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El Instituto de la Juventud (Injuve)
continua, a través del Area de Crea-
cion, promocionando el arte emer-
gente mediante de la Convocato-
ria Ayudas Injuve para la Creacion
Joven que, cada afo desde 1984,
supone una cita con los jovenes ar-
tistas de todo el pais.

Estas subvenciones de caracter es-
tatal suponen una financiacién, en
muchos casos la primera, a la que
pueden optar los y las artistas, para
poner en marcha sus iniciativas cul-
turales y artisticas y hacer realidad
un proyecto enfrentdndose asi a
la gestion que supone el desarro-
llo del mismo a todos los niveles,
adquiriendo herramientas a través
de la préactica que puedan resultar
utiles para otras experiencias en el
campo de las artes a medida que su
carrera avance.

La seleccién de los proyectos es
una tarea delicada y no exenta de
complejidad. Los mas de 250 pro-
yectos recibidos en esta convoca-

toria han sido evaluados por un
comité de expertas y expertos en
cada disciplina que junto al equipo
de creacion ha valorado, siguien-
do los criterios de la convocatoria,
cada uno de los dossieres recibi-
dos. En el ambito de las Artes Vi-
suales el jurado ha estado formado
por Jaime Gonzalez, Manuela Pe-
drén y Selina Blasco; en escéni-
cas ha participado Angel Malaga y,
finalmente, en musica se ha conta-
do con Eduard Balaguer.

Las siguientes paginas muestran
los proyectos de estas 57 perso-
nas beneficiarias a las Ayudas In-
juve para la Creacién Joven en la
convocatoria 2017/2018 proce-
dentes de Castilla y Leon, Madrid,
Galicia, Pais Vasco, Extremadura,
Andalucia, Valencia, Alicante, que
gracias a su accion creativa con-
tribuyen a generar con sus practi-
cas, apoyadas por Injuve, un tejido
artistico critico e innovador que
revisa el mundo actual a través del
arte.

En la linea de produccion de obra
trabajaron sus proyectos hibridos y
multidisciplinares en la modalidad
de artes escénicas: Lucia Diaz Te-
jeiro, Matias Daporta, José Velasco
y Luciano Muriel; en artes visuales
demostraron su capacidad creati-
va: Raquel G. Ibafiez, Carlos Alva-
rez Clemente, Manuel Diego San-
chez, Xare alvarez, Claudia Pagés,
Clara Sanchez Sala, Mar Ramon,
Aitor Gametxo, Alberto Gil Case-
das, Cristina Spinelli, Bruno Delga-
do y Alvaro Chior; el disefio mas in-
novador lo desarrollaron: Deborah
Lopez y Caliza; la modalidad de li-
teratura emergente esta represen-
tada en los proyectos de: Cristina
Elena Pardo y Ménica Lopez; por
ultimo la creacién musical joven la
presentd el musico experimental
Roberto Maqueda.

En la linea de movilidad difundieron
sus proyectos a lo largo de todo el
mundo: Jose Antonio Garcia Fran-
co y Andrea Giménez en la moda-
lidad de artes escénicas, en Chi-
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cago e ltalia respectivamente; el
grupo Entremares llevé su musica
a Cuba y el grupo Papawanda rea-
lizaron una gira por todo el territorio
espafiol; Abel Jaramillo en Lisboa y
Nora Silva en Bucarest desarrolla-
ron sus proyectos en la modalidad
de artes visuales.

La tercera linea de subvencio-
nes dedicada al emprendimiento
financio los proyectos de: Igna-
cio de Anton, en artes escénicas,
Overture, en musica, El Cuarto de
Invitados, Yaby, Maria Magan, La
Colmena e Irantzi Lekue para artes
visuales.

La dltima linea de actuacion, de
comisariado en la Sala Amadis del
Instituto de la Juventud dio a cono-
cer dos proyectos innovadores de
investigacion expositiva y concep-
tual: X-Cenas y Nueva Sinceridad.

Maria Teresa Pérez Diaz
Directora General
Instituto de la Juventud
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Arena A.K.A. Recuerdos en los Hospitales. Performance de Duna Haller.
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NUEVA
SINCERIDAD

Seminario de investigacion y exposicion documental.

Nueva sinceridad denomina una
corriente artistica que recupera
el ideal de lo sincero y el senti-
miento de lo ingenuo en la labor
creativa y receptiva. La expresion
suscita sin embargo una cuestién
de mayor alcance, en la medida
en que apunta hacia una activi-
dad atravesada por las relaciones
de afecto, donde la férmula de la
recuperacion consiste menos en
la confianza de lo recuperado que
en la conciencia de su vulnerabi-
lidad. La nueva sinceridad es, por
lo tanto, una figura que se presta
a la comprension de las nuevas
sensibilidades organizadas me-
diante los afectos reconocidos
como vulnerables. En referencia
a esta figura, el titulo del proyecto
sugeria una indagacién en tales
sensibilidades desde el marco
de la teoria y la practica artistica
contemporaneas.

De las ocho sesiones que inte-
graron el seminario, la primera,
titulada “Vulnerabilidad de la es-
critura”, procur6 aportar un mar-
co metodologico con el cual con-
ciliar el impulso a escribir sobre
un cierto fenédmeno y el encuen-
tro atractivo o espontaneo con
éste. En la cuestion de la vulnera-
bilidad de la escritura el genitivo
“de” apuntaba hacia aquello que
la escritura vulnera, como tam-

bién hacia lo que hace de ella un
ejercicio vulnerable.

Tanto la segunda, “Nueva estéti-
cay postinternet”, como la quinta
sesion, “Apropiacionismo y va-
porwave”, propusieron reactivar
el andlisis de obras artisticas au-
diovisuales y literarias a partir de
su funcionamiento significante
en internet, asi como estudiar no
tanto las ultimas tendencias esté-
ticas, sino mas bien la manera en
la cual estas tendencias se ma-
nifiestan y reciben en el contexto
hispanohablante.

La tercera sesiéon, “Nuevos ma-
terialismos feministas, archivo y
performance”, plante6 una revi-
sién del archivo y de la perfor-
mance desde el marco teodrico
de los materialismos feministas;
mientras que la cuarta, con el ti-
tulo “La cuestion de la distancia
irénica”, aludia a la figura de la
ironia como invasion de la neutra-
lidad teodrica y como agotamiento
del lenguaje literario.

La sexta, “Notas sobre la sinceri-
dad a partir de la poesia de Lupe
Gomez y Fernanda Laguna”, se
presentd como una extension del
seminario Euraca, y en la sép-
tima sesion, “Nueva poesia ro-
mantica”, el término “romantica”
insinuaba una recuperacion mas
“real” que retérica o procedimen-

tal de lo emotivo y lo sentimental.
Y la ultima sesion del seminario,
“Giro afectivo”, abordaba la idea
de la nueva sinceridad desde el
marco de la teoria de los afectos
como aquella sensibilidad que
comporta una forma de afectar y
ser afectado.

NEW SINCERITY
Seminar on documentary investiga-
tion and exhibition.

Nueva sinceridad denominates an
artistic current that recovers the
ideal of the sincere and the senti-
ment of the ingenuous in creative
and receptive work. The expres-
sion, however, raises a broader is-
sue insofar as it points to an activity
caught up in relationships of affec-
tion where the formula for recovery
consists not so much in confiden-
ce in what is recovered as in the
awareness of its vulnerability. New
sincerity is therefore a figure that
lends itself to understanding the
new sensibilities organized through
affections recognized as vulnera-
ble. In reference to this figure, the
project’s title suggested an exami-
nation of such sensibilities within a
framework of contemporary theory
and artistic practice.

Of the eight sessions that compri-

sed the seminar, the first one, entit-
led “Vulnerability of writing”, sought
to provide a methodological fra-
mework in which to reconcile the
impulse to writing about a certain
phenomenon and the attractive or
spontaneous encounter with it. In
the issue of vulnerability of writing,
the genitive “of” pointed towards
that which writing violates as well
as towards that which makes a vul-
nerable exercise of it.

Both the second session, “New
aesthetic and post-internet”, and
the fifth one, “Appropriationism and
vaporwave”, proposed to reactiva-
te the analysis of audiovisual and
literary artistic works based on how

VICTOR AGUADO MACHUCA

they significantly worked on the
internet and to study not so much
the latest aesthetic trends as the
way in which these trends manifest
themselves and are received in the
Spanish-speaking context.

The third session, “New feminist
materialisms, archive and perfor-
mance” dealt with a review of the
archive and the performance within
the theoretical framework of femi-
nist materialisms; while the fourth
one, with the title of “The issue of
ironic distance”, alluded to irony as
an invasion of theoretical neutrali-
ty and as a depletion of the literary
language.

The sixth one, “Notes on sincerity

based on the poetry of Lupe Go-
mez and Fernanda Laguna”, was
presented as an extension of the
Euraca seminar, and in the seven-
th session, “New romantic poetry”,
the term “romantic” implied a more
“real” than rhetorical or procedu-
ral recovery of the emotive and the
sentimental. And the seminar’s last
session, “Affective twist”, discussed
the idea of the “new sincerity”, as
part of the theory of affections, as
the kind of sensibility that entails a
way of affecting and being affected.

En la exposicion, la muestra de
material de documentacion (li-
bros, discos, videos e imagenes)
se complementaba con varias ins-
talaciones escultoricas y audiovi-
suales, ademas de textos escritos
por algunos de las personas que
participaron en el proyecto. Estas
fueron: Agnés Pe, Ana de Fonte-
cha, Ariadna Guiteras, Berta Gar-

cia Faet, Blanca Martinez Gémez,
Cristina Elena Pardo, Diego Zo-
rita, Duna Haller, Ismael Crespo,
Laura Tabarés, Laura Vallés, Maria
Salgado, Miguel Ballarin, Mirari
Echavarri, Patricia Esteban, Paula
Lopez Montero, Ramén del Buey,
Sara de Umbria, Unai Velasco.

In the exhibition, the collection of
documentation material (books,
records, videos and images) was
complemented with several sculp-
tural and audiovisual installations
as well as texts written by some of
the people who took part in the pro-
ject. They were: Agnés Pe, Ana de
Fontecha, Ariadna Guiteras, Berta
Garcia Faet, Blanca Martinez Go-
mez, Cristina Elena Pardo, Diego
Zorita, Duna Haller, Ismael Crespo,
Laura Tabarés, Laura Vallés, Maria
Salgado, Miguel Ballarin, Mirari
Echavarri, Patricia Esteban, Paula
Lopez Montero, Ramon del Buey,
Sara de Umbiria, Unai Velasco.

<

“Apropiacionismo y vaporwave”, sesion a
cargo de Agnés Pe y Laura Tabarés. Vista
general seminario.
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Meteorito, reliquias y libros. Taller-encuentro sobre el proyecto “Aqui cabe un teatro”. Fotografia: Galerna
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AQUI CABE UN TEATRO.
RE-COREOGRAFIAR NO LUGARES.

Un proyecto de Ignacio de Antonio Antén en el Taller del Clot.

Este proyecto tiene como objetivo
cruzar las practicas contempora-
neas de las artes escénicas:

performance, coreografia y teatro
experimental, con la arquitectura
y el disefio para profundizar en
las cuestiones de como sucede
la construccion de espacios en el
sentido mas amplio posible.

Para elaborar preguntas en torno
a como se hacen los espacios,
cémo se generan encuentros,
eventos en relacion a las condi-
ciones disefiadas, coreografias.
Como se generan coreografias,
actitudes, estados en relacion a la
materializacion (fisica o no) de los
espacios. Encontrando en esta in-
terseccion una serie de preguntas
de caracter estético, social y po-
litico. Aqui cabe un teatro consti-
tuye en si mismo no solo un lugar
de observacion y estudio sino un
lugar de produccion escénica. El
término espacio se constituye en
esta investigaciéon como elemento
clave y se articula desde la con-
cepcion mas expandida del mis-
mo. De esta forma espacio aglu-
tina tanto espacios o entornos
fisicos, como espacios de repre-
sentacion, espacios de discusion,
espacios de trabajo o espacios

de comunidad. En este sentido,
la construccién y uso de espacios
en la performance se ha aventu-
rado desde sus origenes en estas
intersecciones con otras discipli-
nas.

Actualmente lo eventual, lo per-
formativo, lo coreografico esta
generando innumerables pregun-
tas, conversaciones. Aqui cabe un
teatro es un intento de materializar
esta conversacion a través de la
produccion de situaciones, obje-
tos, encuentros, practicas, piezas,
gue nos permitan reelaborar algu-
nas de estas preguntas, o dibujar
algunas especulaciones.

A través de una serie de cinco
intervenciones en un espacio de
caracter libre, cinco agentes rela-
cionados de manera directa con
estas cuestiones. Coreografos,
arquitectos, escenografos, pen-
sadoras, ciudadanas en general
podremos participar de la cons-
truccion de los espacios que las
nuevas practicas escénicas nos
proponen.

El Taller del Clot es un espacio en
el barrio del Clot de Barcelona,
mas de 400 metros cuadrados en

el que desde hace mas de afio y
medio, un colectivo de arquitectos
y artistas vienen planteando acti-
vidades y encuentros donde se
plantean nuevas formas de hacer
y aprender en comunidad.

Aqui cabe un teatro, surge en este
espacio de interseccion, donde se
entienden los trabajos escénicos,
en concreto los relacionados con
lo performativo, como dispositi-
vos entre los artistas y el publico.
Dispositivos que ponen en valor
o en crisis las relaciones entre el
espectador y el objeto de trabajo.
Dispositivos que pueden leerse
como dispositivo espacial, dispo-
sitivo social, o dispositivo perfor-
mativo al fin y al cabo, dispositivo
que se activa en el momento de
hacerse publico, donde cada ele-
mento, o sujeto, depende de los
demas, donde cada uno es un
elemento constitutivo del trabajo.
Por tanto los trabajos escénicos,
el encuentro, la reuniéon que tie-
ne que ocurrir, lo desvela como
un dispositivo social. Un reciente
interés por el arte site-specific ha
desarrollado una comprension de
sitio mas alla de su ubicacion que
el lugar de la obra, sino en relacion
con la performance y la etnografia.

A THEATRE FITS IN HERE.
RE-CHOREOGRAPHING
NON-PLACES

A project by Ignacio de Antonio An-
tén at El Taller del Clot.

This project has the goal of inter-
crossing the contemporary practi-
ces of scenic arts —performance,
choreography and experimental
theatre— with architecture and
design to delve into the issue of
how the construction of spaces
occurs in the broadest possible
sense.

To ask questions on how to make
spaces, how to generate encoun-
ters, events in relation to the desig-
ned conditions, choreographies.
How to generate choreographies,
attitudes, statuses in regard to the
materialization (physical or not) of
spaces. Finding in this intersection
a series of questions of an aesthe-
tic, social and political nature. Aqui
cabe un teatro in itself constitutes
not only a place of observation
and study but also a place for sta-
ge production. The term “space”
Is constituted in this investigation
as a key element and is articulated
through its most expanded con-
ception. In this way “space” unites
both spaces or physical settings
and spaces for representation,
spaces for discussion, workspa-
ces or community spaces. In this
regard, the construction and use
of spaces in a performance has
ventured from its origins in these

IGNACIO DE ANTON

intersections with other discipli-
nes.

Currently, the prospective, the
performative, the choreographic
Is generating innumerable ques-
tions, conversations. Aqui cabe
un teatro is an attempt to materia-
lize this conversation through the
production of situations, objects,
encounters, practices, pieces that
will allow us to redraft some of
those questions or outline certain
speculations.

Through a series of five interven-
tions in an open-plan space, five
agents directly associated with
these issues —choreographers,
architects, stage  designers,
thinkers— and citizens in general
will be able to participate in the
construction of the spaces which
the new stage practices are pro-
posing.

El Taller del Clot is a space in Bar-
celona’s Clot district, more than
400 square metres in which for
more than a year and a half now a
collective of architects and artists

19

has been organizing activities and
encounters in which they come up
with new ways of building a sense
of community and of learning as a
community.

Aqui cabe un teatro emerged from
this intersection space where sta-
ge work, specifically any relating
to performative aspects, are re-
garded as devices between ar-
tists and the public. Devices that
enhance or call into crisis the re-
lations between the spectator and
the purpose of the work. Devices
can after all be read as a spatial
device, a social device or a perfor-
mative device, a device activated
at the time of going public whe-
re each element, or subject, de-
pends on the others, where each
one is a constituent element of
the work. This means that stage
work, an encounter, a meeting that
is set to happen, is unveiled as a
social device. The recent interest
in site-specific art has developed
a comprehension of the site be-
yond its location in the place of the
work: as a relationship with perfor-
mance and ethnography.

<

Meteorito, reliquias y libros. Taller-encuentro
sobre el proyecto “Aqui cabe un teatro”.
Fotografia: Galerna



S/T (Untitled). 2019. Bronce patinado. Fotografia: La Proyectora de Ideas
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CANON

Investigacion formal en el ambito de la escultura.

Texto de Jaime Gonzalez Cela y
Manuela Pedrén Nicolau.

El trabajo de Xare Alvarez se cen-
tra en la investigacion formal en el
ambito de la escultura. Sus pro-
yectos nacen del interés por las
formas del territorio y los objetos
que lo habitan y de su resignifica-
cion al ser descontextualizadas y
reformuladas a través de procedi-
mientos escultéricos. Sus obras,
presentan asi inventarios de for-
mas fragmentadas, en las que se
plasma la tension entre lo natural
y lo artificial, que remiten a una
temporalidad extrafa, animando
a abordarlas desde una mirada
arqueologica que consigna inter-
pretar esas morfologias.

En Canon, toma las bases de esa
formula musical para plantear un
campo de experimentacion en
torno a la propia practica escul-
torica. La idea de Canon le sirve
para poner a prueba la relacion
entre las etapas de produccion
en las que la investigacion, la eje-
cucion y la exhibicién, a pesar de
arrancar en momentos distintos,
acaban por superponerse y co-
nectarse, jugando con los tiem-
pos de la creacion artistica. La re-
peticion de los motivos musicales
se traduce en este proyecto en la
repeticion de procedimientos, de
acciones, de gestos para trabajar

los materiales base. Pero también
aparece en el ritmo que generan
las piezas al repetir formas y vo-
lumenes y en las propias posibili-
dades de combinacion entre to-
das ellas.

Este proceso de experimentacion
ha llevado a Xare Alvarez a consi-
derar los materiales mas débiles,
los residuales, los insignificantes.
Aquellos de complexion ligera,
de formas flexibles y moldeables
que son, en definitiva, mutables.
Como la espuma o los tejidos,
en los que se impregna mas fa-
cilmente el proceso, donde se
pueden observar los rastros de
la manipulacion, de las pruebas,
de los gestos escultéricos, para
congelar esas formas, a través
del fundido en bronce. En este
procedimiento, al optar por el
vaciado, la pieza original desa-
parece. Asi, el material residual
que funcionaba como original y
molde, se destruye al tiempo que
sus formas se hacen perdurables.
Se generan asi piezas auténomas
que se desligan de lo testimonial,
del documento.

>

S/T (Untitled), 2019. Bronce patinado.
Foto Xare Alvarez Berakoetxea ©
Vista en el estudio, Donostia 2019

Y el resultado de este proyecto
acaba por contraponerse a otra
de las acepciones de la palabra
canon. Culminando el proceso
escultorico con la desmateria-
lizacion del modelo, del canon
marcado.

CANON
Process and materiality.

Text by Jaime Gonzéalez Cela and
Manuela Pedrén Nicolau.

The work of Xare Alvarez centres
on formal investigation in the field
of sculpture. Her projects are the
result of her interest in the shapes
of the territory and the objects
that inhabit it and of their resig-
nification when decontextualized
and reformulated through sculp-
tural procedures. Her works thus
present inventories of fragmented
forms that capture the tension be-
tween the natural and the artificial,
recalling a strange timelessness,
encouraging us to approach them
through an archaeological gaze
that succeeds in interpreting tho-
se morphologies.

In Canon, it takes up the founda-
tions of this musical formula to

XARE ALVAREZ BERAKOETXEA

set out a field of experimentation
revolving around the practice of
sculpture itself. She uses the idea
of Canon to put to the test the re-
lationship between the produc-
tion stages in which investigation,
execution and exhibition, despite
starting at different times, are ul-
timately superposed and connec-
ted, playing with the timeframes
of artistic creation. The repetition
of musical motifs translates in this
project into the repetition of pro-
cedures, of actions, of gestures
for working the base materials.
But it also appears in the rhythm
generated by the pieces when re-
peating shapes and volumes and
in the actual possibilities of com-
bining them all.

This process of experimentation
has led Xare Alvarez to consider
the weakest, residual, insignifi-
cant materials. Those with a ligh-
tweight complexion, with flexible

and mouldable shapes that are
in essence mutable. Like foam
or fabrics, in which the process
is more easily impregnated, whe-
re one can observe the traces of
the manipulation, of the trials, of
the sculptural gestures, to freeze
those shapes by casting them in
bronze. In this procedure, having
chosen to cast it, the original pie-
ce disappears. The residual ma-
terial that operated as original and
mould is thus destroyed while its
shapes become everlasting. This
generates freestanding pieces
that detach themselves from the
testimonial, from the document.

And the result of this project is
ultimately opposed to another
meaning of the word canon. Cul-
minating the sculptural process
with the dematerialization of the
model, of the established canon.
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S/T (Untitled), 2019. Bronce patinado (Patina de nitrato de plata), acero.
Foto Xare Alvarez Berakoetxea ©
Vista en el estudio, Donostia 2019.

v

S/T (Untitled), 2019. Bronce patinado.
Foto Xare Alvarez Berakoetxea ©
Vista en el estudio, Donostia 2019



Ritmos en sitios. Exposicion “Ayudas Injuve para la Creacion Joven 2017. Artes Visuales”. Fotografia: La Proyectora de Ideas.
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RITMOS EN
SITIOS

Proyecto artistico en torno al sonido y el espacio.

Este proyecto gira en torno a la
construccién de piezas que se
articulan como composiciones en
el espacio, utilizando diferentes
medios. Combinando imagenes,
sonido y una fuerte relacion al
entorno, se proponen situaciones
cuyo valor estético no es autéono-
mo, sino que sucede en relacion
a varias escalas de tiempo y de
espacio.

El proyecto nace desde la dis-
ciplina del arte sonoro y se ex-
pande en diferentes direcciones,
atendiendo no tanto a géneros

artisticos sino a formas especifi-
cas que se pretenden investigar
utilizando herramientas concep-
tuales de varias disciplinas. Asi,
las obras resultantes se han ex-
puesto en entornos variados que
van desde salas de exposiciones
hasta muestras al aire libre.

