
En el año 2013 se han celebrado en el Museo Reina Sofía dieciséis exposiciones; la mayoría han
sido proyectos organizados y producidos por el propio Museo y algunas fruto de la colaboración
con distintas instituciones museísticas del ámbito internacional.

El conjunto del programa de exposiciones, dirigido y coordinado desde este Departamento,
se ha desarrollado en las tres sedes expositivas con que las que cuenta el Museo: la sede principal
(Edificio Sabatini y Edificio Nouvel) y el Palacio de Velázquez y el Palacio de Cristal, en el Parque
del Retiro.

En primer lugar, cabe destacar dos grandes exposiciones de tesis, encomendadas a sendos
equipos de comisariado internacionales, con las que se ha continuado trabajando en las líneas
de investigación iniciadas por el Museo en los últimos años: ± l96l. La expansión de las artes y
Formas biográficas. Construcción y mitología individual.

Hay que subrayar, también, una gran exposición histórica dedicada a la abstracción geomé-
trica latinoamericana: La invención concreta. Colección Patricia Phelps de Cisneros, realizada en
colaboración con la Colección Patricia Phelps de Cisneros, que ha supuesto un paso más en el
interés del Museo por profundizar en el arte latinoamericano del siglo XX y que fue precedida de
un simposio internacional organizado por las dos instituciones.

En colaboración con el Musée National d´Art Moderne Centre Pompidou, se ha realizado la
muestra Dalí. Todas las sugestiones poéticas y todas las posibilidades plásticas, que se presentó
sucesivamente en París y en Madrid y batió todos los récords de público en ambas sedes.

Otras muestras monográficas dedicadas a artistas de reconocida trayectoria han sido las de
Robert Adams: el lugar donde vivimos, realizada en colaboración con la Yale University Art
Gallery de New Haven y que se pudo ver también en Bottrop, París, Londres y Winterthur; Chris
Killip. Trabajo/Work, en colaboración con el Museum Folkwang de Essen, y Cristina Iglesias.
Metonimia.

En el Palacio de Velázquez se ha presentado la exposición Idea: Pintura Fuerza. En el gozne
de los años 70 y 80, una selección de obras de Alfonso Albacete, Miguel Ángel Campano, Ferran
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Garcia Sevilla, Juan Navarro Baldeweg y Manolo Quejido, cinco artistas españoles cuyo nexo
común es la práctica de la pintura desde los parámetros del arte figurativo y la tradición pictórica
europea.

Destacan también las exposiciones marcadas por la labor de producción de obra, consustan-
cial al concepto expositivo mismo, y los proyectos específicos encargados por el Museo a los pro-
pios artistas, invitándoles a enfrentarse con la historia, las cualidades y las características de dos
edificios tan singulares como son el Palacio de Velázquez –como ha sido la retrospectiva de Cildo
Meireles, coproducida con la Fundação Serralves de Oporto, donde se mostró a continuación, y
el Hangar Bicocca de Milán, donde se presentará en la primavera de 2014– y el Palacio de Cristal,
en el que se han visto los trabajos de Mitsuo Miura: Memorias imaginadas, y Roman Ondák:
Escena.

Dentro de la labor del Departamento de Exposiciones, el Programa Fisuras ocupa también
un lugar prominente, pues en él se concentra un esfuerzo de producción y la voluntad de ofrecer
un ámbito y unos recursos determinados a artistas del panorama internacional que empiezan a
desarrollar una carrera madura y coherente en sus presupuestos. Este año los invitados a parti-
cipar han sido Azucena Vieites: Tableau vivant; Alejandra Riera: Poétique de l´inachèvement;
Maria Loboda: Las fieras; Gabriel Acevedo Velarde: Ciudadano Paranormal y Manuel Saiz: One
True Art - 16 respuestas a la pregunta qué es el arte, todos los cuales idearon y realizaron un tra-
bajo original para la ocasión.
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Robert Adams: el lugar donde vivimos. Una selección retrospectiva de fotografías
Fechas: 15-1-13 / 20-5-13
Lugar: Edificio Sabatini. 3ª Planta. Zona A
Organización: Yale University Art Gallery en colaboración con el Museo Reina Sofía
Comisariado: Jock Reynolds y Joshua Chuang
Coordinación: Rafael García

Esta exposición supuso la primera gran retrospectiva de Robert Adams en Europa y se componía
de una selección de más de 250 fotografías fechadas entre 1965 y 2007. Antes de recalar en
Madrid había pasado por las siguientes sedes internacionales: Vancouver Art Gallery, Denver
Art Museum, Los Angeles County Museum of Art y Yale University Art Gallery. 

