado 
palestino. De este modo, los palestinos tienen su Nación en la forma de un rascacielos. Un 
colosal edificio que alberga a toda la población palestina que, por fin, alcanza una alta calidad 
de vida. 

 

   

 

 

 

 

THE HIGH LIFE 



Lida Abdul 

(Kabul, 1973) 

White House, Kabul (Casa Blanca, Kabul) 

Vídeo, 5 min. 

2005 

Cortesía de la artista y Galería Giorgio Persono, Turín. 

Lida Abdul, obligada a huir de su país natal a raíz de la invasión soviética de 1979, no pudo 
volver a Afganistán hasta después de la invasión estadounidense de 2001. Este vídeo presenta 
un paisaje sembrado de ruinas, en donde la artista, vestida de negro, pinta los escombros de 
un edificio bombardeado con pintura blanca. Los restos de este antiguo complejo presidencial, 
a las afueras de Kabul, son testigos silenciosos de la violencia sufrida por los afgano/as. La 
acción es, a la vez, un gesto absurdo y un acto de expresión de su resistencia política. El título 
de la obra se erige como una acusación contra la decisión del gobierno de los Estados Unidos 
de invadir el país y beneficiarse de reconstruir lo que sus militares habían destruido. El juego de 
palabras también alude a la idea de blanquear la historia. La artista yuxtapone el espacio de la 
política con el de ensueño, y crea una metáfora visual para la curación y el trauma. 

 

 

 

 

 

 

 

 

 

 



Sigalit Landau 

(Jerusalén, 1969) 

Barbad Hula 

Vídeo, 2 min. 2005 

Colección MUSAC, León. 

Mediante un primer plano, este vídeo nos muestra el vientre de una mujer desnuda practicando 
el hula-hop con un aro realizado en alambre de espinos. A medida que transcurre la acción, el 
alambre va provocando heridas superficiales en el cuerpo femenino. La reflexión sobre el 
territorio, en sus múltiples acepciones y en casi todas sus metáforas posibles, es uno de los 
elementos centrales del trabajo de la artista israelí Sigalit Landau. En este caso, la acción se 
sitúa en una playa del sur de Tel-Aviv: el aro se mueve de manera circular, sin principio ni fin, lo 
que sin duda es una metáfora de la conflictiva y apremiante necesidad del estado de Israel por 
dibujar los contornos separatistas. Una auto-afirmación nacional que ha desembocado en la 
construcción del Muro de Cisjordania y su consiguiente modificación del paisaje. Pero Barbad 
Hula no es sólo la alegoría de una realidad política concreta, sino también religiosa: la 
presencia de heridas hace referencia a la violencia de la Pasión de Cristo, evocando el 
sacrificio, la expiación de las culpas o, quizás, la redención del cuerpo. 

 

 

 

 

 

 

 



9. Ecologías Queer 

El término “ecología queer” se refiere a una 
constelación interdisciplinar de prácticas que 
buscan romper con las definiciones normativas 
de la naturaleza y el género, subrayando las 
intersecciones entre heterosexismo, 
capitalismo, especismo y patriarcado. Los 
parques, por ejemplo, son tradicionalmente 
heteronormativos en el sentido de que reflejan 
jerarquías de propiedad y decoro. El cruising 
los convierte en “espacios queer”, espacios 
donde se trascienden las clasificaciones 
binarias de la identidad sexual. En esta sección 
hay artistas que cambian el paradigma clásico 
de la tierra como madre al de la tierra como 
amante. En sus obras exploran la interrelación 
entre sexología y ecología, y celebran la 
desobediencia sexual y política, la polimorfia y 
la diversidad. 



Andrés Senra 

(Río de Janeiro, 1968) 

Cruising Madrid (A line made of desiere, Geografías Queer 1, Performance visita guiada a zona 
de cruising) 

Instalación dibujo a tinta, fotografía color, impresión digital  

y vídeo 16 min, 33 seg. 

Cortesía del artista, Madrid y Nueva York. 