Entre los diferentes temas abor-
dados, destaca la cuestion del
contexto desde un punto de vista
amplio: ¢Cémo las personas y las
imagenes son lo que son en fun-
cion de su contexto? &Qué fric-
ciones surgen en esa relacion?

é¢Cdmo se representan esas fric-
ciones? éQué escalas constitu-
yen un contexto en un momento
en el que nuestras capacidades
espaciales mutan continuamen-
te?

El conjunto de la produccion tie-
ne un fuerte caracter colaborati-
vo, de forma que en la produc-
cion de las diferentes piezas se
han invisto involucrado todo tipo
de creadores, desde actores a
fotografos pasando por progra-
madores y arquitecto.

<

Dos Documentales. Tela térmica,
ventilador industrial, arduino, video
monocanal. Exposicion Molto Molto
Fuori. Carlos Alvarez Clemente.
Fotografia: Carlos Alvarez Clemente.

A

CARLOS ALVAREZ CLEMENTE

La Gravedad. Paseo con audioguia y auriculares. Festival Eufonic. Carlos Alvarez Clemente. Fotografia Carlos Alvarez Clemente.
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RHYTHMS IN PLACES

Ritmos en sitios (Rhythms in Pla-
ces) is an art project revolving
around sound and space.

This project revolves around the
construction of pieces articulated
as compositions in space, using
different mediums. Combining
images, sound and a strong re-
lationship with the surroundings,
situations are proposed whose
aesthetic value is not self-suffi-
cient but instead occurs in rela-
tion to several scales of time and
space.

The project was born of the dis-

cipline of sound art and expands
in different directions, according
not so much to artistic genres but
to specific forms that we aim to
investigate by using conceptual
tools from various disciplines. The
resulting works have thus been
displayed in varied settings ran-
ging from exhibition halls to out-
door displays.

Outstanding among the different
featured topics is the issue of
context from a broad viewpoint:
How is it that people and ima-
ges are what they are according
to their context? Which frictions
emerge In this relationship? How

are those frictions represented?
Which scales constitute a context
at a time when our spatial capaci-
ties are constantly mutating?

The production as a whole is
strongly collaborative, so all kinds
of creators have been involved in
producing the different pieces,
from actors to photographers to
programmers to an architect.



Esquema general del proyecto. Caliza.


www.carlosalvarezclemente.com
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QUIETO

Quieto arranca desde una preocupacioén por la capacidad de abordar

Es una pared viva que no puede
sino resistirse a la quietud de un
muro, impulsando una experien-
cia multiple del espacio tanto util
como inutil, una forma de crear
comunidad entre quienes los uti-
licen, pero también una busqueda
de la intimidad. Nos obsesiona la
supervivencia de una arquitectura
dinamica frente a otras formas de
“construccion” o tecnologias de-
corativas, tan ligadas al estatismo.

el espacio como cuerpo dindmico.

Ahondando en la polivalencia del
espacio, Quieto esta formado por
tres prototipos; tres formas col-
gantes que podran moverse de
multiples maneras entre 4 pare-
des para generar espacios cam-
biantes. El disefio de un sistema
movil que une enganche, barra y
telon permite abordar el espacio
como elemento organico para
crear posibles escenarios.

Alternando material, propiedades

y formas, los tres telones que for-
man el prototipo se podran combi-
nar en funcion del nivel de armonia
y aislamiento fisico, visual y auditi-
vo que se busque.

Debido a su naturaleza efimera,
Quieto busca romper con la rigi-
dez de una pared para crear un
espacio multi-organico y funcio-
nal, que se pueda coreografiar
desde el cuerpo, y no al contrario.

A

Detalles estructurales. Caliza.

QUIETO

Quieto (Quiet) starts from a preoc-
cupation with the ability to tackle
the space as a dynamic body.

This living bulwark cannot but re-
sist the quietude of a wall, driving
a multiple experience of both the
useful and the useless space,
a way of creating a community
among those who use it, but also a
quest for intimacy. We obsess over
the survival of a dynamic architec-
ture over other decorative forms of
“construction” or technologies, so
closely bound to statism.

Delving into the polyvalence of
the space, Quieto consists of
three prototypes; three hanging
shapes that may move in multiple

ways between 4 walls to generate
changing spaces. The design of a
mobile system that units hook, rod
and curtain allows us to tackle the
space as an organic element to
create potential stages.
Alternating material, properties
and forms, the three curtains that
form the prototype may be com-
bined according to the sought-for
level of harmony and physical, vi-
sual and aural insulation.

Owing to its ephemeral nature,
Quieto seeks to break with the ri-
gidity of a wall to create a multi-or-
ganic and functional space that
can be choreographed through
the body and not the opposite.

CALIZA

4 A

Detalles estructurales y colgaduras. Caliza.

-
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#spanishwashing-la espera. Fotografia: Matias Daporta
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Mi investigacion artistica (#spa-
nishwashing) trata el tema de la
homogeneizacion cultural en Es-
pafia. Sobre como en la contem-
poraneidad la sociedad tiende a
simplificar la cultura propia, para
poder ser capaz de absorber y
asimilar las referencias que nos
llegan de fuera. Este proyecto
multidisciplinar cuenta con varias
ramas conceptuales, cada una de
ellas se basa en un elemento cul-
tural afectado por la homogenei-
zacion o que la acrecienta.

Hace dos afios comencé un pro-
ceso burocratico en la ciudad de
Madrid que continua en la actua-
lidad. Sobre cambiar el nombre
de las calles con nombre de pue-
blos gallegos, vascos y catalanes
por sus toponimos originales. Por
ejemplo, que la calle Orense se
renombrase como Ourense.

Han sido tantas las veces que es-
tuve esperando al teléfono escu-
chando las diferentes melodias de
espera que me llevaron a investi-
gar cudl fue el criterio de selec-
cion y quién las habia compuesto.
éCual es el significado de lo que
escuchamos?

El compositor se llama Carlos Do-
mene Padilla y las siete melodias
que compuso se inspiraron en el
best seller Los Pilares de la Tie-
rra. Este libro relata la historia de

HSPANISHWASHING

varias generaciones de una familia
alrededor de la construccion de
una catedral. 1000 paginas que
indirectamente hablan sobre la
construccion de Europa sobre los
cimientos catdlicos.

Dado que el proceso interminable
tiene que ver con la cultura, el he-
cho de escuchar musica inspirada
en este libro me hace pensar que
intencionalmente estas musicas
nos recuerdan la imposibilidad de
cualquier transaccion institucio-
nal, tan tediosas como las cons-
truccion de una catedral. Que el
ritmo institucional, representado
por estas melodias medievales, se
opone a los ritmos ciudadanos.

La idea de este proyecto es co-
reografiar estas 7 canciones. Dar-
les una vuelta para que de ser un
suplicio se conviertan en un ele-
mento institucional empedrador.
Transformar la espera en un mo-
mento para coger carrerilla, re-
postar y reforzar argumentos.

#SPANISHWASHING

My artistic investigation (#spani-
shwashing) addresses the topic of
cultural homogenization in Spain.
How in contemporary times socie-
ty tends to simplify its own culture
to enable it to absorb and assimi-

late references that reach us from
abroad. This multidisciplinary pro-
ject has several conceptual bran-
ches, each one of them based on
a cultural element affected or hei-
ghtened by homogenization.

Two years ago | started a bureau-
cratic process in the city of Madrid
that continues today. On how to
change the names of streets ca-
lled after Galician, Basque and
Catalan towns to give them their
original place names. For example,
take calle Orense and rename it
calle Ourense.

| have spent so much time waiting
on the telephone listening to diffe-
rent melodies while on hold that
this led me to investigate the se-
lection criteria and who had com-
posed them. What is the meaning
of what we listen to?

The composer is called Carlos
Domene Padilla and the seven
melodies he composed were ins-
pired in the bestseller The Pillars of
the Earth. This book tells the story
of several generations of a family
involved in building a cathedral.
1000 pages that indirectly speak
of the construction of Europe on
Catholic foundations.

Given that the interminable pro-

cess has to do with culture, the
fact of listening to music inspired
in this book makes me think that
such music intentionally reminds
us of the hopelessness of any
institutional transaction, which is
as tedious as the construction of

MATIAS DAPORTA

a cathedral. That the institutional
pace, represented by these me-
dieval melodies, comes up against
the pace of the citizens.

This project’s idea is to choreogra-
ph those 7 melodies. Turn them

around so that instead of an ordeal
they become a path-paving insti-
tutional element. Transform hold
time into a time for taking a run-up,
refuel and reinforce arguments.the
present.
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#spanishwashing-la espera. Fotografia: Matias Daporta



“Una pelicula en color” (fotograma) 2019. Super 8/130 metros/18 fps/31 mins/silento/color. Bruno Delgado
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VIAJE

ALREDEDOR DE MI CAMARA

Proyecto cinematogrdafico que explora la relacion camara-habitacion.

Los carretes de pelicula Super
8 que componen la pelicula es-
tan integramente filmados en un
cuarto. La camara se mantiene
dentro de sus limites durante
todo el metraje. Entre la espada y
la pared, entre la camara y la pa-
red, entre el mueble y el inmue-
ble, entre la lente y la ventana.

El punto de partida fue Voyage
autour de ma chambre, el relato
que el conde Xavier de Maistre
escribio en 1794. Es un diario.
El personaje narra en primera
persona su experiencia duran-
te los 42 dias que se encuentra
recluido en un cuarto de Turin.
El relato esta dividido en 42 ca-
pitulos, aparentemente corres-
pondientes a cada uno de los 42
dias del arresto domiciliario a los
que fue condenado. En el primer
capitulo el personaje expone algo
asi como un descubrimiento que
sera el motor de toda la narra-
cién. Inventa, dice, una manera
de viajar desde la inmovilidad, sin
salir de su cuarto. El relato es de
alguna manera una parodia inteli-
gente sobre la narrativa de viajes
extraordinarios. Es literalmente un
periplo desde la mesa a la como-
da, pasando por la estufa, la bu-

taca y el camastro, por mencionar
algunos altos en el viaje. Con la
excusa, por ejemplo, de describir
su camastro, cuenta su asombro
de ver mas. De esta forma, em-
prende un viaje a los confines de
su memoria y de su imaginacion
a través de un recorrido suges-
tivo por los objetos de su cuar-
to. Este ver mas alla de Maistre,
éno es la capacidad de ver mas
imagenes de las que la vision
nos entrega de manera literal?
Al mirar una imagen vemos algo
mas. Tenemos de alguna manera
una doble imagen. Una patente y
otra latente. {Como se le mani-
fiestan al personaje del libro esas
imagenes latentes? El asombro
del personaje radica en que su
mirada es capaz de desvelar un
contenido subyacente. El invento
del que habla consiste en un viaje
ampliado desde la inmovilidad de
su cuarto.

A continuacion algunos fragmen-
tos de texto que se leen en la pe-
licula:

«&El cine? Si, es un procedimien-
to. El rojo también es un pro-
cedimiento. [...] Espero haber
realizado una pelicula, un proce-

dimiento. El azul también es un
procedimiento». (Cinéma, Marcel
Broodthaers)

«Desde la idea a la palabra / des-
de la palabra a la idea». (Diccio-
nario ideoldgico de la lengua espa-
fiola, Julio Casares)

«...mil fantasmas agradables re-
volotean ante mis ojos. Si, aqui
esta este hotel, esta puerta, esta
escalera; me estremezco de an-
temano. / Es asi como se siente
un gusto acido cuando se esta
cortando un limén para comerlo».
(Voyage autour de ma chambre,
Chapitre XLII, Xavier de Maistre)

VOYAGE AROUND

MY CAMERA

Film project exploring the came-
ra-room relationship.

The Super 8 reels that comprise
this film are shot entirely in one
room. The camera remains within
its limits throughout the footage.
Between a rock and a hard place,
between a sword and the wall,
between the camera and the wall,

between the furniture and the en-
closure, between the lens and the
window.

The starting point was Voyage
autour de ma chambre, the tale
which Count Xavier de Maistre
wrote in 1794. It is a diary. In a
first-person narration he descri-
bes his experience during the 42
days he was confined to a room
in Turin. The tale is divided into
42 chapters apparently corres-
ponding to each one of the 42
days of house arrest to which
he was sentenced. In the first
chapter the character describes
something like a discovery that
will drive the entire narrative. He
invents, he says, a way of trave-
lling through immobility, without
ever leaving his room. The tale is
a sort of intelligent parody of the
narrative of extraordinary travels.
It is literally a journey that takes

BRUNO DELGADO

him from the table to the chest of
drawers to the stove, to the arm-
chair and to his bed, to mention
some of the stops in the voyage.
With the excuse, for example, of
describing his rough bed, he re-
lates his astonishment at seeing
more. He thus undertakes a trip
to the confines of his memory
and his imagination through a su-
ggestive tour of the objects in his
room. Is Maistre's seeing beyond
not the ability to see more images
than those which vision delivers
to us in a literal way? When ga-
zing at an image we see some-
thing more. We somehow have
a double image. One patent and
the other latent. How do those
latent images manifest themsel-
ves to the book’s character? His
astonishment stems from the fact
that his gaze is capable of unvei-
ling an underlying content. The
invention of which he speaks is a

voyage expanded through the im-
mobility of his room.

Here are some fragments of the
text read in the film:

«Cinema? Yes, it's a procedure.
Red is also a procedure. [...] |
hope to have made a film, a pro-
cedure. Blue is also a procedure».
(Cinéma, Marcel Broodthaers)

«From the idea to the word / from
the word to the idea». (/deological
Dictionary of the Spanish Langua-
ge, Julio Casares)

«...a thousand pleasant ghosts
flutter before my eyes. Yes, here is
this hotel, this door, this stairway;
| quiver in advance. / This is how
one perceives a sour taste when
one is cutting a lemon to eat it».
(Voyage autour de ma chambre,
Chapitre XLII, Xavier de Maistre)
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Una fuerte imaginacién produce el
acontecimiento (vista de la instalacion,
detalle lente de aumento). 2019. Lente

de aumento (proyecciéon camara oscura9.

Fotografia: La Proyectora de Ideas

v

Una fuerte imaginacién produce el
acontecimiento (vista de la instalacion,
réplica habitacion). 2019. Acetatos azul-
amarillo-verde-rojo alternos y negativo
Super-8 montado en diapositiva.
Fotografia: La Proyectora de Ideas

v

Una fuerte imaginacién produce el
acontecimiento (vista exterior de la
instalacion, réplica de la puerta). 2019.
Super-8 transferido a video, puerta de
paso pintada con manilla metalica original.
Fotografia: La Proyectora de Ideas



Para que algo exista debe de haber algo que no. Mesa redonda. Fotografia: Galerna.


mailto:brunodelgadoramo@gmail.com
https://brunodelgadoramo.com
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UNESPACIO SIN HORIZONTE

Inspirado en El funambulista de Jean Genet.

A mediados de los afios cincuen-
ta, Jean Genet, de cuarenta y cin-
co afios, conoce al jovencisimo
acrobata de suelo y malabarista
Abdallah Bentaga. Muy pronto lo
convierte en su amante y en su
protegido, incitandolo a transfor-
marse en un funambulista, es de-
cir, el acrébata de mas prestigio,
el artista de circo de mayor gracia
y elegancia, pero también el mas
cercano a la muerte. Vive con él
una bellisima historia de amor y un
periodo enormemente creativo. Y
para ¢l escribe este texto, un largo
poema de amor en prosa y, ade-
mas, una suerte de teoria estética:
variaciones sobre una dramatur-
gia del circo, el teatro y la danza;
reflexiones sobre el artista en el
mundo, la soledad y la ambivalen-
cia del actor; el ir y venir entre el
olvido y la gloria, la luz y la sombra,
la apariencia y la realidad. Como
el cable de acero del funambulis-
ta, Genet tensa las palabras, las
hace brillar, las destila para su
amante, y escribe uno de sus tex-
tos mas perfectos. Tras una grave
caida en un espectaculo, Abdallah
abandono la acrobacia y, al poco,
Genet, en cierto modo, lo abando-
no a él. Sintiéndose fracasado, el
joven funambulista se suicido en
1964. Genet, que se consideraria
responsable el resto de su vida,
fue precisamente quien encontrd

el cadaver junto a la policia, aler-
tada por los vecinos y solo des-
pués del entierro, cuando volvio a
su hotel, pudo llorar. Hacia treinta
afos que no lloraba.

El alambre del Funambulista, ele-
mento simbolico que representa
la vida. El alambre es la frontera
entre el plano de ficcion teatral y el
plano de realidad en el que trabaja
la performance.

El Funambulista se caracteriza por
el caminar como principal premi-
sa, como metafora de vida. Ins-
pirado en las palabras de Genet,
este montaje nos habla de una re-
belion contra lo incierto y azaroso
intrinseco a la vida que Jean Genet
situa al espectador en la encruci-
jada primera de decidir si le pare-
ce licito o no el riesgo al que esta
sometida la accion del volatinero.
Si decide, el espectador, entrar en
el juego, podra descubrir que no
solo la obra de Genet cuestiona
las preguntas esenciales e incier-
tas a las que nos enfrentamos
cada ser humano, sino que es un
canto a la vida, a las experiencias
gue no deben pasarse por alto y
que debe tenerse la valentia y co-
raje de vivirlas . El espectador que
decida jugar se dara cuenta que la
vida es tan fragil como el cable de
acero. tan fragil como un paso en

falso. “El suelo firme también pue-
de hacerte tropezar” Esta idea es
la que hemos querido mantener
intacta en la adaptacion. Hemos
querido llegar a ella mediante la
representacion simbolica del fu-
nambulismo convertida en danza.
Danza por el rigor compartido con
el caminar sobre el alambre, dan-
za por la belleza, danza por todo
aquello que la palabra no puede
expresar.

A SPACE DEVOID

OF HORIZON

Inspired in Jean Genet's tightrope
walker.

In the mid-nineteen-fifties Jean
Genet, forty-five years old, met
the very young floor acrobat and
juggler Abdallah Bentaga. He very
soon became Genet's lover and
protégé and was urged by him to
become a tightrope walker, na-
mely a more prestigious acrobat,
the most graceful and elegant
circus artist but also the one who
dices with death. With him Genet
enjoyed a beautiful love story and
a hugely creative period. And for
him he wrote this text, a long love
poem in prose and also a kind of
aesthetic theory: variations on a

dramaturgy of the circus, of the
theatre and of dance; reflections
on the artist in the world, loneli-
ness and the actor's ambivalence;
the shuttling between oblivion and
glory, light and shadow, appearan-
ce and reality. Like the tightrope
walker's steel cable, Genet tau-
tens his words, he makes them
shine, distils them for his lover,
and writes one of his most per-
fect texts. After a serious fall in a
show, Abdallah left acrobatics and
shortly afterwards Genet, in a sen-
se, left him. Feeling a failure, the
young tightrope walker committed
suicide in 1964. Genet, who felt
himself responsible for the rest of
his life, found the body when he
accompanied the police, alerted
by the neighbours. Only after the
burial, when he returned to his ho-

LUCIA DIAZ TEJEIRO

tel, was he able to cry. He had not
wept in thirty years.

The tightrope walker's wire, the
symbolic element representing life.
The wire is the frontier between
the plane of theatrical fiction and
the plane of reality on which the
performance operates.

The tightrope walker is characteri-
sed by walking as the main premi-
se, as a metaphor for life. Inspired
in Genet's words, this montage
speaks to us of a rebellion against
life’s intrinsic uncertainty and ran-
domness. Jean Genet places the
spectators at the first crossroads
of having to decide whether they
believe that the risk to which the
acrobat’s action is subject is or is
not acceptable. If the spectators
decide to play the game, they may
discover that Genet's work does
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not just ask the essential and un-
certain questions we face as hu-
man beings; it is also a song to
life, to the experiences we should
not miss out on and should have
the valour and courage to live. The
spectators who decide to play
will realize that life is as fragile as
the steel wire, as fragile as a false
move. “Firm ground can also make
you stumble”. This is the idea we
wanted to keep intact in the adap-
tation. We sought to arrive at it
through the symbolic representa-
tion of tightrope walking transfor-
med into dance. Dance because it
shares the rigour of walking on a
wire, dance because of its beau-
ty, dance because it is all those
things that words cannot express.

<

Para que algo exista debe de haber algo que
no. Mesa redonda. Fotografia: Galerna.



Promised Land, #2 (detalle). 2019. Tres fotografias en Dibond, estructura de hierro y esmalte. Fotografia: La Proyectora de Ideas.
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PROMISED LAND

Archivo, paisaje y diaspora vasca en Estados Unidos.

Promised Land contintia un proyec-
to anterior surgido en 2014 durante
unaresidencia artistica en el Center
for Basque Studies de la University
of Nevada, Reno (EE.UU.).

En 2018 el desplazamiento tiene
lugar a un museo amateur de Jor-
dan Valley, un pequefio pueblo de
Oregon, para digitalizar el archivo
de fotografias y otros documentos
que alli se encuentran relativos a
la migracion de la comunidad vas-
ca en la zona Oeste de los Esta-
dos Unidos. Este ejercicio de re-
cuperacion y configuracion de un

archivo concreto sirve como pro-
ceso previo para el desarrollo de
las piezas.

De forma paralela, y como parte
de esta investigacion sobre el pai-
saje y la diaspora euskalduna des-
de un interés mayor por la trans-
formacion del territorio, realizo una
serie de rutas por las zonas de
pastoreo que frecuentaron estos
migrantes en sus largos desplaza-
mientos solitarios. Alli se localizan
una serie de arboles blancos y de
corteza blanda —los alamos— que
en su mayoria fueron intervenidos

con inscripciones en euskera, di-
bujos y nombres propios durante
los siglos XIX'y XX.

A partir de llevar a cabo distintos
registros de estas huellas con-
cretas, mi trabajo gira en torno a
la documentacion del propio pai-
saje, del terreno y del suelo, utili-
zando diversos materiales de re-
presentacion como la fotografia,
el papel, el dibujo, etc., y estable-
ciendo conexiones entre el pro-
ceso de experimentacion formal,
la representacion del espacio y el
gesto pictorico.

PROMISED LAND
Basque archive, landscape and
diaspora in the United States

Promised Land continues a pre-
vious project from 2014 during an
artistic residency at the Center for
Basque Studies of University of
Nevada, Reno (USA).