Robert Adams (Orange, Nueva Jersey, 1937) está considerado como uno de los más singulares
y originales cronistas del oeste norteamericano, debido a un trabajo fotográfico conocido por su
austeridad y por una particular visión llena de matices. La muestra trazaba la relación, a través
de imágenes, entre Robert Adams y la vida estadounidense, una relación que el fotógrafo ha
basado en la belleza de la humanidad y su comunicación con el mundo natural. Junto a las foto-
grafías, se incluyó también un importante número de textos escritos por el propio Adams, cru-
ciales para entender su particular visión espacial y humana. 
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Vista de la exposición Robert Adams. El lugar donde vivimos. Una selección retrospectiva de fotografías.
Museo Nacional Centro de Arte Reina Sofía, 2013



La invención concreta: Colección Patricia Phelps de Cisneros
Fechas: 22-1-13 / 16-9-13
Lugar: Edificio Nouvel, Planta 0
Organización: Museo Reina Sofía y Fundación Cisneros/Colección Patricia Phelps de Cisneros
Comisariado: Gabriel Pérez-Barreiro, Director de la Colección Patricia Phelps de Cisneros, y
Manuel Borja-Villel 
Coordinación: Belén Díaz de Rábago

Esta exposición se enmarcaba dentro del acuerdo de colaboración entre la Fundación
Cisneros/Colección Patricia Phelps de Cisneros y el Museo Nacional Centro de Arte Reina Sofía
(marzo 2012), con el objetivo de incrementar la conciencia del lugar que ocupa Latinoamérica en
la historia del arte moderno y contemporáneo. En ese contexto se realizaron dos proyectos: el semi-
nario internacional Repensar los modernismos latinoamericanos. Flujos y desbordamientos (Museo
Reina Sofía, 2-3 marzo 2014) y esta muestra que proponía una lectura exhaustiva e innovadora del
desarrollo de la abstracción geométrica en Latinoamérica desde la década de los treinta hasta los
años setenta del siglo pasado. La cuestión vertebral era señalar de qué modo la asunción de la abs-
tracción como lenguaje de un futuro cosmopolita y progresista arraigó como herramienta poderosa
en los artistas para expresar la creciente ambición de un continente que emergía como generador
cultural y político de nuevas ideas a mediados del siglo XX.

La exposición se estructuraba en torno a la idea de intención artística. Las obras habían sido
creadas con la voluntad de actuar como manifiestos visuales, declaraciones de principios sobre
lo que podía y debía ser el arte. Al igual que muchos artistas modernos, los reunidos en la muestra
desarrollaron una profusa actividad teórica, escribiendo sobre arte y la función que éste desempe-
ñaba en la sociedad, reivindicando entonces las implicaciones de un nuevo lenguaje artístico,
supuestamente universal, pero cargado de diversos significados en cada contexto y período. 
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Hélio Oiticica. Pintura 9, 1959.
Óleo sobre lienzo 88,9 x 115,9 cm



Cristina Iglesias: Metonimia
Fechas: 5-2-13 / 13-5-13
Lugar: Edificio Sabatini. Salas A1
Organización: Museo Reina Sofía 
Comisariado: Lynne Cooke
Coordinación: Cristina Guerras

La muestra, de carácter retrospectivo, examinaba la producción de Cristina Iglesias (San Sebastián,
1956) desde sus inicios a mediados de los años ochenta hasta la actualidad. Sin proponer un reco-
rrido estrictamente cronológico, se quería subrayar aquellos aspectos sobre los que se ha funda-
mentado su trabajo y que permiten comprender tanto la orgánica evolución de su lenguaje como
la maduración de su concepto del espacio y de la práctica escultórica a lo largo de estos años.

Concebida como una aproximación crítica a la obra de Cristina Iglesias, la exposición también
revelaba su contribución a la escultura como una forma de arte contemporáneo, sea en el espacio
público, el de la galería o de la institución museística. En la elección de las materias primeras: vidrio,
alabastro, planchas de metal u hormigón, se encuentra su primera tentativa hacia una ruptura de las
convenciones en la práctica escultórica, que ha tenido su continuación en la exploración de las cuali-
dades y recursos físicos de esos materiales con fines estéticos (análisis de trasparencia y translucidez).