Los espacios de cruising han sido y continúan siendo hoy lugares de encuentro sexual y 
afectivo para muchos hombres. Andrés Senra propone en esta obra una lectura de las zonas 
de cruising como espacios heterotópicos situados en la periferia de las ciudades. La 
organización jerárquica del espacio público hace que, por exclusión, estas zonas se conviertan 
en lugares de socialización gratuitos, comunitarios y alternativos a los cuartos oscuros de bares 
y discotecas del mercado rosa. El artista fotografía, dibuja y documenta estos espacios en la 
ciudad de Madrid y propone una revisión irónica de la metodología de trabajo llevada a cabo 
por los artistas del Land Art, el arte conceptual, la deriva situacionista y los happening en los 
años setenta. En este caso, la autoría de la obra no puede atribuirse a un artista que coloniza 
el terreno, sino que es creada por el deambular constante de cuerpos anónimos deseantes en 
busca de un encuentro. 

 

 

 

 



Shawna Dempsey & Lorri Millan  

(Canadá, 1963) (Canadá, 1965)  

Lesbian National Parks and Services: A Force of Nature 

Vídeo, 23 min.  

2002 

Cortesía de las artistas y Videopool, Winnipeg. 

Este vídeo forma parte del proyecto Lesbian National Parks and Services que la pareja de 
artistas canadienses Shawna Dempsey & Lorri Millan emprende en 1997 con el objetivo de 
introducir una presencia lesbiana en el paisaje. Vestidas con el uniforme de guardas forestales 
lesbianas, Dempsy y Millan patrullan a través de los parques nacionales, interpelando a los 
visitantes y cuestionando las ideas hegemónicas acerca del turismo, el ocio y los entornos 
naturales. Equipadas con folletos y otros dispositivos pedagógicos, hacen patente una 
presencia lesbiana que altera los relatos patriarcales y heterocentrados a través de los cuales 
se ha construido, históricamente, la imagen de la naturaleza. 

 

 

 

 

 

 

 

 

 

 



Annie Sprinkle / Beth Stephens  

(Filadelfia, 1954) (Montgomery, 1960) 

Ecosexual Manifest (Manifiesto Ecosexual) 

Impresión enmarcada. 2007 

Cortesía de las artistas, EE.UU. 

Annie Sprinkle y Elisabeth Stephens, que se definen a sí mismas como “artistas ecosexuales”, 
trabajan en colaboración desde hace más de una década. Inspirándose en la ecología política 
feminista, la teoría queer y el activismo postpornográfico, han creado un nuevo campo de 
investigación, la “Sexecología”, que explora la intersección entre sexología y la ecología. A 
través de sus conferencias, visitas guiadas, talleres, trabajos artísticos, simposios, películas y 
textos, Sprinkle y Stephens proponen una aproximación no-heteronormativa y no-
antropocéntrica al ecologismo. A diferencia de lo que imaginaban las feministas de los años 
setenta, la Tierra ya no es para ellas una Madre, sino una amante carente de género o sexo 
definidos. En 2008 publican el Manifiesto Ecosexual, en el que declaran su voluntad de hacer el 
amor con la Tierra y afirman su compromiso por un mundo sostenible. Las artistas reproducen 
aquí el manifiesto en versión castellana e invitan al público de la exposición a que añada su 
firma, entrando así a formar parte de una comunidad ecosexual planetaria. 
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	GUIA DE SALA_EXPOSICIONES TRIMESTRE GÉNERO_CDAN 33
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	GUIA DE SALA_EXPOSICIONES TRIMESTRE GÉNERO_CDAN 38
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	GUIA DE SALA_EXPOSICIONES TRIMESTRE GÉNERO_CDAN 40
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	GUIA DE SALA_EXPOSICIONES TRIMESTRE GÉNERO_CDAN 46
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	GUIA DE SALA_EXPOSICIONES TRIMESTRE GÉNERO_CDAN 51
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	GUIA DE SALA_EXPOSICIONES TRIMESTRE GÉNERO_CDAN 70
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