In 2018 | moved to an amateur
museum in Jordan Valley, a sma-
Il town in Oregon, to digitize the
archive of photographs and other
documents held there on the mi-
gration of the Basque community

to the western part of the United
States. This exercise in recovering
and configuring a specific archive
serves as a process that precedes
the development of the pieces.

In parallel, and as part of this inves-
tigation of the Basque landscape
and diaspora instigated by a greater
interest in the transformation of the
territory, | follow a series of routes
around the grazing lands frequen-
ted by these migrants in their len-
gthy solitary journeys. Here we find
a series of white, soft-bark trees
-poplars- most of which exhibit

carvings in Basque and drawings
and personal names made during
the 19th and 20th centuries.

Based on keeping different re-
cords of these specific imprints,
my work revolves around docu-
menting the actual landscape, the
terrain and the soll, using various
materials to represent them such
as photography, paper, drawings,
etc. while establishing connec-
tions between the formal expe-
rimentation process, the repre-
sentation of the space and the
pictorial gesture.
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Promised Land (vista general). Fotografia: La Proyectora de Ideas.

<

S/T [Aspen Carvings], #1
(detalle). 2019. Fotografia en
papel Torchon de Hahnemdihle,
vinilo, madera de mansonia,
cristal y crayon sobre pared.
Fotografia: La Proyectora de
Ideas.

<

Promised Land, #2 (detalle).
2019. Tres fotografias en
Dibond, estructura de hierro y
esmalte.

Fotografia: La Proyectora de
Ideas.



Secuestro del furgdn de las artificieras con motivo de la accion Excursidn al Valle de los Caidos. 2018. Fotografia: ECI.


mailto:manueldiegosan@gmail.com
www.manueldiegosanchez.com
https://masdearte.com
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PUERTA ABIERTA VOL. I

Convocatoria experimental para espacio autoorganizado e “independiente”.

Puerta Abierta Vol. Il es una con-
vocatoria que lanzamos desde
El Cuarto de Invitados en la que
buscamos tres artifices/artificie-
ras. Junto con las seleccionadas
hemos tratado de generar un lu-
gar desde el que repensar y poner
a prueba las légicas y codigos del
espacio expositivo y de su conte-
nido. Un lugar pensable en el que
trataremos de acoger lo impensa-
ble, ya sea desde el arte o incluso,
mas alla de sus limites.

En todo momento se trabajé des-
de la contingencia y sin los aprio-
ris de proyectos clausurados. De
la misma manera, PA Vol I/ fue tam-
bién una residencia donde com-
partimos una serie de encuen-
tros y desencuentros, salidas al
Valle de los Caidos, secuestros,
vinculos, conversaciones, jaleos,
excursiones, fiestas, procesos,
pipas, mareos, verbenas, bureo,
comidas, paseos, charcos, tan-
gos, montes, pactos de sangre,
fados, viajes, juramentos, cara-

vanas, crepusculos, rituales de
iniciacién, negociaciones, seduc-
ciones, WhatsApps, contingen-
cias —otra vez—, vibraciones, lla-
madas, pactos carretera, espuma
de cerveza y musica...

Las artificieras fueron:

Raquel G. Ibainez feat Cuarto de
Invitados con How to disappear.
Este proyecto no se condensa en
una sola actividad visible, sino que
a lo largo de la duracion del pro-
yecto Raquel ha ido desarrollando
materiales dentro y fuera del espa-
cio. Trabajando en torno a la idea
de producciones no visibles, de la
invisibilidad, de la desaparicion y
de la imposibilidad de transmitir el
caracter intransferible de la expe-
riencia.

Esmeralda Gomez Galera con
Emplazamiento/desplazamiento.
Su proyecto consistid en una in-
tervencion site-specific en ECI
en la que se intervinieron de for-

ma poco agresiva las baldosas
del suelo del salon. Con esta
intervencion Esmeralda busca
reflexionar sobre el adentro de la
sala de exposiciones y el afuera
del espacio publico establecien-
do relaciones. Estas, entendidas
en términos de emplazamientos y
desplazamientos,

Colectivo Bwelke con La
Bar-beria “Donde Oscarito” es
una instalacion en El Cuarto de
Invitados que convertira por un dia
la casa-espacio de arte en un ne-
gocio cuentapropista cubano, una
barberia-peluqueria snack bar. A
partir de una estrategia de aproxi-
macion hiperrealista, el espacio se
ha disefiado con el fin de repro-
ducir con altisima fidelidad la rea-
lidad cubana en sus multiples ca-
pas, desde lo social y lo politico,
a lo infraestructural, a través de la
construccion de un espacio —un
negocio vivienda— y sus dinami-
cas propias de funcionamiento.

OPEN DOOR VOL. Il
Experimental call for a self-organi-
zed and “independent” space.

Puerta Abierta Vol. Il is a call we
launched from E/ Cuarto de Invi-
tados in a quest for three makers.

Together with the selected ones
we have sought to generate a
place in which to rethink and put
to the test the logics and codes
of the display space and its con-
tents. A thinkable place in which
we will try to receive the unthinka-

ble, either through art or even be-
yond its limits.

At all times we worked according
to contingency and without the a
priori constraints of a closed pro-
ject. Equally, PA Vol. Il was a resi-

dence where we shared a series
of convergences and divergences,
trips to the Valley of the Fallen,
abductions, connections, conver-
sations, bustle, excursions, par-
ties, processes, pipes, swoons,
jamborees, amusements, meals,
strolls, puddles, tangos, moun-
tains, blood pacts, Fado songs,
trips, oaths, caravans, twilights,
initiation rituals, negotiations, se-
ductions, WhatsApps, contingen-
cies -again-, vibrations, calls, road
pacts, beer froth and music ...

The makers were:

Raquel G. Ibainez feat. Cuarto de
Invitados with How to disappear.
This project is not condensed
in a single visible activity; rather,
throughout the project, Raquel
has gradually developed mate-
rials inside and outside the space,
working on the idea of non-visible
productions, of invisibility, of disa-
ppearance and the impossibility
of transmitting the experience’s
non-transferability.

Esmeralda Gomez Galera with
Emplazamiento/desplazamiento
(Siting/Displacement). Her pro-
ject consisted of a site-specific
intervention at ECI in which the
room'’s floor tiles were intervened
in an unaggressive way. Through
this intervention Esmeralda see-
ks to reflect on the inside of the
exhibition room and the outside
of the public space, establishing
relations. These are understood in
terms of siting and displacement.

EL CUARTO DE INVITADOS

Bwelke Collective with La
Bar-beria “Donde Oscarito” (The
Bar-ber's “At Oscarito’s), an insta-
llation in the E/ Cuarto de Invitados
Guest Room that for one day would
become the house-art space in a
Cuban self-employed business, a
barber’s-hairdresser's-snack bar.
Based on a strategy of hyper-re-
alistic approximation, the space
was designed to very faithfully re-
produce the Cuban reality in its
multiple layers, from the social to
the political to the infrastructural,
through the construction of a spa-
ce -a dwelling and business- and
its own operating dynamics.
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Navajas con el nombre de cada artificiera.
Obsequio con motivo de la accién
Excursién al Valle de los Caidos (2018).
Autor: ECI.

<

Accion en el Valle de los Caidos (2018).
Autor: ECI.



-| CUARTO D
NVITADO

A trenc d'alba (Al romper el alba). 2019.Detalle.Fotografia: Aitor Gametxo.
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A TRENC DALBA

Investigacion sobre la tradicion oral y el sonido
y su capacidad para generar imagenes.

Este proyecto se situa en un mar-
co de trabajo mas amplio desti-
nado a investigar la relacion entre
el sonido y la imagen. La pelicula,
desgranada en tres elementos en
su formato expositivo (sonido-tex-
to-imagen), es una invitacion al
espectador a cerrar los ojos y de-

jarse llevar por las caracteristicas
acusticas del sonido. Tres voces
en tres diferentes registros, son
acompafados por diferentes tex-
turas que evocan distancias, es-
pacios, movimientos y tiempos.
La noche, como escenario donde
transcurren y conviven estos soni-

dos, da lugar a una sucesion de
imagenes, entre luces y oscurida-
des, que interpelan a la memoria
personal, a la poesia y a las le-
yendas populares, cuestionando
asi la reproductibilidad técnica en
relacion al patrimonio oral.

AT THE BREAK OF DOWN
Investigation into oral tradition and
sound and its capacity for generating
images.

This project is positioned within a
wider working framework intended
for investigating the relationship be-
tween sound and image. The film,

broken down into three elements in
its display format (sound-text-ima-
ge), is an invitation to the spectators
to close their eyes and let themsel-
ves be carried away by the acoustic
characteristics of sound. Three voi-
ces in three different vocal registers
are accompanied by different textu-
res that evoke distances, spaces,

movements and times. Night, as
a stage on which these sounds
unfold and coexist, gives rise to
a succession of images, hove-
ring between light and darkness,
which question personal memory,
poetry and popular legends, thus
challenging technical playability in
relation to oral heritage.

<

A trenc d'alba (Al romper el alba). 2019.

Video-instalacion, técnica mixta.

minutos, 2 loops asincrénicos de imagen
y sonido, libro de 70 paginas. Fotografia:

Aitor Gametxo.

AITOR GAMETXO ZABALA
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A trenc d'alba (Al romper el alba). 2019. Video-instalacion, técnica mixta. 25 minutos, 2 loops asincronicos de imagen y sonido, libro de
70 paginas. Fotografia: La proyectora de ideas.



Ceremonia de colocacion la primera piedra del proyecto La Primera Piedra. de Vendedores de Humo. 2 nov. 2018. Fotografia: Fer Valenti


mailto:gametxoaitor@gmail.com
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LA GOLMENA

Proyecto auto-organizado enfocado en las prdacticas artisticas contemporaneas.

La Colmena (2015 - actuali-
dad) es un proyecto formado por
Lorenzo Garcia-Andrade, Leticia
Ybarra y Eloy V. Palazon que, a
través de una convocatoria anual,
busca dar apoyo a artistas resi-
dentes en Espafa y menores de
35 afios mediante su archivo digi-
tal, exposiciones, talleres, perfor-
mances, charlas y otras iniciativas.
A lo largo del afio que dura cada
edicion, se va trabajando con Ixs
artistas de forma conjunta e indi-
vidual. La Colmena ya va por su
tercera edicion, y en cada una de
estas ha contado con el apoyo en
la seleccion de artistas y posterior
seguimiento de un agente externo.
En el 2018 la agente invitada fue
Selina Blasco.

A lo largo del afio 2018 desarro-
llamos varios talleres y activida-
des dirigidos a Ixs artistas parti-
cipantes, algunos de los cuales
también fueron abiertos al publi-
co general. Entre estos desta-
can KIMBARA KIMBARA KIMA
KIMBAMBA, coordinado por Luis
Arenas y Uriel Fogué, una jornada
de inmersion en el universo de la
salsa, en la que se trataron temas
como los ritmos afrocubanos, la
relacion con el barrio, la gastrono-
mia, el cuerpo, el género, las his-
torias que atraviesan las letras de
las canciones y el baile. Eticas de

creacién en el Antropoceno fue el
taller-seminario que impartio el ar-
tista Miguel Sbastida, y en el que
se abordaron cuestiones en rela-
cién a la produccion artistica en
un mundo superado por la crisis
medioambiental, la obsolescencia
programada y los ritmos antima-
terialistas de consumo capitalista
al que se someten las practicas
artisticas. FUEGO PORQUE Si,
taller a cargo de Javi Cruz y Fer-
nando Gandasegui, consistié en
un viaje a través de la noche en la
que los participantes se movieron
entre El Garaje Hermético y Tea-
tro Pradillo hasta el amanecer en
un descampado con vistas al ce-
menterio de la Almudena. Artistas
con derecho a roce: el apropoiacio-
nismo hoy, fue un taller-juego, en
el que los artistas Mar Reykjavik
y Diego Lépez Bueno pusieron
en practica diferentes dinamicas
de grupo para cuestionar la auto-
ria y poner de relieve un numero
de cuestiones que rodean a este
concepto.

Cada edicion concluye con un
proyecto expositivo, pero si an-
teriormente este consistia en una
muestra colectiva, para esta ul-
tima ocasion se les pidié a todxs
Ixs artistas que trabajaran un tema
comun pero que desarrollasen un
proyecto pensando en una expo-

sicion/accion a nivel individual o
uniéndose, si surgia la sinergia, a
otrxs artistas de la misma edicion;
lo que finalmente derivo en el
programa de Arritmias. Por tanto,
los proyectos de Ixs trece artistas
parten del término de “arritmia”,
que André Lepecki trata en su li-
bro Singularities: Dance of the age
of performance. Este texto plan-
tea la relacion de la produccion
escénica contemporanea con el
neocapitalismo. Lxs artistas tra-
bajaron sobre este marco, lo que
se materializo en nueve proyectos
expositivos, propuestas escéni-
cas y acciones que tuvieron lugar
en diferentes espacios y tiempos,
y en los que la accién y el movi-
miento cogieron la misma impor-
tancia que el objeto artistico.

Las tres ediciones de La Colme-
na han becado a un total de 38
artistas: Alvaro Chior, Antonio
Ferreira, Consol Llupia, Andrea
Gonzélez, Paula Garcia-Mase-
do, Jovendelaperla, Lydia Garvin,
Marisabel Arias, Matias Daporta,
Olenka Macassi, Sergio D. Loe-
da, Somos Anto, Vendedores
de humo, Andrea de la Concha,
Diego Lopez Bueno, Elisa Pardo,
Harley Martinez, Jan Matthews,
Jesu Yarez, Laura Llaneli, Lucia
Bayon, Luciana Rago, Mar Reyk-
javik, Miguel Angel Rego, Miguel

Sbastida, Aitor Gonzalez, Bauen
Wohnen Denken, Ciprian Burete,
Clara Cebrian, Daniel Schwetizer,
David Linuesa, Elena Feduchi,
Francisco Javier Ruiz Montero,
Ignacio Barahona, Javier Cruz y
Victor G. Carrefio.

THE HIVE
La Colmena is a self-organized pro-
Jject focusing on contemporary artis-
tic practices.

The La Colmena team currently
comprises Lorenzo Garcia-Andra-
de, Leticia Ybarra and Eloy V. Pa-
lazén. La Colmena (2015-to date)
is a self-organized project focusing
on contemporary artistic practices.
It organizes an annual call that
seeks to support artists under 35
years old residing in Spain throu-
gh its digital archive, exhibitions,
workshops, performances, talks
and other initiatives. We work with
the artists, jointly and individua-
lly, throughout the year of each
edition. La Colmena is already in
its third edition, and each one of
them was supported by an external
agent in the selection of artists and
subsequent follow-up. In 2018 the
guest agent was Selina Blasco.

During 2018 we held several wor-
kshops and activities aimed at par-
ticipating artists, some of which
were also open to the general
public. Prominent among them
was KIMBARA KIMBARA KIMA
KIMBAMBA, coordinated by Luis
Arenas and Uriel Fogué, an immer-

LORENZO GARCIA-ANDRADE

sive session in the universe of sal-
sa, which discussed topics such
as Afro-Cuban rhythms, the rela-
tionship with the neighbourhood,
gastronomy, the body, gender,
the stories told by the song lyrics
and dance. Eticas de creacién en
el Antropoceno (Ethics of Creation
in the Anthropocene) was the se-
minar-workshop imparted by the
artist Miguel Sbastida which tac-
kled issues revolving around artis-
tic production in a world overcome
by the environmental crisis, pro-
grammed obsolescence and the
anti-materialist rhythms of capita-
list consumption to which artistic
practices have to submit. FUEGO
PORQUE Si (FIRE NO MATTER
WHAT), a workshop by Javi Cruz
and Fernando Gandasegui, con-
sisted of a journey through the
night in which participants moved
between El Garaje Hermético and
Teatro Pradillo until dawn in was-
teland with views of La Almudena
cemetery. Artistas con derecho a
roce: el apropiacionismo hoy (Ar-
tists Entitled to Stroking: Appro-
priationism) was a play workshop
in which the artists Mar Reykjavik
and Diego Lépez Bueno put va-
rious group dynamics in practice
to question authorship and highli-
ght the number of issues surroun-
ding this concept.

Each edition ends with an exhibi-
tion project, but while earlier this
consisted of a collective show, on
this last occasion all the artists were
asked to work on a common topic
while undertaking a project with an
individual exhibition/action in mind

or joining together, if synergy ha-
ppened, with other artists from the
same edition; this ultimately led to
the Arrhythmias programme. This
means that the thirteen artists all
base their projects on the term
“arrhythmia”, which André Lepecki
discusses in his book Singularities:
Dance of the age of performance.
This text deals with the relations-
hip between contemporary stage
production and neo-capitalism.
The artists worked within this fra-
mework, materializing in nine ex-
hibition projects, stage proposals
and actions that took place in di-
fferent spaces and times, in which
action and movement acquired
the same importance as the artis-
tic object.

The three editions of La Colmena
have awarded bursaries to a total
of 38 artists: Alvaro Chior, Antonio
Ferreira, Consol Llupia, Andrea
Gonzélez, Paula Garcia-Mase-
do, Jovendelaperla, Lydia Garvin,
Marisabel Arias, Matias Daporta,
Olenka Macassi, Sergio D. Loe-
da, Somos Anto, Vendedores
de humo, Andrea de la Concha,
Diego Lépez Bueno, Elisa Pardo,
Harley Martinez, Jan Matthews,
Jesu Yanez, Laura Llaneli, Lucia
Bayon, Luciana Rago, Mar Reyk-
javik, Miguel Angel Rego, Miguel
Sbastida, Aitor Gonzéalez, Bauen
Wohnen Denken, Ciprian Burete,
Clara Cebrian, Daniel Schweti-
zer, David Linuesa, Elena Feduchi,
Francisco Javier Ruiz Montero, Ig-
nacio Barahona, Javier Cruz and
Victor G. Carrefio.
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The other side. ALTA 02. Fotografia: Galemna.
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PROYECTO EN JOFFREY BALLET

Y ahora un paso hacia la internacionalizacion...

Tras mi formacion como bailarin
de danza clasica y contempora-
nea en Espana, este afo llego el
momento de presentarme en la
selecta y competitiva audicién
que Joffrey Ballet de Chicago (el
ballet de mas renombre de Amé-
rica) realizd en Londres.

Fui escogido para el International
Summer Dance Intensiva, con
una beca de mérito del 100% de
la formacion.

Durante la estancia en Chicago,
fui invitado a realizar otra audi-
cion junto a otros compaferos y
compaferas del Summer Dance
Intensiva, esta vez para el “Trai-
nee Program 2017-2018", sien-
do en la misma el unico chico es-
cogido y logrando una beca de
mérito del 100% de la formacion
nuevamente. El “Trainee Pro-
gram” es un programa prepro-
fesional altamente competitivo
y prestigioso, que me preparara
para trabajar como destacado
bailarin profesional en cualquier
lugar del mundo.

Durante mi estancia he partici-
pado en diferentes produccio-
nes artisticas y tendré la opor-
tunidad, si mi trabajo sobresale
en este nuevo periodo, de bailar
con la compafia profesional del
Joffrey Ballet.

Al mismo tiempo he participado
en el concurso de coreografias
que se realizara como parte de
mi trabajo alli. Siendo esta face-
ta creativa, un ambito artistico
de gran interés para mi en el que
ya me he iniciado con resulta-
dos muy interesantes y del que
muestro fotos a continuacion.
Esta experiencia internacional
sera un fuerte respaldo para mi
carrera artistica profesional y
para ello he contado con el apo-
yo de la Direccién General del
Instituto de la Juventud de mi
pais.

PROJECT

AT JOFFREY BALLET

And now a step towards interna-
tionalization ...

After training as a performer in
classic and contemporary dan-
ce in Spain, the moment arrived
this year to enter the select and
competitive audition organized
in London by the Chicago Jo-
ffrey Ballet (the most renowned
ballet company in America).

| was chosen for the Internatio-
nal Summer Dance Intensive,
with a merit scholarship cove-
ring 100% of the training.

During my stay in Chicago, | was

invited to enter another audition
together with other fellow par-
ticipants in the Summer Dance
Intensive, this time for the 2017-
2018 Trainee Program. Here |
was the only young performer
chosen and again won a merit
scholarship covering 100% of
my training. The Trainee Program
is a highly competitive and pres-
tigious pre-professional pro-
gramme that will train me to work
as an outstanding professional
dancer anywhere in the world.

During my stay | have taken part
in different artistic productions
and, if my work excels during
this new period, | will have the
opportunity to dance with Joffrey
Ballet’s professional company.

At the same time | have partici-
pated in the choreography com-
petition to be undertaken as part
of my work there. This creative
facet is an artistic field of great
interest for me in which | have al-
ready taken my first steps, with
very interesting results of which
| show photos below. This in-
ternational experience will be a
strong endorsement of my pro-
fessional artistic career, in which
| have enjoyed the support of the
Directorate-General of my coun-
try’s Youth Institute.

JOSE ANTONIO GARCIA FRANCO

4 A

The other side ALTA 02 y
The other side ALTA 06.
Centro de Danza Canal.
Fotogaria: Galerna.
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50h17'51" ltinerarios sobre el no-lugar (I)) 2018. Guia de mapas intervenida.Fotografia: Alberto Gil Casedas



66

oUH 17 a1’

Grdficos de esperas. Itinerarios sobre el no-lugar.

50h 17" 51" Gréficos de espe-
ras. ltinerarios sobre el no-lugar
recoge la realizacion de un viaje
ininterrumpido en autobus por la
periferia de la peninsula y como
este viaje acoge los archivos ge-
nerados durante la espera en los
distintos no-lugares (estaciones
de autobus) a través de una serie
de graficos que pretenden hacer
visible la ocupacion del tiempo
perdido.

Este viaje se conjuga en 9 itine-
rarios que efectuan parada en Va-

lencia, Murcia, Sevilla, Caceres,
Ourense, Gijon, Bilbao y Zarago-
za, teniendo como punto de parti-
da y llegada Barcelona; de forma
continua y con el menor lapso de
tiempo de espera entre una ruta y
otra.

Serd esta espera, el escenario
para la practica artistica que se
determinara en la resolucion de un
tipo especifico de pasatiempo: los
laberintos.

Una amplia cosmografia de dibu-

jos en los que la linea represen-
tada representa tanto un instante
o fragmento de las sucesivas es-
peras como de los diferentes iti-
nerarios mentales que uno realiza
mientras espera.

El titulo de la propuesta viene dado
por el tiempo total de espera.