La muestra también ilustraba la superación de la norma escultórica hacia la arquitectura rea-
lizada por Cristina Iglesias a comienzos de la década de 1990, adoptando para ello no sólo su
vocabulario o sus soluciones constructivas para titular sus obras (muro, habitación, estancia,
pasillo, corredor o pasaje), sino el principio de crear un espacio poético y sensorial habitable, tal
y como ejemplificaban la selección de obras que conformó la exposición. Además de centrarse
en trabajos realizados para el contexto del museo o la galería, la muestra reunió algunas de sus
intervenciones y proyectos en el espacio público.
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Cristina Iglesias
Habitación vegetal III
(detalle), 2005. 
Polvo de bronce, 
resina de poliéster 
y fibra de vidrio. 
Cortesía de Marian 
Goodman Gallery



Mitsuo Miura. Memorias imaginadas
Fechas: 14-3-13 / 2-9-13
Lugar: Palacio de Cristal
Organización: Museo Reina Sofía
Coordinación: Soledad Liaño

La intervención original de Mitsuo Miura (Iwate, Japón, 1946) en el Palacio de Cristal constituía
una instalación pictórica con vocación arquitectónica y paisajística. En el suelo del palacio dis-
tribuyó círculos de color (rosa, verde y violeta, suaves y desvaídos), coronándolos por otros idén-
ticos pero suspendidos de la cubierta. Entre ambos elementos se erigía un objeto imaginario, la
columna, que sugería la creación de un nuevo espacio arquitectónico más imaginado que cons-
truido. De este modo convertía el interior del palacio en una virtual/mental sala hipóstila, a la
manera de un “bosques de columnas” de particular alcance sagrado en la antigüedad. 

Miura construyó un ámbito que recreaba el modo en que opera la memoria: mediante la reacti-
vación virtual de un espacio imaginario; un entorno que pudo o no existir y que, por tanto, sólo podía
ser completado mentalmente. A esto contribuía también el segundo gesto de su intervención: la dis-
tribución intermitente de franjas de color azul pálido en el zócalo interior del edificio, que sugerían
el dibujo esbozado de un plano no claramente definido. Esta obra de Miura incidía en la noción de
la arquitectura como delimitación física de un espacio ya existente. Valiéndose de la cualidad de
transparencia del cristal del edificio, el paisaje de árboles del Parque del Retiro se introducía en su
obra, acentuando el delicado grado de abstracción y estilización de su trabajo e incidiendo en la
voluntad del artista de definirse como pintor de paisajes (experiencias cotidianas).
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Mitsuo Miura. Memorias imaginadas, 2013



Azucena Vieites. Tableau vivant 
Fechas: 19-3-13 / 22-7-13
Lugar: Edificio Sabatini. 1ª Planta. Espacio Uno y Sala de Protocolo 
Organización: Museo Reina Sofía 
Coordinación: Rafael García
Programa Fisuras

El proyecto Tableau vivant lo compo-
nía un conjunto de serigrafías realiza-
das a partir de imágenes preexistentes
y una serie de dibujos de la artista que
habían sido coloreados por los partici-
pantes del taller infantil Coloring Book
(celebrado en el Museo semanas antes
de la inauguración de la exposición).
Se completaba la unidad expositiva
con una pieza de vídeo y una proyec-
ción de imágenes, la cual suponía la
primera incursión de Azucena Vieites
(Hernani, 1967) en este terreno. La
multiplicidad, el fragmento y la repe-
tición como ruptura con respecto a la
imagen absoluta y a las formas lineales
de narración o el carácter efímero y
procesual, todos los cuales son aspec-
tos y recursos que caracterizan su pro-
ducción, se reconocían en la obra
realizada.

La obra como unidad podía ser
asumida como un remix DIY —Do It
Yourself (hazlo tú mismo/misma)—
que trata de representar una memoria
en relación a un tiempo presente y a una experiencia de paso por ello, una memoria cuya inten-
sidad se difuminaba en la sucesión de las imágenes. El título Tableau vivant remite a la pintura,
pero también a determinadas formas de baile y a una idea de representación detenida o conge-
lada, la recreación de una escenografía donde un grupo de personajes posan, simulan un aconte-
cimiento o una escena pasada. En este sentido, su proyecto contenía una reflexión sobre la
experiencia y las expectativas derivadas de los procesos de representación, así como sobre la
recepción y asunción de las imágenes dadas.
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Azucena Vieites. De la serie Tableau vivant, 2013. Serigrafía sobre papel , 76 x 112 cm
Colección de la artista.
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Dalí. Todas las sugestiones poéticas y todas las posibilidades plásticas
Fechas: 25-4-13 / 2-9-13
Lugar: Edificio Sabatini. 3ª Planta. Zonas B, C, D, E, F
Organización: Museo Reina Sofía y Musée National d’Art Moderne Centre Pompidou 
Comisariado General: Jean-Hubert Martin (Centre Pompidou)
Co-comisarios: Montse Aguer (Fundació Gala- Salvador Dalí), Jean-Michel Bouhours 

y Thierry Dufrêne (Centre Pompidou) 
Coordinación: Aurora Rabanal Torres
Itinerancia: Musée National d’Art Moderne, Centre Pompidou, París (21-11-12 / 25-3-13)

Museo Reina Sofía, Madrid (25-4-13 / 2-9-13)

El subtítulo de la exposición —procedente del artículo de Salvador Dalí, y a la vez su manifiesto
artístico, “San Sebastián” (1927)— servía para presentar a un Dalí omnívoro, obsesivo –fuera en
el plano plástico como en el literario— y, también, como autor de su propio mito. A través de más
de doscientas obras (pinturas, esculturas, dibujos, revistas y libros) desplegadas en un discurso
concebido en once secciones con el hilo cronológico como conductor, la muestra pretendía una
reflexión crítica acerca del lugar de Dalí en la historia del arte del siglo XX, superando de este
modo su consideración más allá de su papel protagonista en el movimiento surrealista.

En este sentido, la exposición se proponía revalorizar al Dalí pensador, escritor y creador de
una particular visión del mundo. Para ello, se ofrecían las distintas facetas en las que confluían
el genio, el artista y el mito de Dalí: inventor del método paranoico-crítico, su atracción por los
descubrimientos científicos de su época, en especial los estudios sobre el espacio y el tiempo, el
interés por el psicoanálisis freudiano y su personal interpretación, así como sus actuaciones en
la esfera pública y en los medios de masas, especialmente desde que se estrecharon sus relaciones
con los medios artísticos, intelectuales, periodísticos o cinematográficos norteamericanos, a
mediados de la década de 1930.

Salvador Dalí.
La tentación de San Antonio,
1946. Óleo sobre lienzo.
89,5 x 119,5 cm. Musées
royaux des Beaux-Arts de
Belgique.



Cildo Meireles
Fechas: 23-5-13 / 14-10-13
Lugar: Palacio de Velázquez
Organización: Museo Reina Sofía en coproducción con la Fundação Serralves, Oporto
Comisariado: João Fernandes
Coordinación: Soledad Liaño y Cristina Guerras
Itinerancia: Museo Reina Sofía, Madrid (23-5-13 / 14-10-13)

Fundação Serralves, Oporto (14-11-13 / 2-2-14)
Hangar Bicocca, Milán (26-3-14 / 6-7-14)

La exposición de Cildo Meireles (Rio de Janeiro, 1948) ponía de manifiesto cómo la práctica
artística desborda los límites espaciales y conceptuales de su objeto, fuera escultura o pintura,
desde el momento en que el artista parte de la premisa de la asunción del arte como experiencia
sensorial, donde el espectador es reclamado como participante.

La muestra reunió un considerable conjunto de obras, tanto recientes como una selección de sus
series históricas (Arte física o Inserciones en circuitos ideológicos) e incluso algunas que, siendo de
décadas anteriores, se produjeron por primera vez (Amerikkka). En líneas generales, las obras pre-
sentadas constituían un comentario crítico sobre los conceptos de territorio, valor y objeto, cuestio-
nando la Historia como narrativa de una dominación colonial, como se puede constatar en las
instalaciones Abajur u Olvido. Por otro lado, las series de dibujos de proyectos eran la expresión de
un programa de trabajo que revelaba la precisión de su proceso creativo.

Las obras de Meireles ofrecían al visitante ambientes particularmente ricos en su condición
de percepción del tiempo y del espacio, enfrentándole a la desmaterialización del objeto de arte
y de realidades perceptivas. La relación de los materiales utilizados en las obras con la vida coti-
diana, así como la confrontación estructural entre formas y significados, revelaba la posición
poética e ideológica del artista ante el mundo. Otra de las figuras constructivas del universo de
Meireles convocada en esta exposición ha sido la sinestesia, ejemplificándose desde la asociación
de las propiedades sonoras con el plano visual, hasta la asociación de la visión con percepciones
térmicas o gustativas, como ocurría en la obra Entrevendo.
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Cildo Meireles,
Marulho 
(El murmullo del mar),
1991/1997.