50h 17" 51" atiende a esta cues-
tion del tiempo urbanita, al mie-
do a la pérdida de tiempo y a la
ocupacion masiva-productiva del
tiempo de espera.

50h 17’ 51”
Graphics of waits. Itineraries on the
non-place.

50h 17" 51" Graphics of waits. Iti-
neraries on the non-place is about
an uninterrupted bus trip around
the periphery of the peninsula and
how this trip gathers together the
files generated during the wait in
different non-places (bus stations)
through a series of graphics that
seek to make visible the way we
occupy lost time.

This trip conjoins 9 itineraries that
make stops in Valencia, Murcia,
Seville, Caceres, Ourense, Gijon,
Bilbao and Zaragoza, with Barce-

lona as its departure and arrival
point; continuously and with the
shortest waiting time between one
route and another.

It is this wait that is the stage for
the artistic practice that will be
determined in the resolution of a
specific type of pastime: mazes.

A wide-ranging cosmography of
drawings in which the represented
line represents both an instant or
fragment of the successive waits
and the different mental itineraries
one follows while waiting.

The proposal's title comes from
the total waiting time.

50h 17" 51" deals with this issue
of urbanite time, fear of losing time
and the mass-productive occupa-
tion of waiting time.

ALBERTO GIL CASEDAS
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Vista general de la exposicion 50h 1751’
Graficos de esperas. ltinerarios sobre el no-
lugar. 2018. Metacrilato, gofrado sobre papel y
guia de mapas intervenida. Medidas variables.
Fotografia: Alberto Gila Casedas.

<

290'27". Gréficos de esperas. 2018. Tinta
sobre papel y metacrilato. 53 piezas. 29,7
x 42 cm c/u. Medidas variables. (Detalle).
Fotografia: Alberto Gila Casedas.



Sketchbook Nowmada. 2018. Collage: papel y transparencias.


www.albertogilcasedas.com
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NOWMADA

Descontextualizacion del imaginario terraqueo por medio de un sistema

Nowmada es una descontextua-
lizacion del imaginario terraqueo,
un proyecto experimental fruto
de la —observacion del momen-
to y del recorrido por las diferen-
tes culturas—. Nace a patir de la
busqueda de representacion de
instantes y culturas por medio de
un —sistema codificador— que
fusiona texto + imagen + coor-
denadas cromaticas + solidos +
conceptos + personas + medios.

Todos los graficos obtenidos en
el recorrido han sido clasificados
en diferentes médulos (fisica y di-
gitalmente) en una tabla codifica-
dora, donde se le asigna un sig-
no a cada pais, un color a cada
concepto y una numeracion (del
1 al infinito) a cada grafico para
generar ilustraciones codificadas
bajo un serial.

Al llevarlo a su minima expresion
nos permite eliminar informa-
cion innecesaria y representar la
esencia pura del grafico. Una vez
realizado el trabajo de campo,
la limpieza, sintetizacion y clasi-
ficacion es cuando se empieza
a interactuar con el sistema y a
generar graficos codificados. Las
ilustraciones siempre correspon-
den a un codigo por tanto cada
nueva combinacion de codigo
sera una ilustracion unica.

codificador de grdficos.

Esta codificacion permitira ob-
tener graficos infinitos fruto de
combinaciones culturales, crean-
do, asi, nuevos imaginarios grafi-
cos y permitiendo descontextua-
lizar el imaginario terraqueo.

El sistema ha sido probado du-
rante un mes y medio en paises
cémo: Londres > Singapur > Bali
> Vietnam > Hong Kong > Tokio
> Hawai > San Francisco > Los
Angeles > Ciudad de México >
Cancun > Cuba > New York >
Paris. Se seleccionaron aquellos
paises que por su patrimonio y ri-
queza culturar pudiesen crear un
imaginario de contrastes para un
mayor representacion de la rea-
lidad.

Nowmada pretende contribuir a la
ruptura de barreras sociales ha-
ciendo interactuar a las personas
para comprender y observar las
riquezas y similitudes culturales.

NOWMADA
Decontextualization of the terres-
trial imagery through a graphics
coding system.

Nowmada is a decontextualization
of the terrestrial imagery, an ex-

perimental project resulting from
the observation of the moment
and the tour around different cul-
tures. It started with the quest for
representation of instants and
cultures through a coding system
that merges text + image + co-
lour coordinates + solids + con-
cepts + persons + media.

All the graphics obtained in the
tour were classified into different
modules (physically and digitally)
on a coding table, where each
country is allocated a sign and
each concept a colour. Numbe-
ring (from 1 to infinity) is assig-
ned to each graphic to generate
coded illustrations under a serial.

Taking it to its minimal expression
allows us to remove unneces-
sary information and represent
the pure essence of the graphic.
It is when the fieldwork, clean-
up, synthesizing and classifying
is completed that we start to in-
teract with the system and to
generate coded graphics. The
illustrations always have a co-
rresponding code, and so each
new code combination will be a
unique illustration.

This coding will allow us to obtain
infinite graphics resulting from
cultural combinations, thus crea-

ting new graphic imageries and
decontextualizing the terrestrial
imagery.

The system was tested for a mon-
th and a half in places such as:
London > Singapore > Bali >
Vietnam > Hong Kong > Tokyo >

LIA GONZALEZ

Hawaii > San Francisco > Los

Angeles > Mexico City > Can-
cun > Cuba > New York > Paris.
Countries were chosen accor-
ding to their ability to create an
imagery of contrasts through their
heritage and cultural wealth, for a
greater representation of reality.

Nowmada aims to contribute to
breaking down social barriers by
making people interact in order to
understand and observe cultural
wealth and similarities.
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Round O. Fotografia del proceso de investigacion. Fotografia: Jorge Miron.
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ROUND 0

Investigacion artistica en torno a la muerte y el lenguaje del cuerpo.

Kathy Acker en su texto dedicado
al culturismo (bodybuilding) iden-
tifica la compleja relacion entre
lenguaje y cuerpo, la dificultad
para analizar en toda su potencia
experiencias fisicas a través del
lenguaje verbal. Acker llama “el
lenguaje del cuerpo” a una logica
particular que se resiste al lengua-
je ordinario dirigido a generar sin-
taxis y significados. Esa otra légica
basada en la repeticién que remi-
te al juego, al caos y a la muerte
constituye un lenguaje propio, un
método de comprension de lo fi-
sico. Prevenida por Acker, en su
proyecto Raquel G. Ibafnez abor-
da la experiencia fisica creando
un espacio para ese lenguaje del
cuerpo.

Round O es la tercera parte de
un proyecto de investigacion en
el que Raquel G. Ibafez conec-
ta las experiencias cercanas a la
muerte con los knockouts en los
deportes de contacto. Episodios
temporales que suponen estados
de desconexion o de suspension
de la consciencia que a lo largo
de este trabajo ha abordado des-
de la performance, la escritura y la
grafica. Este ultimo episodio del
proyecto nos acerca a través de la
instalacion y el sonido a la practi-
ca del Shadowboxing, una técnica
habitual en el entrenamiento del

boxeo que consiste en golpear al
aire, un combate individual contra
la nada. La instalacion de Raquel
G. Ibafiez ofrece una interpreta-
cion de los elementos basicos
para la practica de esta rutina,
que desencadena una propuesta
inmersiva en la que lo performati-
vo recae en quien accede al espa-
cio. Esta instalacion se completa
a través de la luz y el sonido: con
el empleo de una iluminaciéon que
invierte su funcion habitual para
conectar con lo invisible y un au-
dio que registra sonidos de Kial,
término japonés utilizado para de-
signar los gritos agudos produci-
dos de manera espontanea por el
cuerpo durante el ataque. Un tipo
de sonido humano no procesado,
inteligible pero directo, desde las
profundidades de la reaccién de
un cuerpo al ejercicio fisico.

La practica de Raquel G. Ibafiez
tiene como base una importante
labor de investigacion artistica y la
experimentacion con distintos for-
matos y formas de hacer que es-
tablecen lenguajes propios para
cada proyecto. Trabaja desde las
artes visuales, el sonido, el disefio
grafico, la gestion cultural o la es-
critura para plantear interrogantes
sobre cuestiones que determinan
modos de vida contemporaneos
o para rastrear el desarrollo de

elementos culturales y sociales
que configuran lo popular. En
esta nueva investigacion sefiala
formas de conocimiento y apren-
dizaje no cognitivos a través de
una propuesta experiencial des-
de la que ejercitar formas de li-
diar contra lo invisible, lo dificil de
expresar, la enfermedad o incluso
el control sobre nuestros propios
cuerpos.

Autores del texto: Jaime Gonzalez
Cela y Manuela Pedron Nicolau

ROUND 0
Artistic investigation into death and
body language.

Kathy Acker, in her text on bod-
ybuilding, identifies the complex
relationship  between langua-
ge and the body, the difficulty in
analyzing physical experiences
in all their power through verbal
language. Ackler calls “body lan-
guage” a particular logic that re-
sists ordinary language aimed at
generating syntax and meaning.
That other logic based on repe-
tition that recalls a game, chaos
and death constitutes a langua-
ge of its own, a method for un-
derstanding physicality. Warned
by Acker, in her project Raquel
G. Ibanez (Madrid, 1989) tackles

the physical experience by creating
a space for that body language.

Round O is the third part of an in-
vestigation project in which Raquel
G. Ibafiez connects near-death ex-
periences with knockouts in con-
tact sports. Temporary episodes
that involve a state of disconnec-
tion or suspension of awareness,
which throughout this work she
has approached through perfor-
mance, writing and graphics. This
latest episode in the project brings
us through installation and sound
to the practice of shadowboxing, a
regular technique in boxing training
that consists of punching the air,
an individual combat against no-
thingness. Raquel G. Ibafiez's ins-
tallation offers an interpretation of
the basic elements for the practice
of this routine, which unchains an
immersive proposal in which per-

RAQUEL G. IBANEZ

forming falls to whoever acces-
ses the space. This installation is
completed with light and sound:
by using lighting that inverts its
ordinary function to connect with
the invisible and an audio that
records Kial sounds, a Japane-
se term used for designating the
piercing cries that the body pro-
duces spontaneously during the
attack. A type of unprocessed hu-
man sound, intelligible yet direct,
from the depths of the body’s re-
action to physical exercise.

Raquel G. Ibafez's practice has
at its heart important artistic in-
vestigation work and experimen-
tation with different formats and
ways of doing things that esta-
blish languages of their own for
each project. She works with vi-
sual arts, sound, graphic design,
cultural management or writing

to pose questions on issues that
determine contemporary ways of
life or to track the development of
cultural and social elements that
configure the popular domain.
In this new investigation she hi-
ghlights non-cognitive forms of
knowledge and learning through
an experiential proposal through
which to exercise ways of fighting
against that which is invisible or is
difficult to express, illness or even
control over our own bodies.

Authors of the text: Jaime Gon-
zédlez Cela and Manuela Pedrén
Nicolau
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Round 0. 2018. Instalacién compuesta por tatami, cascos inalambricos, bata, publicaciéon desplegable (1000 ud), registro sonoro (4
audios 30 min. duracién). Técnica mixta. / Izquierda: imagen general de los diferentes elementos que conforman el proyecto. Fotografia:
La proyectora de ideas. / Derecha: Interior de la instalacion. Fotografia: Oscar Maya.



Flatworld. 2019. Video monocanal 17'09"
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FLATWORLD

Investigacion formalizada mediante video-ensayo y escultura.

El proyecto ‘Flatworld’ investiga
temas como el de la planitud, los
conflictos dimensionales, la repre-
sentacion de la tridimensionalidad
y cémo, en el presente paradigma
informacional y tecnoldgico, ésta
se sirve de lo bidimensional para
Su ejecucion.

Para ello, el proyecto acoge te-
mas tan diversos como la teoria
tierraplanista y sus rudimentarias
“pruebas” proliferadas en internet
y atravesadas por la memética; la
novela ‘Flatland’ (1884) de Edwin
Abbott Abbott; las paradojas di-
mensionales; la realidad virtual; el
escaneado 3D; etc.

El video-ensayo lleva a cabo una
investigacion corporal de estos
conceptos, siguiendo una premi-
sa del libro ‘Flatland’, en el que
se explica que en planilandia (el
mundo bidimensional donde vive
el cuadrado protagonista), las for-
mas se perciben mediante el tac-
to, el movimiento, el recorrer. Par-
tiendo de esto, el video muestra a
la performer Almudena Amor inte-
ractuando con obijetos, acciones,
proyecciones, etc.

La investigacion escultérica se
centra mas en los conflictos di-
mensionales que atraviesan ob-
jetos y articulaciones de lenguaje
al ser traspasados de una dimen-

sién a otra. Una de las piezas, por
ejemplo, indaga en la planitud de
la textualidad escrita, la ilusion de
tridimensionalidad del trabajo por
capas, la susperposicion de ele-
mentos planos en disefio y la pos-
terior materializacion de sus for-
mas en cuerpos tridimensionales.

Este proceso se repite en el tra-
bajo de Alvaro Chior, el cual suele
partir del conflicto entre lo material
y lo virtual, lo organico y lo sobre-
disefiado y lo gestual y lo automa-
ta, reflexionando asi sobre temas
como la representacion, la meta-
linguistica, el paradigma informa-
cional y de la imagen y sobre sus
posibles efectos y afectos corpo-
rales y emocionales.

FLATWORLD
An investigation formalized through
video-essay and sculpture.

The ‘Flatworld’ project investiga-
tes topics such as flatness, dimen-
sional conflicts, representation of
three-dimensionality and how, in
today’s informational and techno-
logical paradigm, it makes use of
the two-dimensional to execute it.

To this end the project features
topics as varied as the flat-earth
theory and its various kinds of ru-

dimentary “proof” that proliferate
on the internet and are transfused
by memetics; the novel ‘Flatland’
(1884) by Edwin Abbott Abbo-
tt; dimensional paradoxes; virtual
reality; 3D scanning; etc.

The video-essay undertakes a
corporeal investigation into these
concepts, following a premise from
the book ‘Flatland’, which explains
that in flatland (the two-dimensio-
nal world inhabited by the square
narrator) shapes are perceived by
touch, movement, roaming. With
this as its starting point, the video
shows the performer Almudena
Amor interacting with objects, ac-
tions, projections, etc.

The sculptural investigation cen-
tres more on the dimensional
conflicts undergone by objects
and language articulations when
transferred from one dimension
to another. One of the pieces, for
example, delves into the flatness
of written textuality, the illusion of
three-dimensionality of layered
work, the superposition of flat ele-
ments in design and the subse-
quent materialization of their sha-
pes into three-dimensional bodies.

This process is repeated in the
work of Alvaro Chior, who tends to
start from the conflict between the
material and the virtual, the orga-

nic and the over-designed and the
gestural and the automated, thus
reflecting on topics such as re-
presentation, metalinguistics, the
informational and image paradigm
and on their potential bodily and
emotional effects and affections.

ALVARO CHIOR
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Essays for the missing script. Video instalacion. Medidas variables.
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FSSAY FOR A MISSING SCRIPT

Durante la década de los 80, Fé-
lix Guattari, en su interés por las
implicaciones politicas del cine,
trabajo en un guion junto al ci-
neasta norteamericano Robert
Kramer. El resultado fue “Un amor
de UIQ", un guion de una pelicula
de ciencia ficcion que nunca lle-
go a realizarse en la que se narra
el contacto entre la raza humana
y una especie de entidad subato-
mica. Su publicacion, bajo el titulo
“Un amor de UIQ. Guion para un
film que falta”, supone la materia-
lizacién de un planteamiento de
cine popular subversivo en forma
de libro. La imposibilidad de rea-
lizar la pelicula y su publicacion
escrita, plantea una tension entre
la imagen y el texto, entre proce-
so y resultado. En este sentido,
encontramos un trabajo frustra-
do de una pelicula que no llegé
a realizarse, y una obra completa
en forma de guion que se activa y
toma forma en el propio formato
de texto.

A partir del texto escrito por Gua-
ttari, el proyecto toma la idea de
recorrido, de ensayo y error, para
confrontarlo con la idea de éxito,
de resultado, de formato cerrado.
Tomando la idea de ensayo en su
mas amplia acepcion (como en-
sayo visual, como cuerpo textual,
como practica previa a la accion)
se plantea una serie de piezas a

Micro ambiente sensorial.

modo de guion para un ensayo
visual.

Tomar el ensayo como practica,
como proceso, experimentacion y
nexo de ideas. Ampliar los limites
del proceso para desplegarlos
como display expositivo, reflexio-
nando sobre las posibilidades
espaciales y las conexiones entre
objeto, imagen y texto. Asi, el con-
junto de piezas del proyecto se
plantea como un film expandido
y diseccionado, que se expande
mas alla del formato audiovisual,
que excede sus limites hacia el
objeto, donde todos los compo-
nentes procesuales, todo el de-
sarrollo, se muestra a la vez como
formato expositivo. En esta linea,
el proyecto trata de componer un
film mas alla de la imagen en mo-
vimiento, donde elementos escul-
téricos y objetuales componen
partes de la pelicula, asi como
textos, instalaciones y acciones,
provocando un acercamiento a la
idea de cine que se desborda de
la pantalla hacia una experiencia
espacial, expandida, donde los li-
mites estan difusos.

En definitiva, se trata de un en-
sayo, en tanto que atiende a una
l6gica de prueba, de procesos in-
definidos; también ensayo como
reflexiéon, como cuerpo textual —
cuerpo y texto— que toma esta

idea de Guattari de “un film que
falta”, como guion que falta. Es
decir, un cambio de roles y per-
sonajes en el relato oficial de la
historia, en su propia construc-
cion lineal, rompiendo el punto de
vista unidireccional hacia un pro-
yecto mas hibrido que se desplie-
ga como escenario y como ac-
tuacion, como rodaje y film, como
casting, como entrenamiento y
como activacion de elementos.
La presencia de la ciencia-ficcion
como ruptura de la logica racio-
nal, atraviesa de forma transver-
sal el proyecto: como punto de
partida conceptual a partir del
guion de Guattari; como mirada
en lo procesual, como perspec-
tiva en la puesta en escena. Asi,
el proyecto no trata de reproducir
aquella pelicula perdida, sino to-
mar ese proceso creativo e incon-
clusion para repensar las logicas
de los procesos y la produccion
artistica, la idea de expectativa y
experiencia, a través de un des-
pliegue de la idea de film.

ESSAY FOR A
MISSING SCRIPT

In the 1980s Félix Guattari, in his
interest in cinema’s political impli-
cations, worked on a screenplay
together with the North Ameri-
can filmmaker Robert Kramer.

The result was “A Love of UIQ", a
script for a science fiction movie
that was never made, narrating
the contact between the human
race and a kind of subatomic en-
tity. The publication of this script
under the title of “A Love of UIQ.
Scenario for a Missing Film” in-
volves the materialization of an
approach to subversive popular
cinema in book form. The im-
possibility of making the film and
its written publication sets up a
tension between image and text,
between process and result. In
this regard we encounter the fai-
led work on a film that was never
made and a complete work in the
form of a screenplay that is acti-
vated and takes shape in the ac-
tual text format.

Based on the script written by
Guattari, the project takes the
idea of a journey, of trial and error,
to confront it with the idea of suc-
cess, of result, of a closed for-
mat. Taking the idea of an essay
in its broadest sense (as a visual
rehearsal, as a textual body, as a
practice that precedes action) a
series of pieces are formulated as
a kind of script for a visual essay.

Taking the essay as practice, as
process, experimentation and ne-
xus of ideas. Expanding the limits
of the process to deploy them as
an expository display, reflecting on
the spatial possibilities and con-
nections between object, image
and text. The ensemble of pieces
in the project is thus formulated
as an enlarged and dissected film

ABEL JARAMILLO

which expands beyond the audio-
visual format, which surpasses its
limits towards the object where
all the process components, the
entire development, is shown
concurrently as a display format.
In this line, the project seeks to
compose a film beyond the mo-
ving image, one where sculptural
and objectual elements compose
parts of the film as well as texts,
installations and actions, leading
to an approximation to the film
idea that spills out of the screen
towards a spatial, expanded ex-
perience where the limits are blu-
rred.

In essence, this is an essay inso-
far as it follows a trial logic, a lo-
gic of undefined processes; also
essay as reflection, as a textual
body -body and text- which takes
up Guattari's idea of “a missing
film", as a missing script, namely

a change in roles and characters
in the story’s official account, in its
own linear construction, breaking
up the unidirectional viewpoint
towards a more hybrid project
deployed as a stage and a per-
formance, as a shoot and film, as
a casting, as training and as ac-
tivation of elements. The presen-
ce of science fiction as a break
with rational logic cuts across
the project: as a conceptual star-
ting point based on Guattari's
screenplay; as a look at process,
as a perspective in the staging.
Thus the project does not seek to
reproduce that missing film but to
take up that creative process and
inconclusiveness to rethink the
logics behind artistic processes
and production, the idea of ex-
pectation and experience throu-
gh an unfolding of the cinematic
idea.
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“Hoy puede ser mi gran noche”, protagonizado por Noemi Rodriguez. Fotografia: Pablo Blanco.



86

HOY PUEDE SER MI GRAN NOCHE

Comedia tragica, un grito en la
Historia, un canto a los perdedo-
res, a los que no dejan nunca de
esperar su momento. En este es-
pectaculo, una sola actriz se des-
pliega en infinitas voces y perso-
najes para convertir al publico en
testigo de la lucha de su protago-
nista: una mujer joven, abruma-
da por la altura de sus suefios y
ambiciones, obsesionada con la
idea de éxito y de poder.

El espectaculo quiere ser un re-
trato de los estragos que se pro-
ducen en la vida de las personas
criadas en la cultura del éxito
cuando sus deseos de celebri-
dad y grandeza no llegan a rea-
lizarse y se estampan contra la
precariedad de la vida real.

A través de esta perdedora in-
cansable, critica implacable de si
misma y del mundo que la rodea,
reviviremos a los grandes refe-
rentes de poder, fama y gloria de
nuestra Historia reciente, que han
influido extraordinariamente en la
construccion de nuestros deseos
y anhelos, desde Freddy Mercury,
hasta Marilyn Monroe, Ghandi,
Obama, Madonna, Messi o la rei-
na de Inglaterra.

La fascinacion ejercida por los
individuos célebres, estimulada
por la imparable influencia de los

mass media, intensifican los sue-
fios narcisistas y desorbitados de
nuestra protagonista, que prefie-
re identificarse con las grandes
estrellas antes que aceptar la
insignificancia de su propia exis-
tencia.