± l96l. La expansión de las artes
Fechas: 18-6-13 / 28-10-13
Lugar: Edificio Sabatini. A1
Organización: Museo Reina Sofía
Comisariado: Julia Robinson y Christian Xatrec 
Coordinación: Beatriz Jordana y Rafael García

Inspirada en la publicación An Anthology –editada por La Monte Young y Jackson Mac Low en 1963
y diseñada por George Maciunas–, esta exposición reunía una serie de obras representativas del
momento álgido de la “composición experimental” que en los años 60 daría pie a la expansión de
las artes, haciendo del paradigma musical una correa de transmisión del arte conceptual en otros
campos. En este sentido, la muestra postulaba un marcador temporal deliberadamente desconocido
y anónimo para avivar el debate sobre cómo y cuándo se inició el nuevo camino teórico y artístico, el
punto en el que se vislumbraron por primera vez las «artes expandidas» de los años sesenta.

La primera sección estaba dedicada al libro en cuestión e incluía la correspondencia de La
Monte Young con cada uno de los artistas participantes, así como las performances e invenciones
compositivas claves que le impulsaron a dar visibilidad al fenómeno. Esta introducción actuaba
como ámbito y germen que articulaba las distintas secciones, haciendo hincapié en el concepto
de diseño que entonces permitió que cada artista/compositor/bailarín tuviera una presencia
individual que a su vez resultaba indicativa de un fenómeno colectivo de mayor envergadura.
Asimismo, se pretendía reactivar el libro como testimonio de una serie de inquietudes colectivas
que los distintos participantes elaboraron en formato lingüístico-artística. 

La exposición se concentraba en la cristalización inicial de algunas ideas fundamentales, con
especial hincapié en los precursores, como Anna Halprin y John Cage, y en las obras decisivas
de 1961 de autores como La Monte Young, Robert Morris, George Brecht, Henry Flynt, Simone
Forti, Jackson Mac Low, Walter De Maria, George Maciunas, Ray Johnson, Emmett Williams,
Nam June Paik y Yoko Ono, entre otros.
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Henry Flynt durante su
conferencia From “Cultur”e to
Veramusement en el loft de
Walter De Maria, Nueva York, 28
de febrero, 1963. Fotografía de
Diane Wakoski. 
Cortesía Henry Flynt.



Roman Ondák. Escena
Fechas: 19-9-13 / 23-2-14
Lugar: Palacio de Cristal
Organización: Museo Reina Sofía
Comisariado: João Fernandes
Coordinación: Soledad Liaño

El proyecto específico y original de Roman Ondák (Žilina, Eslovaquia, 1966) en el Palacio de
Cristal ahondaba en la noción del arte para transformar y revelar el potencial poético y metafó-
rico de los gestos, los objetos y los espacios cotidianos, a partir de transformaciones o mutaciones
que resultan imperceptibles a primera vista. Además, su interés por la noción de frontera y
demarcación (física, geográfica o política) se tradujo en su obra en hacer evidente la disolución
de límites entre realidad y espacio expositivo y entre interior y exterior. 

La intervención que llevó a cabo en este singular edificio tuvo como resultado una puesta en
escena sencilla que, huyendo de toda espectacularización, se activaba en la invisibilidad confe-
rida. Al duplicar mediante una pasarela el basamento perimetral del Palacio de Cristal en casi
dos tercios, Ondák construyó un nuevo espacio –una escena– desde la que sacudía la convencio-
nal relación del espectador tanto con el palacio (interior/exterior) como con el propio parque. A
partir de esta interacción con el público, Roman Ondák ha intervenido en la realidad para que
ésta resultara diferente.
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Roman Ondák. Boceto para Escena, Palacio de Cristal, Madrid, 2013



Poétique(s) de l’inachèvement. Iniciado por Alejandra Riera
Fechas: 24-9-13 / 6-1-14
Lugar: Edificio Sabatini: Sala de Bóvedas
Organización: Museo Reina Sofía
Coordinación: Tamara Díaz
Programa Fisuras

El proyecto que presentó Alejandra Riera (Buenos Aires, Argentina, 1965) formaba parte de un
trabajo iniciado hace una década: Enquête sur le/nôtre dehors, < 2003 - … > y se centraba en una
investigación sobre un proyecto inacabado de Maya Deren en Haití. A partir de los textos que
Deren escribió antes (An Anagram of Ideas on Art, Form and Film, 1946) y después de filmar
Divine Horsemen. The Living Gods of Haiti (1947-1954), su propósito era regresar sobre el mate-
rial grabado y acopiado por la cineasta (fotografías, correspondencia), el cual fue editado como
un documental convencional por Teiji Ito, con la intención de poner en crisis el resultado de ese
documental y devolver al proyecto de Deren su condición de inacabado. Con ello quería com-
prender y poner de relieve las implicaciones poéticas y políticas de la decisión de Maya Deren
de abandonar su película. 