Entre su ambicion y megaloma-
nia, distinguimos sin embargo
a una mujer en la treintena aco-
rralada por la presion de cumplir
con las exigencias de su tiempo:
la belleza, la maternidad, el esta-
tus social y econdmico, y la nece-
sidad de generar un impacto real
en la sociedad.

Asistiremos pues a la batalla de
una mujer que pelea entre lo ex-
traordinario y lo ordinario, la be-
lleza y la fealdad, la hazafia y la
derrota, el deber ser y la felicidad
verdadera.

El espectaculo juega con la he-
terogeneidad de los lenguajes
escénicos contemporaneos: la
fuerza sintactica y evocadora de
las imagenes se suman al texto y
a procedimientos de realizacién
gestual y coreografica que van
mas alla del realismo.

La plasticidad, lo sonoro, lo cor-
poral son también la base para
combinar los diferentes territorios
dramaticos, con el fin de llegar a

construir un texto que se acerque
al tema que pretendemos retratar.
La concesion de la ayuda ha con-
tribuido a llevar a cabo el plan de
distribucion exterior de la obra
para su estreno en ltalia en el
marco unico del Teatro Testo-
ri, dentro del programa europeo
Platform Shift +, cuyo objetivo es
contribuir a repensar y reformular
el teatro para las nuevas genera-
ciones de joévenes europeos ac-
tual sede de Elsinor Teatro Sta-
bile d'Innovazione, primer centro
interregional italiano de produc-
cion y programacion teatral.

El proyecto incluye ademas la
realizacion de un seminario sobre
“Storytelling y Creacion Colecti-
va" en colaboracion con la Uni-
versidad de Bolonia.

TODAY COULD BE MY GREAT
NIGHT

Tragic comedy, a shout in History,
a song to losers, to those who
never give up hoping for their mo-
ment. In this show, a single ac-
tress is deployed in infinite voices
and characters to turn the public
into the witness of its protago-
nist's struggle: a young woman
overwhelmed by the height of her
dreams and ambitions, obses-

sed with the idea of success and
power.

The spectacle seeks to be a por-
trayal of the ravages that occur in
the life of people bred in the cul-
ture of success when their desire
for celebrity and greatness are
not realized and come up against
the precariousness of real life.

Through this tireless loser, im-
placable critic of herself and of
the world that surrounds her,
we will relive the major bench-
marks of power, fame and glory
in our recent History which have
had an extraordinary influence on
the construction of our desires
and yearnings, from Freddy Mer-
cury to Marilyn Monroe, Gandhi,
Obama, Madonna, Messi or the
Queen of England.

The fascination wielded by fa-
mous individuals, stimulated by
the unstoppable influence of
mass media, intensifies the nar-
cissistic, sky-high dreams of our
protagonist, who prefers to iden-
tify with the great stars rather
than accept the insignificance of
her own existence.

Between her ambition and me-
galomania, however, we glimpse
a women in her thirties cornered
by the pressure of fulfilling the
demands of her era: beauty, ma-
ternity, social and economic sta-
tus and the need to make a real
impact on society.

We thus witness the battle of a

ANDREA JIMENEZ GARCIA

woman torn between the extraor-
dinary and the ordinary, beauty
and ugliness, achievement and
defeat, the duty to be and true
happiness.

The show plays with the hetero-
geneous nature of contemporary
stage languages: the syntactic
and evocative force of the images
come together with the text and
gestural and choreographic pro-
duction procedures that go be-
yond realism.

Plasticity, sound, the corporeal,
are also the basis for combining
the different dramatic territories
in order to ultimately construct a
text that approaches the topic we
seek to portray.

The aid grant contributed to carr-
ying out the plan to distribute the
work abroad for its premiere in
Italy, in the unique setting of the
Teatro Testori, as part of the Euro-
pean Platform Shift + programme
whose aim is to contribute to re-
thinking and reformulating theatre
for the new generations of young
Europeans at the current head-
quarters of Elsinor Teatro Stabile
d’'Innovazione, the first interregio-
nal centre for theatre production
and programming.

The project also includes staging
a seminar on “Storytelling and
Collective Creation” in collabora-
tion with University of Bologna.

v

“Hoy puede ser mi gran noche”,
protagonizado por Noemi Rodriguez.
Fotografia: Pablo Blanco.
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I need you, | don't need you. 2017. Fotografia de Sara Berasaluce Duque
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ARTGIA

Convocatoria anual para el desarrollo de proyectos artisticos,
dirigida a mujeres artistas jovenes de Araba/Alava.

Convocatoria anual para el desa-
rrollo de proyectos artisticos, diri-
gida a mujeres artistas jovenes de
Araba. Tiene también el objetivo
apoyar la trayectoria profesional
de artistas jovenes mujeres que
desarrollen su actividad creadora
en Alava.

El espacio cultural ARTgia sorgune
& aretoa abrid, por primera vez, la
convocatoria EmART de produc-
cion, difusion y exposicion de obra.

Una convocatoria que, como re-
cuerda Irantzu Lekue, responsable
de ARTgia, tenia como objetivo
“situar a la mujer artista emergente
de Araba en el centro del ecosis-
tema cultural”. El proyecto pudo
llevarse a cabo gracias al apoyo
economico del INJUVE y Gaue-
koak. El jurado selecciono las pro-
puestas de Marina Suarez, Beatriz
Perales y Sara Berasaluce, las tres
artistas de Vitoria-Gasteiz.

Esta primera convocatoria ha pro-
movido la produccion exposicion y
difusion de obras creadas por mu-
jeres artistas alavesas: es decir,
“lograr que las mujeres artistas de
Araba puedan exponer, que pue-
dan crear y, sobre todo, que sus
trabajos puedan ser visibilizados”.
Asi la muestra une en el espacio
expositivo las propuestas de Be-
rasaluce, Suéarez y Perales.

‘l need you, | don’t need you’ -
Sara Berasaluce Duque

El trabajo / need you, | don't need
you consiste en una serie foto-
grafica en la que se pretende
representar las ausencias. En el
proyecto se fotografia el rastro
que estas dejan sobre algo vivido,
preguntando a la gente por luga-
res concretos del espacio publico
que les recuerden a un momento
del pasado.

Estos lugares, objetos y personas
se han seleccionado a partir de un
cuestionario en el que se invita a la
gente a compartir sus recuerdos
y anécdotas, convirtiéndolo asi
en un proyecto participativo. “Se
han preguntado tres datos: loca-
lizacion, motivo y fecha. Por esto,
son tres las fases que se reflejaran
en el trabajo, la primera fotografia
del lugar elegido vacio, la segunda
con su protagonista, y finalmente

una captura de las constelaciones
que se observaban en esa fecha,
como conexiones del pasado res-
catadas en el presente”.

Txiribitas - Marina Suarez
“TXIRIBITAS son las lucecitas que
brillan en mis ojos. Dimensiones
que se cruzan y no se entienden,
no poder atrapar eso que apare-
ce. No entenderlo y no necesi-
tar entenderlo. No preguntar. Y
aparece. Porque aparecen cosas
constantemente. Y se mueven
cosas constantemente. En esta
ocasion solo son unos trocitos, un
poco de luz y un poco de sombra
buscando ese espacio ‘entre’. Po-
sarse, como el ala desprendida de
una mariposa muerta que cae. Y
se posa. Y ya no hay mariposa”.

Nemesyz - Beatriz Perales
Partiendo de los conceptos revo-

lucion, realidad y resistencia, he
ido creando un imaginario propio
por el cual he ido navegando a lo
largo de estos meses. El proyec-
to primigenio tiene su base pri-
mordial en la invisibilizacion de la
mujer dentro de los movimientos
revolucionarios y antisistema. Lo
que pretendo mediante esto es
dar un espacio de visibilidad y re-
conocimiento a las personas que
han sido veladas por la historia he-
teropatriarcal. Con esto quiero de-
cir que hago acopio de un cumulo
de objetos vinculados a aquellos
movimientos de revolucion que
tanto han resonado a lo largo de la
historia; Revolucion soviética, se-
gunda guerra mundial, guerra civil
espafnola, Revolucion ubana, Re-
volucion china, Revolucion mexi-
cana... para descontextualizarlos y
reapropiarme de ellos dandoles un
significado distinto.

EMART

Annual call for undertaking artistic
projects, open to young female ar-
tists from Araba.

Annual call for undertaking artis-
tic projects, open to young fema-
le artists from Araba. It also has
the aim of supporting the profes-
sional career of young female ar-
tists who carry out their creative
activity in Alava.

The ARTgia sorgune & aretoa cul-
tural space opened for the first

IRANTZU LEKUE

time the EmART call for the pro-
duction, dissemination and exhi-
bition of works.

A call, as Irantzu Lekue, head of
ARTgia recalls, that had the goal
of “placing emerging women ar-
tists from Araba at the heart of the
cultural ecosystem”. The project
could be undertaken thanks to
the financial support of the INJU-
VE and Gauekoak. The jury short-
listed the proposals by Marina
Suarez, Beatriz Perales and Sara
Berasaluce, the three artists from

Vitoria-Gasteiz.

This first call has promoted the
production, exhibition and disse-
mination of works created by wo-
men artists from Alava: that is to
say, “to enable female artists from
Araba to exhibit and create and,
above all, to give visibility to their
works”. The show thus brings to-
gether in the display space the
proposals by Berasaluce, Suarez
and Perales.

‘l need you, | don’t need you’ -
Sara Berasaluce Duque

The work / need you, | don't need
you consists of a photographic
series that seeks to represent ab-
sences. The project photographs
the trace they leave on something
lived, asking people about speci-
fic places in the public space that
remind them of a moment in the
past.

These places, objects and people
were selected through a question-
naire in which people are invited
to share their memories and anec-
dotes, thus making this a partici-
pative project. “Three items were
requested: location, reason and
date. This is why there are three
phases reflected in the work, the
first photograph being of the cho-
sen place left empty, the second
one featuring its protagonist, and
finally a snapshot of the conste-
llations observed on that date, as
connections of the past rescued in
the present”.

Txiribitas - Marina Suarez
“TXIRIBITAS are tiny sparks shining in
my eyes. Dimensions that cross but
don't understand each other, inca-
pable of capturing that which seems
apparent. Not understanding and not
needing to understand it. Not asking.
And it appears. Because things are
constantly appearing. And things are
constantly moving. On this occasion
they are just a few little bits, a spark of
light and a bit of shadow looking for
that space “in between”. Settling, like
the falling wing that detaches from a
dead butterfly. And settles. And there
is no more butterfly”.

Nemesyz - Beatriz Perales
Based on the concepts of revolu-
tion, reality and resistance, | have
gradually created my own imagery,
around which | have been naviga-
ting these past months. The original
project has its primary base in the
way visibility has been taken from
women within the revolutionary
and anti-establishment movements
What | seek through this is to give

a space of visibility and recogni-
tion to the people who have been
obscured by the heteropatriarchy
in history. By this | mean that | have
amassed a pile of objects connec-
ted to the revolutionary movements
that have resonated so deeply
throughout history: the Soviet Re-
volution, the Second World War,
the Spanish Civil War, the Cuban
Revolution, the Chinese Revolution,
the Mexican Revolution... and have
then taken them out of context and
re-appropriated them, giving them a
different significance.
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Txiribitas. 2017. Escultura. Marina Suarez.
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EL VALLE

DE LOS ESPEJOS PERDIDOS

Coleccion de relatos cortos en torno al simbolismo magico del espejo.

El espejo suele tomarse como sim-
bolo del conocimiento de la reali-
dad formal a través de una imagen
invertida del mundo. Como con-
cepto positivo, representa la con-
ciencia y el descubrimiento de la
propia identidad. Por el contrario,
también posee un lado negativo:
la distorsion de la realidad, el es-
perpento, la imagen deformada.

El uso de este simbolo se aplica
en el libro como herramienta para
configurar una realidad paralela y
traspasar las fronteras del espacio
literario, transportando al lector
hasta un pueblo imaginario creado
a partir de la raiz etimologica “valle
del espejo”, denominado Valdes-
pejo. Este espacio servira como
hilo conductor a lo largo de toda
la obra, formada por una colec-
cion de relatos cortos que utiliza
la escritura de ficciéon como medio
para ejercer la denuncia social o la
reflexion interna.

Como método, se ha usado la
técnica conocida como fix — up
o ciclo de cuentos integrados.
En palabras de Ana Rueda en £/
cuento hispanoamericano, a través
de este procedimiento “el cuento
usurpa a la novela su indiscutible
poderio - la extension — trascen-

diendo uno de los limites que mas
ha tiranizado al cuento y que tam-
bién mas fuerza le ha dado”. Se
pretende asi aportar una mayor
riqueza a través de multiples pers-
pectivas y escenarios pero con-
servando la unidad a partir del uso
de varias herramientas narrativas.

La utilizacion del ciclo de cuen-
tos integrados permite ademas
la libertad de uso de varias herra-
mientas narrativas, géneros y esti-
los, a modo de laboratorio literario.
En el libro E/ valle de los espejos
perdidos confluyen realismo magi-
co, surrealismo, neo - noir o ero-
tismo, entre otros. Por otra parte,
se han usado diversas fuentes de
creacion como folclore, psicoana-
lisis, mito, historia o tradicion oral.
Cada relato ha sido ilustrado por
el dibujante cordobés Emilio Diaz
Estepa, que ha utilizado puntillis-
mo en blanco y negro en tinta so-
bre papel.

Monica Lopez del Consuelo es
licenciada en Historia del Arte y
Musicologia con especializacion
en arte contemporaneo y gestion
cultural. Gano su primer premio li-
terario a los 17 afios con el relato
«Nocturno invernal» y, desde en-
tonces, ha ido agregando otros

galardones a la estanteria en-
tre los que destaca el Premio a
la Creacion Artistica y Cientifi-
ca «Federico Garcia Lorca» en la
modalidad de narrativa UGR. Ha
recibido clases de escritura con
profesoras como Marina Mayoral,
Ana Rosetti o Silvia Kohan, com-
partido mesas redondas con es-
critores como Emilio Calderon o
participado como jurado en certa-
menes literarios. En 2017, estreno
la obra escénica junto al composi-
tor Francisco Lopez E/ bailaero de
las gitanas: drama folclérico para
narradora y orquesta, donde ade-
mas actué como narradora. Ha
publicado tanto articulos acadé-
micos como obras literarias, sien-
do autora de los libros Cuentos del
laberinto y El valle de los espejos
perdidos. Ha actuado en eventos
literarios como el ciclo “Arte Jo-
ven” del Instituto Andaluz de la Ju-
ventud o la X edicion del Festival
Efe organizado por La Fabrica.

THE VALLEY OF LOST
MIRRORS

Collection of short stories on the
magical symbolism of mirrors.

Mirrors tend to be taken as a sym-
bol of knowledge of formal reality
through an inverted image of the
world. As a positive concept, it re-
presents the awareness and dis-
covery of one’s own identity. Con-
versely, it also has a negative side:
distortion of reality, grotesquery,
deformed image.

The use of this symbol is applied in
the book as a tool for configuring a
parallel reality and transcending the
borders of the literary space, con-
veying the reader to an imaginary
village created from the etymolo-
gical root “valle del espejo” (mirror
valley), denominated Valdespejo.
This space will act as the guiding
thread throughout the work, which
comprises a short story collection
that uses fiction writing as the me-
dium for social indictment or inter-
nal reflection.

As a method | used the technique
known as fix-up or cycle of inte-
grated stories. In the words of Ana
Rueda in E/ cuento hispanoameri-
cano (The Spanish American Short
Story), through this procedure “the
short story usurps from the novel
its indisputable power — its leng-
th — transcending one of the limits
that has exerted its greatest tyranny
over the short story and also what
has given it its greatest streng-
th”. The aim is thus to contribute
greater richness through multiple
perspectives and scenarios yet re-

MONICA LOPEZ

taining unity through the use of va-
rious narrative tools.

Employing the integrated story cy-
cle also provides the freedom to
use several narrative tools, gen-
res and styles, in the manner of a
literary laboratory. The book E/ va-
lle de los espejos perdidos brings
together magical realism, surrea-
lism, neo-noir or eroticism, among
others. Moreover, various creative
sources have been used such as
folklore, psychoanalysis, myth, his-
tory or oral tradition. Each tale was
depicted by the Coérdoba-based
illustrator Emilio Diaz Estepa, who
used black and white pointillism in
ink on paper.

Monica Lopez del Consuelo is a
graduate in Art History and Musi-
cology, with specialization in con-
temporary art and cultural mana-
gement. She won her first literary
prize at the age of 17 with her tale

Nocturno invernal (Winter Noctur-
ne), since when other recognitions
have joined her shelf, prominent
among them the «Federico Garcia
Lorca» Prize for Artistic and Scien-
tific Creation in the modality of
narrative UGR (University of Gra-
nada). She has attended writing
classes imparted by professors
such as Marina Mayoral, Ana Ro-
setti or Silvia Kohan, shared round
tables with writers such as Emilio
Calderon or participated as a jury
member in literary competitions.
In 2017, jointly with the composer
Francisco Lopez, she premiered
the stage piece E/ bailaero de las
gitanas: drama folcldrico para narra-
dora y orquesta (The gypsies’ dance
hall: folklore drama for narrator and
orchestra), where she also acted
as the narrator. She has published
both academic papers and literary
works and is the author of the books
Cuentos del laberinto (Stories from
the Labyrinth) and E/ valle de los
espejos perdidos. She has acted
at literary events such as the “Arte
Joven” (Young Art) cycle organized
by the Andalusian Youth Institute or
the 10th edition of the Efie Festival
organized by La Fabrica.

<

llustracion del relato Hoguera de
medianoche. Emilio Diaz Estepa. 2018.
Tinta sobre papel.

<

llustracién del relato £/ suefio de Pandora.
Emilio Diaz Estepa. 2018. Tinta sobre

papel.
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Diorama(n)tic. Dispositivo sensorial. 2019. Debora Lépez y Hadin Charbel
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Diorama(n)tic es un micro am-
biente sensorial, que produce un
espacio inmersivo directamente
relacionado con input sensorial de
sus habitantes.

Partiendo del concepto de inmer-
sion, como la sensacion de estar
completamente involucrado en
una actividad que en cierta mane-
ra aisla determinados sentidos, la
obra, analiza el estado de inmer-
sion del habitante y materializan-
dose en una envolvente espacial
cambiante, formada por tres par-
tes interrelacionadas; (1) paisaje,
(2) sensores y (3) actuadores.

1. El paisaje se presenta como
una base de fibra de vidrio blanca,
ligera y sensitiva, que se moldea
basandose en el escaneado en 3
dimensiones de multiples postu-
ras del cuerpo humano. Es decir,
la obra, no sélo se adapta a dife-
rentes estados emocionales, tam-
bién a los estados fisicos. Por otro
lado, este paisaje, es el nucleo
que contiene en su interior el resto
de los elementos que conforman
el micro ambiente sensorial.

2. Los Sensores. Una serie de bio
sensores métricos monitorizan y
registran las constantes vitales
que determinan el grado de inmer-
sion del habitante, midiendo los
niveles de sudor mediante el Gal-
vanic Skin Response (GSR), el
ritmo del corazon mediante Heart
Beat Rate (HBR), y videocamara.

DIORAMAINDTIC

Micro ambiente sensorial.

Estos sensores, se disponen alre-
dedor del espacio central.

3. Los actuadores se materializan
mediante las flores (tubos meta-
licos y terminaciones), fibras de
vidrio y luces. Una serie de tubos
metalicos blancos finalizados por
unas flores artificiales, emergen
desde el paisaje artificial, forman-
do una barrera porosa que libera
diferentes intensidades de niebla
artificial, que junto a las luces y fi-
bra de vidrio, varian en intensidad
dependiendo del input sensorial.

Aunque en la actualidad, ciertos
dispositivos mas o menos inteli-
gentes se han integrado en la coti-
dianidad del usuario, los espacios
se siguen percibiendo y despe-
fiandose como estaticos, las pro-
puestas experimentales y especu-
lativas que durante los afios 60 y
70 auguraban espacios sensibles
siguen sin materializarse. Por di-

cha razon, e inspirandose en las
ya existentes tecnologias al alcan-
ce de los usuarios, asi como en di-
chas propuestas experimentales,
Diorama(n)tic invierte la relacion
entre los usuarios y su entorno,
permitiéndoles ser el input direc-
to para definir como y por que se
crea el espacio. La simple accion
de sentarse puede llevar al habi-
tante a tener una serie de sensa-
ciones y emociones generadas
por estimulos externos, activida-
des como leer u ojear el teléfono
pueden generar en un periodo de
tiempo muy corto la sensacion de
estar en un espacio privado aun
estando en un espacio comple-
tamente publico. El proposito de
Diorama(n)tic es crear un didlogo
espacial y sensorial entre el usua-
rio, que puede influenciar la expe-
riencia espacial, y el espacio, que
al mismo tiempo puede informar al
usuario.

DEBORAH LOPEZ EN COLABORACION CON HADIN CHARBEL

DIORAMA(N)TIC
Sensory micro-ambience.

Diorama(n)tic is a sensory mi-
cro-ambience that produces an
immersive space directly associa-
ted with the sensory input of its
occupants.

Based on the immersion concept,
such as the feeling of being fully
involved in an activity that in a way
insulates certain senses, the work
analyzes the occupant’s state of
immersion, which takes the form
of a changing spatial wrapping
comprised of three interrelated
parts: (1) landscape, (2) sensors
and (3) actuators.

1. The landscape is presented as
a white, lightweight and sensitive
glass fibre base moulded accor-

ding to the 3-dimensional scan of
the human body’s multiple postu-
res. That is to say, the work not
only adapts to different emotional
states but also to physical ones.
Moreover, this landscape is the
nucleus that contains inside it the
rest of the elements that shape
the sensory micro-ambience.

2. The Sensors. A series of me-
tric bio-sensors monitor and re-
cord the vital signs that deter-
mine the occupants’ degree of
immersion, measuring the levels
of perspiration through Galvanic
Skin Response (GSR), the heart-
beat through the Heart Beat Rate
(HBR), and a video camera. The-
se sensors are arranged around
the central space.

3. The actuators take the shape
of flowers (metallic tubes and fi-
nials), glass fibres and lights. A

>

Diorama(n)tic, dispositivo
sensorial. 2019. Déborah
Lopez y Hadin Charbel.