Este trabajo probaba la voluntad de “re-abrir” la edición de ese material, acompañándolo de
textos e imágenes para, de algún modo, devolver al proyecto de Maya Deren otros posibles sig-
nificados, como el lugar de la experiencia en el cine, el arte y la vida, a la vez que podía activar un
campo de investigación en torno a las poéticas de lo inacabado. Alejandra Riera intentaba pensar
en torno a nuestra relación con las herramientas usadas en la producción de nuestro trabajo
(valor de uso); el objetivo era extender esos límites aparentemente infranqueables hacia la inven-
ción de otras herramientas de percepción y valoración.
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Alejandra Riera, 
Poëtique(s) 
de l’inachèvement, 2013.



Maria Loboda. Las fieras
Fechas: 24-9-13 / 6-1-14
Lugar: Edificio Sabatini, 3ª Planta 
Organización: Museo Reina Sofía
Coordinación: Patricia Molins
Programa Fisuras

En este trabajo, Maria Loboda (Cracovia, Polonia, 1979) ha practicado una suerte de arqueología
contemporánea mediante la recontextualización de objetos cargados de significados latentes que
permitían nuevas asociaciones libres. En ellos coexistían diversos estratos de significado: mientras
que el Museo concedía un espacio de seguridad, lo que en él ha sido convocado resultaba potencial-
mente amenazante, siniestro o sutilmente aterrador. En este sentido, la aparente austeridad de los
distintos elementos que conformaban su instalación respondía a ese propósito de ocultamiento sim-
bólico de mensajes, de manera que el resultado suponía una serie de ejercicios plásticos dominados
por un carácter mitad barroco, mitad siniestro. 

El proyecto lo componían distintas piezas: Her Artillery, The Houses are all Gone Under the
Sea, Interbellum, The Vanishing, La fiera y Amour céladonique, y en todas ellas se ponía de mani-
fiesto la fascinación de Loboda por el simbolismo de la Antigüedad, la cual no tiene que ver con
la literalidad científica del trabajo del arqueólogo, sino más bien con aspectos históricos relacio-
nados con las corrientes esotéricas y mistéricas. En su caso, las fieras remiten a la cultura como
un ente precario que no nace de la tierra, sino de su defensa frente a ella.
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María Loboda, 
La fiera (detalle), 2013.



Gabriel Acevedo Velarde. Ciudadano Paranormal
Fechas: 24-9-13 / 6-1-14
Lugar: Edificio Sabatini, Espacio Uno y Sala de Protocolo
Organización: Museo Reina Sofía
Coordinación: Gemma Bayón y Leticia Sastre
Programa Fisuras

Ciudadano Paranormal es el título del vídeo de Gabriel Acevedo Velarde (Lima, Perú, 1976) que
servía de elemento nuclear de su proyecto. En él podían verse una serie de entrevistas radiofó-
nicas y televisivas a testigos de supuestos fenómenos paranormales en edificios oficiales de Perú.
Instalado su trabajo en dos salas complementarias del Museo, Acevedo reflexionaba acerca de
la presencia fantasmal del Estado y de un mercado autoritario. Además, junto al relato de esas
experiencias paranormales, mostraba el off, aquello que ocurre ante la cámara durante los cortes
publicitarios: toda una dimensión perdida en las emisiones televisivas y que revela su naturaleza
construida y artificial. 

La conexión entre medio y mensaje (televisión y programa de contenidos paranormales) fun-
cionaba a su vez como metáfora de la presencia de un “estado fantasmal”, pretendidamente trans-
parente pero intangible, que aparece y desaparece, siendo sólo visible su arquitectura. A modo
de leitmotiv, la pregunta ¿quién habita realmente ahí? (referida a los edificios), es decir, ¿dónde
se encuentra realmente el Estado?, gravitaba en todo el proyecto y encontraba algunas respuestas
en el vídeo Cliente secreto. Para Acevedo, lo interesante era justamente el espacio intermedio en
donde convivía el delirio utópico con el consumismo, la normalidad institucional con lo “para-
normal”, la voz individual con la institucional.
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Gabriel Acevedo Velarde, Cliente secreto, 2013. Vídeo



Manuel Saiz. One True Art - 16 respuestas a la pregunta qué es el arte
Fechas: 28-9-13 / 6-1-14
Lugar: Auditorio Nouvel 400 (el día 28/9). 