>

Diorama(n)tic, dibujo
explicativo de las tecnologias
empleadas, 2019, Impresion,
420x330mm, Déborah
Lopez y Hadin Charbel.

series of white metallic tubes en-
ding in artificial flowers emerge
from the artificial landscape to
form a porous barrier that libera-
tes different intensities of artificial
fog which, together with the lights
and glass fibre, vary in intensity
depending on the sensory input.

Although at present certain more
or less intelligent devices have
become integrated into users’
everyday life, spaces continue
to be perceived and to tumble
statically; the experimental and
speculative proposals that in the
1960s and '70s augured sensiti-
ve spaces remain unfulfilled. For
this reason, and taking inspiration
in the technologies that now exist
within the reach of users as well
as in said experimental propo-
sals, Diorama(n)tic reverses the
relationship between the users
and their environment, allowing
them to be the direct input for de-
fining how and why the space is
created. The simple action of sit-
ting down can lead the occupant
to feel a series of sensations and
emotions generated by external
stimuli, activities such as reading
or scrolling through the phone
can generate in a very short spa-
ce of time the feeling of being in
a private space even while being
in a completely public one. The
purpose of Diorama(n)tic is to
create a spatial and sensory dia-
logue between the user, who can
influence the spatial experience,
and the space, which can inform
the user at the same time.
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Vista de la exposicion Residentes con obras de Jennifer Custodio “Mulleres da lonxa de testal” con ampliacion de fotografia

polaroid en lona de PVC, cubo y video y “Ya no es verano/Hay muchos cuervos_ Montxo y Nieves” ampliacion fotografia Polaroid

en lona PVC y postales. A la izquierda “Hace falta ser un poco cursi a veces” de la serie “Atrapada en la escultura/enredada en el
espacio” de Amaya Gonzalez Reyes. Octubre 2018
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RESIDENTES LA DOCE

Programa de Residencias para artistas en Boiro.

La Doce es un espacio de arte de
gestion privada con vocacion co-
laborativa, ubicado en Boiro, una
localidad costera de alrededor
de 18.000 habitantes en la pro-
vincia de A Corunia. Fue fundado
en 2015 por Maria Magan, junto a
Vicente Muiiz, con el objetivo de
generar un espacio de creacion
econdmicamente sostenible que
reuniese las actividades de gale-
ria, formacién, coworking, tienda
de materiales y enmarcacion arte-
sanal.

Dispone de una programacion
estable de actividades, pero tam-
bién quiere ser permeable a las
oportunidades de colaboracion en
proyectos artisticos de diferentes
creadores, por lo que el objetivo
principal de este proyecto es el
de realizar, tras una convocatoria
abierta, la primera residencia artis-
tica en el espacio la doce. Se tra-
ta de una ayuda a la produccion
o investigacion bajo la férmula de
residencia, ya que de esta forma,
los artistas se integran en la vida
y actividad del espacio que les
acoge, tejiendo redes y dialogan-
do desde multiples perspectivas
en el entorno y en el ambito social
mas cercano.

El programa se lanza con una con-
vocatoria abierta y en la seleccion

de los proyectos han participado
como jurado Chelo Matesanz,
Santiago OImo, David Barro, Ma-
ria Marco y la propia Maria Magan.

Por ella han pasado 6 artistas, con
estancias de 4 semanas cada una
en los meses de septiembre y oc-
tubre de 2018.

Ademas de la convivencia, y con
el fin de fomentar el didlogo en-
tre el artista y el espectador se
proponen un par de jornadas de
Open Studio en el que la galeria
ha estado abierta para recibir a
cualquier persona interesada en
ver como son los procesos de tra-
bajo de las artistas y se realiza una
exposicion concebida como work
in progress en la que se pueda ir
viendo el desarrollo de cada uno
de los proyectos.

ANNA KATARINA MARTIN es
una artista de origen sueco que
desarrolla su trabajo en torno al
arte sonoro. Ha estado registran-
do diferentes sonidos para incluir-
los en una instalacion que recrea
un cuarto propio a partir del texto
de Virginia Woolf.

LAURA LOPEZ BALZA (Canta-
bria) ha “ilustrado” un diario per-
sonal de la residencia. Sus cua-
dros son vivencias o relatos, con
una pintura “naif” con toques pri-
mitivos y gran protagonismo del

color.

JUDIT PORTO (Pontevedra) ha
retratado a las personas que han
formado parte de su estancia,
pero desde la fragmentacion o
con una vision caleidoscopica de
la realidad.

AMAYA GONZALEZ REYES
(Pontevedra) se centra en el con-
cepto de expansion versus con-
tencion, jugando con el espacio
y los volumenes de multiples for-
mas. Para ello, la artista ha esco-
gido como material escultérico las
redes y realiza la serie “atrapada
en la escultura/enredada en el es-
pacio”.

JENNIFER CUSTODIO (Vitoria)
se adentra en la creacion artistica
a través de la fotografia “polaroid”
desde lo procesual. La artista es-
coge esa pelicula para luego rea-
lizar instalaciones de gran tamafo
recreando el instante y la esceno-
grafia en la que fueron tomadas
las imagenes.

NEKANE MANRIQUE (Bilbao)
realiza un acercamiento e investi-
gacion en torno a la indumentaria
y danza tradicional gallega. Tras
un periodo de documentacion,
crea sus composiciones partien-
do de las poses del baile donde
los cuerpos y las actitudes juegan
con los espacios de dentro y fuera
del cuadro.

LA DOCE RESIDENTS
Programme of artists’ residencies
in Boiro.

La Doce is a privately managed
art space with a collaborative vo-
cation located in Boiro, a coastal
town of around 18,000 inhabi-
tants in the province of A Corufa.
It was founded in 2015 by Maria
Magan jointly with Vicente Muiiz
in a quest to generate a financia-
lly sustainable space for creation
that would combine the activities
of gallery, training, coworking,
materials shop and artisan fra-
ming.

It has a stable programme of ac-
tivities but also seeks to be open
to opportunities to collaborate in
artistic projects by different crea-
tors, and so the main goal of this
project is to make an open call
for the first artistic residency in
the La Doce space. This takes
the form of aid for production or
investigation under the residen-
cy formula, since in this way the
artists integrate into the life and
activities of the space that hosts
them, weaving networks and es-
tablishing dialogues from multiple
perspectives in the immediate su-
rroundings and social sphere.

The programme was launched
with an open call and Chelo Ma-
tesanz, Santiago Olmo, David
Barro, Maria Marco and Maria
Magan herself participated as a
jury in the selection of projects.

6 artists took part, with 4-week

MARIA MAGAN

stays each one, in the months of
September and October 2018.

As well as coexistence, and in
order to encourage dialogue
between artist and spectator, a
couple of Open Studio sessions
were proposed during which the
gallery remained open to receive
anyone who was interested in the
artists’ working processes. We
mounted an exhibition conceived
as a work in progress so that the
development of each one of the
projects could be followed.
ANNA KATARINA MARTIN is an
artist of Swedish origin who wor-
ks in sound art. She has been
recording different sounds to in-
clude them in an installation that
recreates a room of one’s own ba-
sed on the text by Virginia Woolf.
LAURA LOPEZ BALZA (Canta-
bria) “illustrated” a personal diary
on the residency. Her pictures are
experiences or tales painted in a
naif style, with primitive touches
and a great dominance of colour.
JUDIT PORTO (Pontevedra) por-
trayed people who formed part of
her stay but through fragmenta-
tion, or a kaleidoscopic vision of
reality.

AMAYA GONZALEZ REYES
(Pontevedra) focuses on the con-
cept of expansion versus con-
tainment, playing with space and
multiple-shaped volumes. To this
end, the artist chose nets as her
sculpting material and produced
the series “trapped in the sculp-
ture/tangled in space”.
JENNIFER CUSTODIO (Vito-
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ria) delves into process-based
artistic creation through polaroid
photography. The artist chooses
this film to then mount large-size
installations recreating the instant
and staging where the images
were taken.

NEKANE MANRIQUE (Bilbao)
undertakes an approach to and
investigation of traditional Gali-
cian costume and dance. After
a period of documentation, she
creates her compositions based
on the dance poses in which the
bodies and attitudes play with the
spaces inside and outside the
picture frame.

A

Vista de la exposicion Residentes con
obras de Nekane Manrique Mezquita de
la serie “Trajes que danzan” y a la derecha
“S/T Homenaje en negro a L.B desde un
pueblo marinero” de la serie “Atrapada en
la escultura/enredada en el espacio” de
Amaya Gonzalez Reyes. Octubre 2018.



My hand bleeding. 2018. Detalle. Fotografia: Alvaro Chior
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Texto de Jaime Gonzalez Cela y
Manuela Pedrén Nicolau.

El trabajo de Cristina Spinelli in-
daga en la relacion entre texto e
imagen en el ambito de la cultura
digital. En este proyecto pone en
cuestion a través de dos disposi-
tivos la idea del imaginario, en sus
acepciones personal y colectivo,
dentro de ese paradigma actual.

La imagen digital y su consumo
hasta la saturacion a través de In-
ternet establece unas condiciones
especificas para comprender el
desarrollo y efectos del imaginario
en la cultura contemporanea. Ha-
bitualmente nos hemos referido a
¢él desde lo intangible, desde los
conceptos y sensaciones asocia-
das a las imagenes que registra-
mos y asimilamos constantemen-
te, que condicionan nuestra forma
de mirar. Sin embargo, en las ima-
genes digitales y su distribucion
en Internet podemos identificar
formulas como la matriz numérica
que las compone o los algoritmos
que maneja la fotografia computa-
cional para definir patrones. Y es
que las imagenes digitales estan
compuestas por codigo y algorit-
mos.

La instalacion de piezas esculto-
ricas My hand bleeding materializa

AUF/ T (RUIN)

La relaciéon entre imagen y texto.

las tripas de las imagenes, jugan-
do con lo visible y lo invisible, lo
inteligible y lo ilegible que condi-
ciona su produccion y el acceso a
ellas en ese predominante esce-
nario de las tecnologias digitales.

El material base de estas piezas
es el archivo fotografico personal
de Cristina Spinelli, el capturado
por la camara de su teléfono mo-
vil, que somete a un proceso de
compostaje, el utilizado habitual-
mente para reciclar papel. Para
ello, emplea la base de esas ima-
genes: no la imagen final, sino el
coédigo que las genera. Algunos
de los metadatos que componen
las fotografias son comprensibles
por la mayoria de los humanos
sin grandes conocimientos de
programacion: nos pueden infor-
mar de la ubicacién o la hora en
que fueron tomadas. No obstan-
te, la mayor parte de esos datos
corresponden a lo que la tedrica
y artista Hito Steyerl sefiala como
“una nueva gramatica, legible por
medio de maquinas y basada en
la imagen”, cuya estructura refleja
‘los modos contemporaneos de
recoleccion, acumulacién y finan-
ciacion del ‘conocimiento’ basado
en datos y producido en masa por
una cacofonia de algoritmos par-
cialmente sociales incrustados en
la tecnologia”. Y es ese codigo ile-

gible lo que Spinelli emplea para
destruir las imagenes digitales a
través de un procedimiento ana-
l6gico. La materializacion de estas
piezas en volumenes escultoricos
ofrece un cuerpo a esa marafa de
caodigo, reformula la saturacion de
datos en otra apariencia, un cuer-
po para el imaginario personal.

El proyecto se completa con un
sitio web que funciona como inter-
faz de un videoensayo interactivo.
Las conexiones que se establecen
entre los materiales dependen de
la navegacion individual, por lo
que el ensayo muta con cada vi-
sionado. El discurso del que parte
se desdibuja o ramifica al circular
por este compendio de archivos
propios y apropiados, al que con-
tinuaran llegando videos. Como
todo archivo contemporaneo esta
en constante crecimiento.

AUEN (RUIN)
The relationship between image
and text.

Text by Manuela Pedrén Nicolau
and Jaime Gonzélez Cela.

The work of Cristina Spinelli del-
ves into the relationship between
text and image in the sphere of di-

gital culture. In this project, throu-
gh two devices she questions the
idea of imagery, in both its perso-
nal and its collective meaning, wi-
thin this current paradigm.

The digital image and its con-
sumption to saturation point on
the internet establishes a set of
specific conditions to understand
the development and effects of
imagery on contemporary culture.
We have regularly referred to it
from the standpoint of the intan-
gible, concepts and sensations
associated with the images we
constantly record and assimilate,
which condition the way we look
at things. However, in digital ima-
ges and their internet distribution
we can identify formulas such as
the numerical matrix that compri-
ses them or the algorithms applied
by computational photography to
define patterns. Because digital
images are composed of code
and algorithms.

The installation of sculptural pie-
ces titled My hand bleeding mate-
rializes the innards of the images,
playing with the visible and the
invisible, the intelligible and the
illegible that conditions their pro-
duction and access to them in this
predominant scenario of digital te-
chnologies.

The base material of these pieces
is Cristina Spinelli's personal pho-
tographic archive, the one captu-
red by her mobile phone camera,
which she puts through a com-
posting process, one habitually
used for recycling paper. To do

CRISTINA SPINELLI

this she employs the base of these
images: not the final image but the
code that generates them. Some
of the metadata that comprise
the photographs are comprehen-
sible for most humans with little
programming knowledge: they
can give us the location or time
when they were taken. However,
most of these data correspond
to what the theoretician and artist
Hito Steyerl describes as “a new
grammar, legible through machi-
nes and image-based”, whose
structure reflects “contemporary
modes of recollection, accumu-
lation and funding of ‘knowledge’
based on data and mass-produ-
ced by a cacophony of partially
social algorithms embedded in the
technology”. And it is this illegible
code which Spinelli uses for des-
troying the digital images through
an analogue procedure. Materiali-
zing these pieces in sculptural vo-
lumes gives a body to this tangle
of code, reformulates data satura-
tion in another appearance, a body
for personal imagery.

The project is completed with a
website operating as the interface
of an interactive video-essay. The
connections established between
the materials depend on indivi-
dual browsing, and so the essay
mutates with each viewing. The
discourse on which it is based is
blurred or branches out when tra-
velling around this compendium of
own and appropriated files, where
videos will continue to arrive. Like
any contemporary archive, it is
constantly growing.
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My hand bleeding. 2018. Instalacion: papel,
resina de poliuretano, polvo, puntales.
Medidas variables. Fotografia: Alvaro Chior.

A

My hand bleeding. 2018. Vista de la instalacion
en Sala Amadis. Fotografia: La Proyectora de
Ideas.



The Audition 1.0. Oscar Escudero (2017). Percusién Roberto Maqueda.


www.cristinaspinelli.com
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[EXPANDING_PERCUSSION]

En buisqueda de los limites de la percusion, la video-creacion, la electronica

[expandING_percussion] es un
proyecto a largo plazo que en
su actual estadio localiza su la-
bor en el repertorio para un solo
percusionista y medios electro-
nicos. Las primeras ideas sobre
este proyecto nacieron hace ya
algunos afios a través del trabajo
realizado con reConvert project
asi como el contacto directo con
multiples compositores.

El objetivo principal es el desa-
rrollo de nuevas piezas para per-
cusion en solitario con medios
electrénicos, las cuales intenten
articular nuevos discursos en un
nuevo campo del lenguaje. Las
preguntas que se proponen en
torno a estas nuevas piezas son:
[qué es la percusion?] o [(donde
estan los limites de la percusion?].
Estas preguntas pretenden abrir
un espacio en el cual reconside-
rar la estética de la percusion de
nuestro tiempo. No podemos ob-
viar que la historia de la percusion,
como instrumento con literatura
propia, comenzo en los afios 50
con piezas de compositores como
John Cage o Karlheinz Stockhau-
sen. No podemos hablar de tradi-
cion en los mismos términos que
el piano o el violonchelo, pero te-
nemos la posibilidad de definir en
qué direcciéon queremos desarro-
llar el repertorio de percusion.

o el multi-instrumentista.

éPor qué la conexion con los me-
dios electrénicos? Porque para
alguien como yo, un percusionis-
ta nacido en los afios 90, no es
posible entender el mundo y su
sociedad sin la electronica. Por
ejemplo, no estamos acostumbra-
dos a comprobar la hora en un re-
loj de pulsera, porque teniamos un
teléfono ya durante nuestra ado-
lescencia. Esos simples ejemplos
son los que mejor pueden ilustrar
cémo la tecnologia ha cambiado
nuestras vidas. Esto no quiere de-
cir que las generaciones anterio-
res no estén habituadas a trabajar
con la electrénica. Sin embargo,
para los considerados como per-
tenecientes a la Generacion Y, el
uso de los medios electrénicos
es, basicamente, una extension de
nuestras capacidades.

éPor qué piezas con medios
electrénicos? Me parece primor-
dial aprovechar la oportunidad y
ampliar el alcance de la musica
con medios electronicos, en gran
medida porque nos dota de un
espacio de mayor libertad de ac-
ciones, de modulacion de éstas y
de resultado final. Ademas actua
como reflejo de la sociedad. Creo
gue en épocas anteriores, como
pueda ser el clasicismo, la repre-
sentacion a través del arte de los
problemas de la sociedad fue muy

fiable; podriamos considerar que
nuestros problemas son diversos
a los de épocas pasadas, pero
que el método de representacion
artistica a emplear podria ser el
mismo.

Este proyecto es una gran opor-
tunidad para profundizar en nue-
vos aspectos de la estética de la
percusion y el discurso musical.
La situacion del concierto puede
cambiar porque los parametros
del concierto estan cambiando.

ROBERTO MAQUEDA
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Concierto en
Japén (2017)
Tokyo

A

Gira Latinoamericana 2018

[EXPANDING PERCUSSION]
In search of the limits of percus-
sion, video creation, electronics or
the multi-instrumentalist.

[expandING percussion] is a
long-term project that in its cu-
rrent status focuses its work on
a repertoire for a single percus-
sionist and electronic means.
The earliest ideas for this project
emerged some years ago through
the work undertaken with the re-
Convert project as well as direct
contact with multiple composers.

The main goal is to develop new
pieces for solo percussion throu-
gh electronic means, attempting
to articulate new discourses in a
new field of language. The ques-
tions being asked regarding the-
se new pieces are: [what is per-
cussion?] or [where are the limits
of percussion?]. These questions
aim to open up a space in which
to reconsider the aesthetics of the
percussion of our time. We cannot
ignore the fact that the history of

percussion, as an instrument with
its own literature, started in the
1950s with pieces by composers
such as John Cage or Karlheinz
Stockhausen. We cannot speak
of tradition in the same terms as
the piano or the cello, but we do
have the possibility of defining in
which direction we want to deve-
lop the percussion repertoire.

Why the connection with electro-
nic means? Because for someone
like myself, a percussionist born in
the 1990s, it is not possible to un-
derstand the world and its society
without electronics. For example,
we are unused to checking the
time on a wristwatch because we
have had a mobile since our ado-
lescence. These simple examples
are the best way to illustrate how
technology has changed our lives.
This doesn’t mean that previous
generations are not used to wor-
king with electronics. However,
for those of us belonging to Ge-
neration Y, the use of electronic
means is basically an extension of

our capabilities.

Why pieces with electronic
means? It seems to me essential
to make the most of the opportu-
nity and widen the scope of mu-
sic through electronic means, to
a large extent because it gives us
space for greater freedom of ac-
tion, for modulating those pieces
and for achieving an end result. It
also acts as a reflection of socie-
ty. | believe that in former times,
for example classicism, the repre-
sentation of society’s problems
through art was quite reliable; we
could say that our problems are
different from those of previous
eras but that the artistic repre-
sentation method to be employed
could be the same one.

This project is a major opportunity
to further examine new aspects of
the aesthetics of percussion and
the musical discourse. The con-
cert’s situation may change be-
cause the concert's parameters
are changing.



José Luis Lozano (protagonista de Grantaire). Fotografia: Sergio Garot Filmmaking, 2018.
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Grantaire es un espectaculo mu-
sical que mezcla el contexto y los
personajes de la novela Los mi-
serables de Victor Hugo con las
canciones del album Nocturnal
del grupo Amaral. Esta intrigan-
te combinacion pretende aunar
distintas voces de diferentes épo-
cas histéricas para comparar si-
tuaciones opuestas en lo formal
pero similares en lo fundamental.
De este modo, el espectador to-
mara conciencia de los conflictos
generacionales a los que también
se esta enfrentando la juventud de
nuestra era.

El personaje, cuyo nombre da titu-
lo a esta pieza, apenas interviene
en la accién principal de la mo-
numental obra del autor franceés,
puesto que su funcién es consti-
tuir, junto a otra serie de caracteres
y a modo de coro, el tejido social
al que pertenecian esos jovenes
revolucionarios que se alzaron en
la Rebelion de Paris de 1832. No

GRANTAIRE

Tragicomedia musical.

obstante, pese a no contar con un
gran protagonismo en la novela y
a albergar mas misterio que cer-
teza en sus escasas apariciones,
Grantaire encierra en su persona-
lidad y en su forma de pensar una
verdad que pedia llegar a los es-
cenarios de nuestro tiempo.

Es innegable que el contexto en
el que ocurre esta historia dista
bastante del nuestro. La posmo-
dernidad ha ido derribando pilar a
pilar el pensamiento romantico de
la época; sin embargo Grantaire
no parece un personaje propio de
un texto literario del siglo XIX. Este
joven se encontraba —y esto es
algo que podemos decir a dia de
hoy— adelantado a su tiempo por
su manera de concebir el mundo,
tan parecida a la que la juventud
actual esta forjandose debido a
las circunstancias que esta pade-
ciendo.

Y es que si volvemos la vista ha-
cia ese periodo de cambio que

proporciono la Revolucion fran-
cesa y reflexionamos, a través de
su mirada, sobre el modo en que
acontecieron los afos siguientes,
seguramente nos llevaremos una
ingrata sorpresa. Sin duda el pro-
tagonista de esta obra ofrece una
visiobn amarga y algo decadente
sobre el mundo en el que esta
obligado a vivir, aunque no por ello
exenta de un incuestionable rea-
lismo.

Como autor y responsable de este
pequeno hurto al gran Victor Hugo,
confieso que necesitaba otorgarle
a Grantaire un espacio en el que
cuestionar algunos asuntos de vi-
tal trascendencia para la juventud
de cualquier época. Quiero pen-
sar que el espectador del siglo
XXI encontrarda muy emocionante
y enriquecedor su discurso sobre
aquello de la libertad, la igualdad y
la fraternidad. Ojala no, pero qui-
za casi doscientos afios después
nos toque darle a él la razon.

GRANTAIRE
Musical Tragicomedy.