Proyección en el Auditorio del Edificio Sabatini a partir del 14 de octubre
Organización: Museo Reina Sofía
Coordinación: Natasha Goffman
Programa Fisuras

Manuel Saiz (Logroño, 1961) ideó un experimento artístico performativo con el que se proponía for-
mular una definición del arte o reflexionar sobre las razones por las que esta definición resulta impo-
sible. Esta obra invitaba a reconsiderar la noción de arte al examinarla simultáneamente desde
diversas perspectivas, que van desde lo metafísico hasta lo político. El elemento central de este pro-
yecto consistió en un acto público de un día de duración, pensado específicamente para enfocar la
atención en la cuestión de la naturaleza y la especificidad del arte. Para ello fueron invitados a par-
ticipar 16 especialistas en arte, entre filósofos, críticos, comisarios y artistas: Chus Martínez, Thierry
de Duve, Asier Mendizabal, Oxana Timofeeva, Kerstin Stakemeier, Alana Jelinek, Marcus Steinweg,
Dieter Roelstraete, Christoph Menke, Pierre Alferi, Jesús Carrillo, John Roberts, Lili Reynaud-
Dewar, Renzo Martens, David Maclagan y Adelita Husni-Bey; que fueron sometidos a una entrevista
pública de 30 minutos de duración. Los temas a tratar, el orden de intervención y la secuencia de las
preguntas habían sido preparados cuidadosamente por el artista con anterioridad. 

Con este proyecto, Saiz ahondaba en la línea abierta en sus últimos trabajos acerca del arte.
En esta ocasión, las preguntas versaron sobre el concepto de arte que poseen aquellas personas
que, integradas en el ámbito artístico, participan en su formulación. La obra se organizó en tres
tiempos: ideación, producción y ejecución, y empleó la entrevista y el debate como sus principales
métodos de trabajo. El material audiovisual grabado durante el acto se proyectó desde el 14 de
octubre de 2013 hasta el 6 de enero de 2014 en el auditorio del Edificio Sabatini.
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Manuel Saiz.
One True Art- 16 respuestas 
a la pregunta qué es arte, 2013



136 Memoria de actividades 2013

Chris Killip. trabajo / work
Fechas: 1-10-13 / 24-2-14
Sala: Edificio Sabatini. 3ª Planta. Zona A
Organización: Museum Folkwang, Essen 
Comisariado: Ute Eskildsen 
Coordinación: Patricia Molins
Itinerancia: Museum Folkwang, Essen (4-2-12 / 15-4-12)

Museo Reina Sofía, Madrid (1-10-13 / 24-2-14)

El trabajo de Chris Killip (Douglas, Isla de Man, 1946) se caracteriza por un tema dominante: el
retrato de las clases obreras en pleno proceso de desaparición de la gran industria que las había
creado y mantenido desde principios del siglo XIX, siendo su voluntad la de mostrar las cosas
como han ocurrido, en la línea y los principios teóricos y estéticos de la fotografía documental,
en lugar de fijarse en la experiencia histórica o extraer lecturas grandilocuentes. 

Su exposición se componía de 107 fotografías en blanco y negro, realizadas desde 1968, que
recogían la vida en el Norte de Inglaterra, la Isla de Man e Irlanda, donde había acompañado
como fotógrafo a los peregrinos durante diez años hasta 2005. Vistas en conjunto, sus fotografías
revelaban el papel protagonista conferido al terreno topográfico. Sus temas se complementan
entre sí. Killip se ha preguntado sobre el trabajo y el tiempo libre —voluntario o no— en una zona
que sufre el desmantelamiento del tejido industrial y se ha enfrentado a la evolución de los
empleos industriales tradicionales hacia el nuevo mundo de la alta tecnología, de modo que Killip
ha sido testigo del inicio y del estancamiento del cambio estructural, ha hablado y ha trabado
amistad con la gente y la ha fotografiado con empatía. 

Killip no ha ocultado su inspiración en la obra de importantes fotógrafos documentales de los
años treinta, como Paul Strand, Walker Evans, Bill Brandt o August Sander, así como en la renovación
del género que tuvo lugar en la posguerra de la mano de figuras como el suizo Robert Frank. 