Grantaire is a musical show that
mixes the context and characters
of Victor Hugo's Les Misérables
with the songs from the Noctur-
nal album by the band Amaral.
This intriguing combination seeks

to combine divergent voices from
different historical eras to com-
pare situations that are opposite
in formal terms but similar in their
fundamental aspects. The spec-
tators will thus become aware of
the generational conflicts which
our era’s youth also face.

The character who lends his name

to the title of this piece is bare-
ly involved in the main action of
Hugo’s monumental work, since
his function, together with ano-
ther series of characters who act
as the chorus, is to make up the
social fabric behind the young re-
volutionaries who rebelled in the
Paris Uprising of 1832. However,

despite not playing a very promi-
nent role in the novel and being
enveloped in more mystery than
certainty in his rare appearances,
Grantaire’s personality and way
of thinking contains a truth that
was asking to be brought to the
stages of our time.

It is undeniable that the context
in which this story takes place is
far removed from ours. Postmo-
dernity has gradually demolished
pillar by pillar that era’s romantic
thinking; yet Grantaire does not
strike us as a typical character
in a 19th-century literary text.
This young man —and this is so-

LUCIANO MURIEL

mething we can say today— was
ahead of his time due to the way
he conceived the world, which is
so similar to what today’s youth is
forging for itself as a result of the
circumstances forced upon it.

Because if we look back on that
period of change that resulted
from the French Revolution and
through his gaze reflect on the
way the subsequent years evol-
ved, we will surely be unpleasant-
ly surprised. This work’s prota-
gonist undoubtedly has a bitter
and somewhat decadent vision of
the world in which he has to live,
though this certainly does not
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free him from an unquestionable
realism.

As the author responsible for this
small theft perpetrated against
the great Victor Hugo, | confess
that | needed to give Grantaire a
space in which to question topics
of crucial pre-eminence for the
youth of any era. | would like to
think that 21st-century specta-
tors will be excited and enriched
by his discourse on liberty, equa-
lity and fraternity. Hopefully not,
but perhaps nearly two hundred
years later we may have to admit
that he was right.

A

José Luis Lozano (protagonista de Grantaire). Fotografia: Sergio Garot Filmmaking, 2018.
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/ONA DE RUIDO

Un proyecto de escucha interactiva en espacios publicos.

ZONA DE RUIDO es un proyecto
que investiga nuevas formas de
escucha partiendo del concepto
de ruido entendido como espacio
sonoro que construimos y habita-
mos dia a dia.

Con el apoyo de la beca INJUVE
hemos creado 5 pistas de audio
inspiradas en las diferentes zo-
nas geograficas de ruido que el
Ayuntamiento de Madrid delimito
por ultima vez en 2016. En estos
Mapas de Ruido podemos en-
contrarnos con diferentes areas,
desde las mas silenciosas que
no superan los 55 dB hasta las
mas ruidosas, que de media re-
basan los 75 dB. Nuestra inten-
cion era, desde nuestra musica,

establecer un didlogo con el en-
torno sonoro que habitamos; no
negar la realidad acustica situada
fuera de nuestros auriculares sino
incluirla como parte del proceso
creativo. Para ello, creamos cinco
videoclips, especificos para esas
zonas de Madrid, que permane-
cen como obra permanente en
nuestra web devoerture.com per-
mitiendo al publico, a través de
sus dispositivos moviles, hacer
diferentes recorridos sonoros por
la ciudad en cualquier momento.
Estos videos, como si de una vi-
deoguia se tratara, son una serie
de planos secuencia que reco-
rren las calles de Madrid a fin de
que el espectador siga el reco-
rrido que ve en su movil. En este

punto, y al igual que ocurria con la
escucha, lo REAL —tu recorrido y
los sonidos que te rodean— y lo
VIRTUAL —lo que ves en el video
y la musica que escuchas por tus
auriculares— entran en conflicto
estableciendo un didlogo laberin-
tico para los sentidos.

ZONA DE RUIDO es un proyecto
que redescubre los barrios a tra-
vés de la imagen y el sonido para
ser conscientes de los ruidos, los
silencios, los espacios y los hue-
cos de tus recorridos cotidianos.
Una nueva forma de pasear me-
diante una audioguia visual que
incita a perderse.

4A)
OVERture - ZONA DE RUIDO.

NOISE ZONE
An interactive listening project in
public spaces.

The ZONA DE RUIDO project in-
vestigates new forms of listening
based on the concept of noise
understood as a sound space we

build and inhabit day by day.

With the support of the INJUVE
grant, we created 5 audio tracks
inspired in the different geogra-
phic noise zones that Madrid City
Hall delimited for the last time in
2016. In these Noise Maps we
can encounter different areas,
from the most silent ones that
stay under 55 dB to the noisiest,
which on average exceed 75 dB.
Our intention was, through our
music, to set up a dialogue with
the noise environment we inha-
bit; to not deny the acoustic rea-
lity outside our headphones but
rather to include it as part of the
creative process. To this end we
created five video clips, specific
to those parts of Madrid, that re-
main as a permanent work on our
deoverture.com website, allowing
the public, through their mobile
devices, to take different sound
routes around the city at any time.
These videos, which operate like
a video guide, are a series of long
sequences touring the streets of
Madrid so that spectators can
follow the route they see on their
mobiles. At this point, just as with
listening, the REAL —your rou-
te and the sounds that surround
you— and the VIRTUAL —what

OVERTURE

you see in the video and the mu-
sic you listen to on your headpho-
nes— come into conflict, setting
up a dialogue that is like a maze
for the senses.

ZONA DE RUIDO is a project that
rediscovers the neighbourhoods
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through image and sound to raise
awareness of the noises, silen-
ces, spaces and gaps in the rou-
tes you take very day. A new way
of walking around, with a visual
audio guide that encourages you
to lose yourself.



https://deoverture.com
https://devoerture.com

Her Hair. Libro. Fotografia: La Proyectora de Ideas.
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HER HAIR

Libro y esculturas alrededor del pelo, lo raro y la escritura.

Texto de Manuela Pedrén Nicolau
y Jaime Gonzélez Cela.

Libro; Joints, madera; Sheets, bio-
plasticos; Hooks, bioplasticos

El nuevo libro de Claudia Pages
esta dedicado al pelo. Un mate-
rial cotidiano y plurivalente, que
segun el contexto puede resultar
abyecto o atractivo, en una esca-
la llena de matices. El pelo que
crece sano y brillante de un cuer-
po mientras esté pegado a él se
considera comunmente algo be-
llo; sin embargo, el pelo despren-
dido del cuerpo, convertido en
pelusa adquiere la condicion de

asqueroso. El elemento protago-
nista aparece en esta novela en
estadios muy distintos y a través
de formas lingtiisticas y narrativas
dispares.

El trabajo de Claudia Pagés com-
bina escritura y performance. De
su escritura a veces surgen ob-
jetos. Sus performances a veces
generan espacios, instalaciones.
Su escritura y sus performances
juegan con el lenguaje, la orto-
grafia, la voz, la traduccion, para
analizarlo y ponerlo a prueba
como elemento de estructuracion
social. éSabes cuando en una
novela de ciencia ficcion la ima-

gen que se compone en tu mente
no tiene nada que ver con la de
la adaptacion cinematografica?
Pues de la escritura de Her Hair
han nacido algunos objetos a
partir de un ejercicio de materia-
lizacion llevado a cabo por Pageés
en torno a elementos de su pro-
pia novela. Unas sdbanas de un
material extrafio compuesto por
bioplasticos. Unos ganchos del
mismo material, de los que col-
gar pelo envasado en bolsas de
plastico. Y una estructura modu-
lar de madera disefiada para que
reposen unos personajes funda-
mentales en la trama de ciencia
ficcion.

<

Joints. Madera.
Fotografia: La Proyectora de Ideas

HER HAIR

Text by Manuela Pedrén and Jaime
Gonzalez Cela.

Book; Joints, wood; Sheets, bio-
plastics; Hooks, bioplastics.

The new book by Claudia Pagés
is devoted to hair. An everyday,
polyvalent material that depen-
ding on context may be abject or
attractive, on a nuance-filled sca-
le. Hair that grows healthy and
glossy from a body while attached
to it is commonly regarded as so-
mething beautiful; however, hair
detached from the body, turned
into fuzz, acquires the condition
of disgusting. The protagonist
element appears in this novel in
very different stages and through
disparate linguistic forms and na-
rratives.

The work of Claudia Pagés com-
bines writing and performance.
Objects sometimes emerge from
her writing. Her performances
sometimes generate spaces,
installations. Her writing and her
performances play with langua-
ge, spelling, voice, translation,
to analyze them and put them to
the test as an element of social
structuring. You know when in
a science fiction novel the ima-
ge your mind composes has no
relation to the film adaptation?
Likewise, from writing Her Hair
certain objects have been born in
a materialization exercise under-
taken by Pages on elements from
her own novel. Sheets made from

CLAUDIA PAGES

a strange material composed of
bioplastics. Hooks in the same
material, from which to hang hair
packaged in plastic bags. And a
wooden modular structure de-
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signed for the repose of certain
fundamental characters from the
science fiction plot.

A

Sheets. Bioplasticos. Fotografia: La Proyectora de Ideas.



Papawanda. Banda en directo. Tour 2018.


mailto:claudiapagesrabal@gmail.com
http://claudiapages.com

126

Papawanda es una banda auto-
gestionada cuyo proposito es ha-
cer bailar y disfrutar a su publico,
sin renunciar a crear una musica
de calidad para los oidos. Aban-
derada de la musica jamaicana,
bebe de otras influencias como
el funk o el jazz, con las que ele-
va sus directos a una experiencia
de pura energia y diversion, y que
cada vez atrae a mas gente de to-
das las edades y géneros.

El proyecto que ha desarrollado
la banda este afio consiste en la
gira de presentacion de su tercer
disco, Hasta que Seamos Ceni-
za. Este es un album que supone
un punto de inflexién en la carrera
de la banda, que no ha dejado de
crecer, y que se ha convertido en
una apuesta de vida para sus in-
tegrantes.

La gira comenzo6 con la presen-
tacion del disco el 14 de abril en
la sala Copérnico de Madrid. El
tour incluyé Alemania, Francia y
Espafa, por este orden, habien-
do ya varios conciertos cerrados
en festivales: Festival d’ Avignon,
Festival Reina Loba (Galicia),
Fiestizaje (Leon), Fuerteventura
en Musica (Canarias); ademas de
otros conciertos en Madrid, Pais
Vasco, Andalucia y Alemania.

PAPAWANDA

PAPAWANDA Tour 2018

PAPAWANDA
PAPAWANDA Tour 2018

Papawanda is a self-managed
band whose aim is to make its au-
dience dance and have fun whi-
le never refraining from creating
quality music for their ears. A stan-
dard-bearer for Jamaican music, it
draws from other influences such
as funk or jazz, thus raising its live
performances to an experience of
pure energy and enjoyment that is
attracting more and more people
of all ages and genders.

The project undertaken by the
band this year consists of a pre-
sentation tour for their third aloum,
Hasta que Seamos Ceniza (Until

We Are Ashes), which is current-
ly being recorded. This album is a
turning point in the band'’s career,
which has never ceased to grow
and has become a life commit-
ment for its members.

The tour started with the presen-
tation of the album on 14 April in
Madrid's Sala Copérnico. The tour
included Germany, France and
Spain, in that order, having already
closed several gigs at festivals:
Festival d’Avignon, Festival Reina
Loba (Galicia), Fiestizaje (Leon),
Fuerteventura en Musica (Cana-
ries); as well as other gigs in Ma-
drid, Basque Country, Andalusia
and Germany.

>

Hasta que Seamos Ceniza.
Portada y contraportada.

PAPAWANDA
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Mano que espeja. Editorial Balduque. 2018.


www.facebook.com/papawanda
www.papawanda.com
mailto:papawanda.music@gmail.com
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MANO
QUE ESPEJA

Poemario publicado por Editorial Balduque.

La obra de Cristina Elena Par-
do se situa bajo la advocacién y
la tentativa de explorar los perfi-
les, las siluetas, las sombras de
la realidad como un escorzo en
que la poeta y el lector asumen
el mismo foco; no solo en la es-
critura sino en la disposicion rit-
mica, los des-vios, con que la
autora se enfrenta a la naturaleza
especular de la identidad en las
dos grandes secciones que com-
ponen este, su primer poemario,
Mano que espeja, como un discu-
rrir convexo. Abierta o apagada la
naturaleza especular de la iden-
tidad, conmocionada, conmovi-
da, sacudida a través del temblor
de la palabra poética, la autora
propone una escritura magistral
donde, en el laberinto de refle-
jos y destellos ante la realidad, la
naturaleza y el mundo, la palabra
solitaria se propone conformarse
en una continua apelacion a un tu
/ a un ellos que circunda la posi-
cion del sujeto, su posibilidad de
alteridad.

Asi, la obre de Cristina Elena Par-
do, ya desde su apertura funda-
cional al otro, escapa a cualquier
clasificacién por su peculiar con-
jugacion conceptual de reflexion
sobre mirada y fotografia, accion

lingliistica y poesia. La poeta de-
safia los soportes y las formas de
decir para constituirse como una
figura clave en una renovacion
estética en la que la produccion
de autoras y autores como Julia
Castillo, Alejandra Pizarnik, Jorge
Eduardo Eielson, Maria Auxilia-
dora Alvarez, Emilio Adolfo Wes-
tphalen se concitan en un didlogo
abierto y plural, capaz de desafiar
los reflejos y los espejos de los
lenguajes normativos hacia la
poesia.

Mano que espeja es la expresion y
la constatacion de una conquista
expresiva tras la cual se vislumbra
una larga meditacion sobre el su-
jeto poético y su representacion.
El gesto del poema nos desafia,
busca otros lugares, sorprende la
belleza o la vulnerabilidad. El tem-
blor que sostiene la Mano que es-
peja encuentra un punto de fuga,
no en el reflejo especular con el
que se subleva sistematicamen-
te el libro, sino en la posibilidad
del sfumato de la huida que nos
desvela los multiples peligros del
mundo contemporaneo, que nos
pone en riesgo en este desplie-
gue iconico e imaginistico, que
funciona como una vidriera que
nos permite no solo exponernos,

sino también disfrutar de los mul-
tiples rayos de luz solar o lunar
que pueden atravesar la mafa-
na o la noche. La seguridad y la
precision con que Cristina Elena
Pardo pone en pie esta mano que
espeja nos la muestra como un
frontispicio inexcusable que ade-
lantar para poder enfrentar las
emociones, deseos y afectos que
constituyen el animo contempo-
raneo.

(Fragmento de “Caminos del es-
pejo”, prélogo a Mano que espeja
por Ana Gorria)

Gracias a las Ayudas a la Crea-
cion Joven de INJUVE, el poema-
rio Mano que espeja fue publicado
en la coleccién B49 de la Edito-
rial Balduque a principios del afio
2018. Esta joven editorial murcia-
na apuesta por escritores jovenes
y primeras obras —una de las po-
cas del panorama editorial espa-
fiol que lo hace— haciendo énfa-
sis en la importancia, la calidad y
el valor de la escritura de nuevas
generaciones y generaciones por
venir. Autores como Angel Talian,
Hugo Cano, Beatriz Millares, Ba-
silio Pujante y Francisco Vicente
Conesa también forman parte de
la coleccion.

MIRRORING HAND
Poetry collection published by Edi-
torial Balduque.

The work of Cristina Elena Pardo
is positioned under the advoca-
tion and attempt to explore the
profiles, silhouettes, shadows
of reality like a foreshortening
in which the poet and the rea-
der assume the same focus; not
only in the writing but also in the
rhythmic arrangement, the de-via-
tions, through which the author
confronts the mirror-like nature
of identity in the two major sec-
tions that comprise her first book
of poems, Mano que espeja (Mi-
rroring Hand), like a convex flow.
With the mirror-like nature of iden-
tity being open or extinguished,
touched, moved, shaken through
the tremor of the poetic word,
the author displays her masterly
writing in the maze of reflections
and flashes before reality, nature
and the world, where the solitary
word sets out to conform in a
continuous appeal to a you / to a
them that surrounds the subject'’s
position, its potential otherness.

Thus the work of Cristina Elena
Pardo, ever since its foundational
opening to the other, escapes any
classification because of its par-
ticular conceptual conjugation of
reflection on gaze and photogra-
phy, linguistic action and poetry.
The poet defies mediums and
forms of saying to establish her-
self as a key figure in an aesthetic

CRISTINA ELENA PARDO

renewal in which the production
of authors such as Julia Castillo,
Alejandra Pizarnik, Jorge Eduardo
Eielson, Maria Auxiliadora Alvarez,
Emilio Adolfo Westphalen incite
each other in an open and plural
dialogue capable of defying the
reflections and mirrors of norma-
tive discourses towards poetry.

Mano que espeja is the expression
and confirmation of an expressive
conquest behind which we glimp-
se a lengthy meditation on the
poetic subject and its represen-
tation. The poem’s gesture defies
us, seeks other places, surprises
beauty or vulnerability. The tremor
that upholds Mano que espeja
encounters a vanishing point, not
in the mirror-like reflection throu-
gh which the book systematically
rises up but in the possibility of
the flight's sfumato, which reveals
for us the multiple hazards of the
contemporary world that puts us
at risk in this iconic and imaginis-
tic deployment, that operates as
a glass pane that allows us not
only to expose ourselves but also
to enjoy the multiple rays of the
sun or moon that can pierce the
morning or the night. The confi-
dence and precision with which
Cristina Elena Pardo holds up
this mirroring hand is shown to
us as an inexcusable frontispie-
ce brought forward, enabling the
confrontation of emotions, desi-
res and affections that constitute
the contemporary spirit.
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(fragment of “Caminos del espejo”
(The Mirror's Ways), prologue for
Mano que espeja by Ana Gorria)

Thanks to the INJUVE aid for
young creators, the book of
poems Mano que espeja was
published in the B49 collection
of Editorial Balduque publishing
house in early 2018. This young
Murcia-based publisher is com-
mitted to young writers and first
works -one of the few on the
Spanish publishing scene that
does so- while emphasizing the
importance, quality and value of
the writings by new generations
and coming generations. Authors
such as Angel Talian, Hugo Cano,
Beatriz Millares, Basilio Pujante
and Francisco Vicente Conesa
also form part of the collection.

A

Mano que espeja. Editorial Balduque. 2018.



Proyecto Entremares. 2017. Musica. Fotografia: Clara Dopico.


https://cristinaelenapardo.com
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GIRA LATINOAMERICANA
DE PROYECTO ENTREMARES

Clarinete, saxofon, guitarra espanola y electronica.

“Composiciones instrumentales
que tejen redes que atrapan, es-
tructuras sonoras invisibles, de-
licadas y sensuales. éQué evo-
can sus temas? Desde la saude
lisboeta del fado, la morna ca-
boverdiana, el choro brasilefio,
los fandangos de Huelva, ritmos
celtas... Un sonido compacto,
reposado y firme, mucho mas de
lo que de un primer disco pudiera
pensarse. Composiciones origi-
nales sobre musicas populares,
intérpretes virtuosos e intrépidos
musicos de una elegancia maxi-
ma! (Paco Valiente para Los So-
nidos del Planeta Azul - UPV)

Durante el ultimo afio han realiza-
do representaciones en lugares

como el Auditorio Paco de Lucia
de Madrid, el Circulo de Bellas
Artes, La Fabrica de Arte Cuba-
no en La Habana o La Casa de la
Musica de Alicante. Una gira que
les ha llevado por las principales
ciudades de Espana, Portugal y
Cuba, en mas de 50 conciertos,
gozando de representacion en
medios como RNE, Radio Clasi-
ca, Radio 3 o la Vanguardia.

Como beneficiarios de las ayudas
INJUVE en la categoria de “mo-
viidad de creadores”, Proyecto
Entremares, el duo de musica at-
lantica y world music formado por
José Luis Fraga Carneiro y Daniel
Santos Rodriguez, desarrollaron
una gira por la Isla de Cuba entre

el 27 de abril y el 10 de mayo de
2018.

Alli fueron parte del Festival In-
ternacional de Juventudes Artis-
ticas Romerias de Mayo donde
ejercieron como delegados inter-
nacionales de Espafa; también
realizaron representaciones en la
Fabrica de Arte Cubano, el Pabe-
llon Cubay La Casa de la Bombi-
lla Verde en La Habana; La Casa
Iberoamericana, el Museo Pro-
vincial y en el Espacio Caligari,
en Holguin. Durante su estancia
pudieron disfrutar de una entre-
vista en Radio Habana, dentro de
la programacién cultural nacional.

LATIN AMERICAN TOUR OF
PROYECTO ENTREMARES.
Clarinet, saxophone, Spanish and
electronic guitars.

“Instrumental compositions wea-
ving webs that ensnare, invisible,
delicate and sensual sound struc-
tures. What do their pieces evoke?
From the Lisboan yearning of the
Fado to the Cabo Verde morna,
the Brazilian choro, the fandan-
gos from Huelva, Celtic rhythms...

a compact, leisurely, firm sound,
much more than one could expect
from a first record. Original com-
positions on popular music styles,
virtuoso performers and intrepid
musicians of the highest elegan-
ce! (Paco Valiente for Los Soni-
dos del Planeta Azul - UPV)

In the past year they have perfor-
med in places such as Madrid’s
Paco de Lucia Auditorium, the
Circulo de Bellas Artes, the Fa-

brica de Arte Cubano in Havana
or Alicante’s Casa de la Musica.
A tour that has taken them to the
major cities of Spain, Portugal
and Cuba, in more than 50 con-
certs, enjoying exposure in media
such as RNE, Radio Clasica, Ra-
dio 3 or La Vanguardia.

As beneficiaries of INJUVE aid in
the “Creators’ Mobility” category,
Proyecto Entremares, the Atlan-
tic and world music duo formed

A

by José Luis Fraga Carneiro and
Daniel Santos Rodriguez, embar-
ked on a tour around the island
of Cuba from 27 April to 10 May
2018.

While there they took part in the
Romerias de Mayo International
Youth Arts Festival, where they
acted as international delegates
for Spain; they also performed at
the Fabrica de Arte Cubano, the
Pabellon Cuba and La Casa de

JOSE LUIS FRAGA Y DANIEL SANTOS

la Bombilla Verde in Havana; the
Casa Iberoamericana, the Pro-
vincial Museum and the Caligari
Space in Holguin. During their
stay they gave an interview on
Radio Habana, as part of the na-
tional cultural programming.

>

Portada CD. Aio 2017. Musica.
Imagen: Alexandru latan.
Disefio: Daniela Camacho.