Chris Killip, 
Joven en un muro, Jarrow, Tyneside, 1976.
Cortesía Museum Folkwang, Essen.
© Chris Killip
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Idea: Pintura Fuerza. En el gozne de los años 70 y 80
Fechas: 5-11-13 / 18-5-14
Lugar: Palacio de Velázquez 
Organización: Museo Reina Sofía
Comisariado: Armando Montesinos
Coordinación: Gemma Bayón y Natasha Goffman

La exposición reunía un conjunto de obras de los artistas españoles Alfonso Albacete, Miguel
Ángel Campano, Ferran García Sevilla, Juan Navarro Baldeweg y Manolo Quejido, realizadas
entre los años 1978 y 1984, un periodo histórico de profundas transformaciones sociales y cul-
turales. La exposición abordaba una situación específica de la escena artística española, en la que
la crisis de la vanguardia y de la idea de modernidad se hace visible a través de la práctica pictó-
rica, entendida como territorio de pensamiento y de producción de estrategias creativas. 

El marco cronológico de la exposición remitía al gozne de los años setenta y ochenta, a un
momento de crisis, en su sentido más profundo, del “proyecto moderno”. Esa crisis, que surgía
de la percepción de la falla existente entre la realidad y la explicación ideológica de la misma,
implicaba un replanteamiento de los conceptos de Academia y Tradición. La muestra ejemplifi-
caba cómo la mirada de estos artistas se dirigió entonces, por un lado, a los agentes originarios
de la vanguardia moderna –Cézanne, Matisse, Picasso– y a sus continuadores norteamericanos
–De Kooning, Motherwell, Jasper Johns–; pero también de su interés por otras épocas –Poussin,
Velázquez– y otras culturas –India, el norte de África–, asumiéndolo no desde las normas mimé-
ticas o desde la exigencia moderna de originalidad, sino mediante una relectura de los procesos
originarios que permite un uso crítico de sus procedimientos. De tal modo, la pintura devino
ensayo sobre la propia pintura y se entendió la práctica pictórica como acontecimiento (cons-
trucción de un sujeto), principios sobre los que se fundamentaba la muestra.

El criterio que reunía a estos cincos pintores no era el de grupo; se centraba en la filiación
(post)conceptual de varios de ellos, cuyas investigaciones van a converger con la práctica de la
pintura; en su entendimiento de la Tradición como toma de energía para trabajar contemporá-
neamente; y en la común voluntad de una reflexión, tan analítica como apasionada, sobre la mate-
ria sustantiva de la pintura, capaz de superar la dicotomía abstracción/figuración. 

Vista de la exposición Idea: Pintura y Fuerza. En el gozne de los años 70 y 80. Placio de Velázquez. Madrid, 2013
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Formas biográficas. Construcción y mitología individual
Fechas: 26-11-13 / 31-3-14
Lugar: Edificio Sabatini. Salas A1
Organización: Reina Sofía
Comisariado: Jean-François Chevrier
Asistente de comisariado: Élia Pijollet
Coordinación: Belén Díaz de Rábago, Fernando López y Natasha Goffman

Dentro de la historia de arte, las Vite de Vasari sentaron la base del ejemplo de biografía de artista,
erigiéndose en un género literario propio y consustancial a la historia del arte. Esta exposición
examinaba el modelo constructivo de la biografía, y también el de la autobiografía, tal como se
ha aplicado a la actividad artística, valiéndose para ello de elementos documentales o ficticios,
buscando también un correlato entre el carácter discontinuo y fragmentario de los elementos
de que se compone la biografía y el procedimiento tipo del arte moderno: el collage, con su alter-
nativa, el montaje, y sus extensiones, el ensamblaje, el entorno (o el decorado). 

La exposición analizaba las modalidades en que los artistas, a semejanza de los poetas, se afa-
naron en transformar la idea del relato biográfico y superaron las convenciones del biografismo
al elaborar libremente ciertos elementos tomados de su propia trayectoria vital, dando forma a las
crisis de identidad vividas por el individuo en sus diversas relaciones de pertenencia, cultural y
social. Proponiendo un recorrido cronológico, a partir de mediados del s. XIX, se señalaba cómo,
desde de la década de 1950, la autobiografía devino en creación de mitología individual. Rastreando
el desarrollo de esta noción, en las obras y en los nombres convocados, se advertía que la idea de
formas biográficas se correspondía con este proyecto de construcción o reconstrucción de un
relato personal. El mito consistía ahí en la transmisión y la invención genealógicas. El concepto
de «mitología individual» es histórico; proviene de la crítica literaria del romanticismo y resurgió
en el vocabulario del arte a comienzos de la década de 1960 para caracterizar la obra del escultor
Étienne-Martin, presentado en la muestra.

Dorothea Tanning, 
Chambre 202, Hôtel du Pavot
(Habitación 202. Hotel de la Amapola),
1970. Instalación. Centre Pompidou,
París. Musée national d’art moderne /
Centre de création industrielle. 