Retrato. Afio 2017 Musica. Foto: César Lucas Abreu
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Hillary. Impresion fotografica intervenida con maquillaje base.
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ESA MUJER.

DE MONICA LEWINSKY AL PORNO DE VENGANZA

Investigacion plastica y teorica en torno al escandalo Lewinsky.

El personaje de Monica siempre
me ha atraido, por lo juzgada que
ha sido, veo a Monica como una
representacion de la “bruja” con-
temporanea, y este proyecto nace
de una empatia que siento hacia
ella, dentro de estas relaciones
en la que la desigualdad de po-
der es tan grande resulta, cuanto
menos, complicado no satisfacer
a una figura casi de semidiés que
representaba Bill Clinton en los
90. La forma en que la prensa y
los medios gestionaron el tema y
como ella fue humillada y culpa-
da publicamente por su vivir su
sexualidad me parece suficiente-
mente relevante como para mos-
trar una relectura de dicho acon-
tecimiento.

Partiendo de estos sucesos y
adaptandolos a mi forma mi for-
ma de trabajar, la muestra con-
siste en una coleccién de juegos
de azar, juegos de suerte o ensa-
yo-error. Piezas que ponen de re-
levancia el hecho de que estar en
el momento justo y en el lugar in-
dicado fue lo que determiné que
“esa mujer” fuera Monica Lewins-
ky y no otra persona cualquiera.

Estas piezas son juegos inser-
vibles e inutiles a los que no se

puede jugar, son juegos a los que
se les ha arrebatado su funcion
de entretener al cambiar la na-
turaleza del material con el que
estan construidos, cuatro pie-
zas ceramicas en tonos rosados
que hacen referencia a la idea
de juego, a esta etapa inocente
de nuestras vidas, con una clara
referencia a la sexualidad o a la
carnalidad y lo que conlleva en
ciertos territorios. El acierto, el
error, la punteria... Y la fragilidad
ceramica. Son 4 ejercicios infruc-
tuosos y estaticos.

En mi obra la ceramica siempre
es cuerpo. Fragil a la vez que dura
constituye una dicotomia que me
interesa. El barro ha tenido este
vinculo con el cuerpo humano ya
desde las leyendas del dios crea-
dor. Los colores rosados y las
formas organicas hacen que la
referencia sea mucho mas clara.

Las impresiones digitales que se
exponen aportan un vinculo mas
directo con la historia de Monica.
Son una serie de retratos, una
coleccion de los rostros protago-
nistas de esta historia enmasca-
rados con una base de maquilla-
je, elemento muy relacionado con
la feminidad entendida dentro de

este contexto social, asi se crea
una especia de situacion de cu-
riosidad sobre los rostros expues-
tos y quizas un afan de busqueda
posterior. A la vez hacen referen-
cia a estas mascaras que nos
ponemos, para ocultar cosas, me
parece una historia medio oculta
que queria poner sobre la mesa
para que la gente que venga a ver
la exposicion se replantee su opi-
nion sobre el tema, y cuestionar
de alguna forma el hecho de que
aceptemos opiniones siguiendo
a una colectividad sin cuestio-
narnos si realmente estamos de
acuerdo con esta masa o por el
contrario preferimos crear nues-
tras propias conclusiones sobre
ciertos temas o sucesos.

Las dos palabras que dan nom-
bre a la muestra son la forma en
la que el expresidente se refirio a
Monica durante todo este proce-
so judicial, “Esa Mujer”.

THAT WOMAN. FROM MONI-
CA LEWINSKY TO REVENGE
PORN

Plastic and theoretical investiga-
tion on the Lewinsky scandal.

The Monica persona has always

attracted me. Because she has
been so widely judged, | see Mo-
nica as a representation of the
contemporary “witch”, and this
project is the result of the em-
pathy | feel towards her. In the-
se relations where the inequality
of power is so great, it is, at the
very least, complicated to not sa-
tisfy the almost semi-god figure
that Bill Clinton represented in
the 1990s. | believe that the way
in which the press and the me-
dia managed this issue and how
she was publicly humiliated and
blamed for living her sexuality is
sufficiently relevant to attempt a
rereading of the event.

Based on this affair and adapting
it to my way of working, the show
consists of a collection of games
of chance, games of luck or trial-
and-error. Pieces that highlight
the fact that being in the right pla-
ce at the right time is what made
“that woman” be Monica Lewins-
ky and not anyone else.

These pieces are unusable and

MAR RAMON

useless games one cannot play,
they are games that have had their
entertainment function taken from
them by changing the nature of
the material from which they are
constructed, four pink-hued ce-
ramic pieces that make reference
to the idea of a game, to that in-
nocent stage of our lives, with a
clear reference to sexuality or to
carnality and what this entails in
certain territories. Marksmanship,
error, accuracy... and ceramic
fragility. They are 4 fruitless and
static exercises.

In my work ceramic is always the
body. Fragile yet durable, it cons-
titutes a dichotomy | find interes-
ting. Clay has had this connection
with the human body as far back
as the legends of god the crea-
tor. The pink colours and organic
shapes make the reference much
clearer.

The digital prints on display provi-
de a more direct link to Monica'’s
story. They are a series of por-
traits, a collection of faces that are
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central to this story, masked with
foundation makeup, an element
closely associated with femininity
understood within this social con-
text. This creates a situation of cu-
riosity about the faces on display
and perhaps a subsequent ea-
gerness to start searching. At the
same time they refer to the masks
we put on to conceal things. | see
this as a half-hidden story that |
wanted to put on the table so that
the people who come to see the
exhibition rethink their opinion on
this subject and somehow ques-
tion the fact that we accept the
opinions of the collective without
questioning ourselves about whe-
ther we agree with this mass view
or instead prefer to reach our own
conclusions on certain issues or
incidents.

The two words that give the name
to the show are the way in which
the former president referred to
Monica throughout the legal pro-
ceedings; “That Woman”.

<

Desnuda 3 (juego de bolos). 2018.
Instalacion ceramica. Diez piezas
de 30x10x 10 cm y dos piezas de
20x20x%20 cm.

Fotografia: La Proyecora de Ideas.

>

Desnuda 2 (diana y dardos). 2018.
Instalacion ceramica. Pieza de 50x50x3
cmy 8 piezas de 14x3x3 cm.
Fotografia: La Proyecora de Ideas.



Ostracon. Detalle. Fotografia: La Proyectora de Ideas.


www.instagram.com/flora_intestinal
www.marramonsoriano1993@gmail.com
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THEORETICAL

RECONSTRUCTIONS

Proyecto expositivo entorno a la arqueologia y el tiempo.

La arqueologia se situa ante los
limites del tiempo de la naturaleza
y de la historia. Empero, también
ante el umbral de la materia in-
consciente (el olvido) y de la
consciente (la memoria). Sig-
mund Freud comparaba la labor
del psicoanalisis con la del ar-
quedlogo, ambos deben realizar
una busqueda del indicio, revi-
sando minuciosamente estrato
tras estrato, uno en la psique del
paciente, otro en la tierra sedi-
mentada, asi es posible llegar a
las mas profundas capas, llegar
alli donde se hayan los mas valio-
S0s tesoros.

Con semejante comparacion, se
establece una suerte de equiva-
lencia metddica entre la labor te-
rapéutica, realizada en base a las
experiencias sepultadas en el ol-
vido de las personas, y el trabajo
de actualizacion fundamentado
en la recuperacion de la cultura
material, que la historia y la me-
moria de las sociedades han ido
perdiendo. La comparacion impli-
ca, ademas, que la arqueologia,
mas que referirse a un pasado
irremediablemente concluido o
perdido, y por lo tanto inutil, pue-
de ser de utilidad para solucionar
problemas del presente.

Theroretical Reconstructions, esta
formada por dos piezas, una serie
de collages digitales que mues-
tran una reflexion basada en la
forma de los objetos y el tiempo
y una escultura de cemento con
platos de paisajes rotos recons-
truidos por diferentes mitades. La
propuesta final presenta una re-
construccion configurada a partir
de fragmentos de otras épocas y
culturas con objetos actuales, la
persistencia del tiempo pasado, y
de la memoria colectiva en el pen-
samiento del hombre actual. Evi-
dencia el pasado histérico como
una perdurabilidad en el presente.

THEORETICAL
RECONSTRUCTIONS
Exhibition project on archaeology
and time.

Archaeology hovers at the limits of
nature’s and history’s time. Howe-
ver, also before the threshold of
unconscious matter (oblivion) and
conscious matter (memory).
Sigmund Freud compared the
work of the psychoanalyst with
that of the archaeologist, with both
having to go on a quest for a sign,
painstakingly reviewing stratum
after stratum, one in the patient’s
psyche, the other in sedimented
earth. It is then possible to reach
the deepest layers, reaching down
to where the most valuable treasu-
res are found.

With such a comparison, a kind
of methodical equivalence is es-
tablished between therapeutic

CLARA SANCHEZ SALA

work, undertaken on the basis of
experiences buried in people’s
obliviousness, and the work of
updating based on recovering the
material culture which the history
and memory of societies have gra-
dually lost. The comparison also
implies that archaeology, rather
than referring to an irremediably
concluded or lost and therefore
useless past, can be useful in re-
solving problems of the present.

Theoretical ~ Reconstructions is
made up of two pieces, a series of
digital collages showing a reflec-
tion based on the shape of objects
and time and a cement sculpture
with plates of broken landscapes
reconstructed by different hal-
ves. The end proposal presents
a reconstruction configured from
fragments of other eras and cul-
tures with current objects, the
persistence of time past and of

<

Theoretical
Reconstruction.
2016.

C-print.
61x87 cm /u.
Fotografia:

La Proyecora
de Ideas.
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collective memory in the thinking
of today’s mankind. It evinces the
historical past as a persistence in
the present.

<

Ostracén.

2019.

Cemento y platos
de porcelana.
200x%100x 10 cm.
Fotografia:

La Proyecora

de Ideas.



I never went. 2018. Detalle del video-documentacion de la performance.
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[NEVER WENT

Un proyecto de performance sobre la pérdida de privacidad.

| Never Went (Nunca fui) es un
proyecto de residencia artisti-
ca que se desarrollé en la gale-
ria ODD en Bucarest, Rumania,
durante agosto y septiembre del
2018. El proyecto es una investi-
gacion sobre el estado de la priva-
cidad en la actualidad, y consiste
en el desarrollo de una exposi-
cion-carnaval celebrando la muer-
te del anonimato: una festividad
convertida en luto.

El impulso mas primario del hom-
bre y el que ha moldeado nues-
tra especie es nuestra capacidad
de prever. Los seres humanos se
convirtieron en agricultores hace
miles de afos, no buscando una
mejor alimentacion, sino porque
haciéndose sedentarios podian
prever su cena. Esta ansiedad de
saber ha alcanzado un nivel cri-
tico: ahora lo sabemos todo. Y
no porque seamos interrogados
constantemente, sino porque ac-
tualizamos nuestros datos volun-
tariamente a diario a través de las
redes sociales, cuentas online y
demas suscripciones. Como sugi-
rio el filosofo Foucault en su libro
Disciplina y castigo, la manipula-
cion mas eficiente es aquella en
la que los individuos aprenden a
disciplinarse a si mismos.

La privacidad es entonces algo

del pasado. Ha dejado de ser una
eleccion para convertirse en cau-
sa perdida, quiza nostalgica. De
manera similar a la pérdida de lo
exotico, ahora nos hemos privado
de la privacidad. Cubiertos en da-
tos como un edreddn sofocante,
propongo un carnaval. Un carna-
val como festividad en la que se
celebre no tradicionalmente la
pérdida de identidad. Es una festi-
vidad y una conmemoracion en la
que todos son famosos y a la vez
nadie lo es.

I Never Went utiliza los elementos
del carnaval, usandolos como es-
trategia para hablar sobre la pri-
vacidad: una procesion que tuvo
lugar en un momento y lugar in-
determinado y cuyos participantes
esconden su género, color de piel
y rasgos faciales; un banquete de
carne falsa; un patrén formado por
la trilogia de la navegacion priva-
da online: Tor, VPN y celo opaco.
Todos los elementos se entrelazan
en la exposicion, presentando un
carnaval en diferido.

| NEVER WENT
A performance project on loss of
privacy.

I Never Went is an artistic residen-
cy project undertaken at ODD

A

Candid Mask, 2018.
Impresion 3D en plastico,
30cm x 22cm.

A

Ungendered uniform, 2018.
Latex y plastico,

83cm x 45¢cm.

NORA SILVA
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Vista general

de la exposicion.
Galeria ODD.
Bucarest.

v

Canape sliders, 2018.
Ceramica,
50 x 72 cm.

gallery in Bucharest, Romania, du-
ring August and September 2018.
The project is an investigation on
the state of privacy in the pre-
sent day and consists of staging
a carnival-exhibition celebrating
the death of anonymity: a festivity
transmuted into mourning.

Mankind’'s most primary impulse,
one that has moulded our species,
is our ability to foresee. Human be-
ings became farmers thousands of
years ago, not for better nutrition
but because by becoming seden-
tary they could foresee and plan
their dinner. This urge to know has
reached a critical level: now we
know everything. And not because

we are constantly being interro-
gated but because we voluntarily
update our details on a daily ba-
ses through social media, online
accounts and other subscriptions.
As the philosopher Foucault sug-
gested in his book “Discipline and
Punish”, the most efficient mani-
pulation is one where individuals
learn to discipline themselves.

Privacy, then, is a thing of the past.
It has ceased to be a choice to be-
come a lost, almost nostalgic cau-
se. In a similar way to the loss of
exoticism, we have now deprived
ourselves of privacy. Covered in
data like a stifling duvet, | propose
a carnival. A carnival as a festivity

to celebrate the loss of identity in
a non-traditional way. This is a fes-
tivity and commemoration in which
everyone is famous and no one is.

I Never Went takes elements from
carnival, using them as a strategy
to speak of privacy: a procession
that took place at an indetermi-
nate time and place and whose
participants conceal their gender,
skin colour and facial features; a
banquet of false meat; a pattern
based on private online browsing:
Tor, VPN and opaque zeal. All the
elements are intertwined in the ex-
hibition, presenting a deferred car-
nival.



Node O. Presentacion en el Teatro Pradillo. 2018. Fotopgrafia: Galerna.
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NODE O

Proyecto de artes escénicas y ecosistemas sonoros.

Node O comienza como una inves-
tigacion sobre interaccion/partici-
pacion y se desarrolla gracias a
las Ayudas INJUVE para la Crea-
cion Joven 2017 y en el marco del
MPECYV de Arteay MNCARS.

La investigacion se inclina hacia
lo sonoro al descubrir que las
experiencias mediadas por el so-
nido son capaces de despertar
representaciones espaciales que
conectan con la idea de “yo parti-
cipo”. Por ello, la investigacion se
formaliza en dos piezas: En la pri-
mera, que tiene lugar en un lugar
intimo (en este caso la habitacion
de mi casa), tras generar una onda
sonora, empiezo a sintetizarla y
espacializarla en distintos lugares
de la habitacion y la casa, con el
objetivo de generar una arquitec-
tura invisible que agite la pregunta
édonde estoy? Esta capacidad
de entender mi lugar dentro de
un dispositivo se acerca a la idea
de una participacion organica en
la que estar ya significa participar.
Tras grabar estas experiencias,
se convoca a las participantes
presentes a una segunda pieza
en Teatro Pradillo, en el que de la
misma forma, se trabajaran con
sonidos producidos por todas las
personas presentes, tratando de
exportar una experiencia intima a
un espacio mas festivo con una

dramaturgia sonora que agite la
idea de colectividad.

La idea del proyecto es adaptar
estas piezas a distintos forma-
tos, manteniendo el espiritu inicial
pero desbordando las formas en
cada marco en el que se presenta.
Se presenta en Conde Duque en
el marco de Garden State, y en el
Teatro Albeitar de la Universidad
de Leon, donde se introducen au-
diovisuales en directo y una dra-
maturgia sonora diferente.

Se trata de entender el espacio
performativo como un ecosiste-
ma que trata al publico como uno
mas. Al observar esta pieza como
una naturaleza podemos extraer
diferentes representaciones eco-
logicas acerca de los conceptos
ciudadania, participacion y escu-
cha desde un momento presente
compartido. En este caso, lo so-
noro incita a la contemplacion, a
una atencién ampliada acerca de
lo que me rodea, y esto me hace
ser mas respetuoso con mi eco-
sistema.

En un ejercicio paralelo, junto a
Galerna iniciamos una investiga-
cion en cuanto al mismo proceso
que desarrollo con el sonido lleva-
do a cabo en fotografia.

Jose Velasco se dedica a la in-

vestigacion en artes visuales y es-
cénicas mediante la creacion de
dispositivos/ maquinas de pensa-
miento. Para él el arte es un es-
pacio para compartir preguntas
y generar nuevas realidades que
desjerarquicen las representa-
ciones imperantes a favor del go-
bierno de la imaginacion. Estudia
conceptos como ecologia, parti-
cipacion, colectividad y sincronizi-
dad atravesado por herramientas
contemporaneas como Youtube,
Instagram, el videomapping, la im-
provisacion sonora o la programa-
cion creativa.

La presentacion en Teatro Pradillo
se hace junto a Eliana Murgia.

JOSE VELASCO ABARCA

A

Node 017. Presentacion en
Teatro Pradillo. 40 min.
2018. Fotografia: Galerna.

NODE 0
Project on scenic arts and sound
ecosystems.

Node O starts as an investigation
on interaction/participation and
develops thanks to the aid for IN-
JUVE creation 2017, as part of the
Artea and MNCARS Master's in
Stage Practice and Visual Culture.

The investigation tends towards
sound, discovering that experien-
ces mediated by sound are capa-
ble of awakening spatial represen-
tations that connect with the idea
of “| participate”. This is why the
investigation takes formal shape in
two pieces: in the first one, which
occurs in an intimate place (in
this case my room at home), after
generating a sound wave | start
synthesizing and spatializing it in
different spots around the room
and home, seeking to generate an
invisible architecture that begs the
question: where am |? This abili-

ty to understand my place within
a device approximates the idea of
an organic participation in which
being already means participating.
After recording these experiences,
the participants present are asked
to a second piece in Teatro Pra-
dillo where, likewise, we will work
with sounds produced by all the
people present, aiming to export
an intimate experience to a more
festive space, with a sound dra-
maturgy that shakes up the idea of
the collective.

The project’s idea is to adapt the-
se pieces to different formats,
maintaining the initial spirit but
overflowing the forms in each fra-
mework in which it is presented.

It was presented in Conde Duque
as part of Garden State, and in
Leon’s Albéitar theatre, where live
audiovisuals and a different sound
dramaturgy were brought in.

The aim is to understand the per-
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Node 017. Presentacién en
Teatro Pradillo. 40 min.
2018. Fotografia: Galerna.

formance space as an ecosystem
that treats the public as part of the
whole. When observing this piece
as part of nature we can extract di-
fferent ecological representations
about the concepts of citizenship,
participation and listening based
on a shared present moment.
In this case, the sound prompts
contemplation, expanded atten-
tion to what surrounds me, and
this makes me more respecitful
towards my ecosystem.

In a parallel exercise, jointly with
Galerna we launched an investiga-
tion on the same process | deve-
lop with the sound undertaken in
photography. Jose Velasco is en-
gaged in investigating visual and
scenic arts through the creation
of thought devices / machines. For
him, art is a space in which to sha-
re questions and generate new
realities that remove the hierarchy
from prevailing performances in
favour of the rule of the imagina-
tion. He studies concepts such as
ecology, participation, the collec-
tive and synchronicity pierced by
contemporary tools such as You-
Tube, Instagram, video mapping,
sound improvisation or creative
programming.

The presentation in Pradillo took
place together with Eliana Murgia.



Taller C.1.S.C.O.. Pablo Durango. Placer ASMR. Ritual ideado durante el taller. Fotografia: Patri Nieto.
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TALLERES WEIRD SPACE

Explorando espacios raros de la ciudad a través de la cena.

Weird Space es un ciclo de talle-
res y una exposicion que explora la
ciudad a través de la produccion
de cenas urbanas en espacios ra-
ros de la Comunidad de Madrid.
El proyecto resulta de la colabo-
racion de cumulolimbo studio y
VenidaDevenida, arquitectas y ar-
tistas de Londres y Madrid.

Weird Space entiende la cena
como elemento de activacion de
procesos creativos y de explora-
cion del espacio urbano que ge-
nera espacialidades afectivas y
relacionales. Durante las cenas
Weird Space, se aplican técnicas
y herramientas performativas, so-
ciologicas y artisticas generando
un taller experimental. El proposito
es promover procesos colaborati-
vos que generen métodos de in-
vestigacion colectiva.

Weird Space se centra en espacios
raros, lugares no convencionales,
diferenciales o pervertidos de la
ciudad fisica o virtual, con la inten-
cion de generar un programa fue-
ra de la sala de exposiciones. De
esta manera se fomenta un proce-
so pedagogico alternativo que se
desarrolla fuera de los espacios
normativos, haciendo un ejercicio
de apropiacion o disidencia en la
ciudad. Por ello, para este ciclo
de talleres la eleccion del con-

texto o el espacio raro al que se
vincula cada cena es fundamental
para cargar de contenido tedrico
y practico la accion de cada taller.
La seleccion de las tres propues-
tas de taller que componen el ci-
clo Weird Space se hizo a través
de una convocatoria abierta. Abrir
un proceso de seleccion dejaba la
puerta abierta a jovenes artistas e
interesadxs en la materia, amplian-
do nuestra perspectiva y entendi-
miento de qué es Weird Space.

Los tres proyectos seleccionados
fomentaban la creacion colabora-
tiva a través de métodos pedago-
gicos no convencionales, criticos
y diversos de investigacion sobre
el espacio y el cuerpo. Lesboa-
nimitas, C.1.S.C.O. y Sobremesa
entienden la cena como un méto-
do de investigacion y un protocolo
de actuacion colectivo:

Taller 1: En la Plaza de Pefiuelas,
nucbeade propone Lesboanimi-
tas, un ejercicio de memoria sobre
la identidad lésbica de la Espafia
de entre 1930 y 1980 a través
de un velatorio popular. A su paso
por diferentes calles histéricas van
instalando animitas construidas
colectivamente durante el taller.

Taller 2: Cerca del parking del Ma-
drid Deep Space Communications

Complex de la NASA en Robledo
de Chavela se plantea C.I.S.C.O.
de la mano de Pablo Durango, un
ritual colectivo de comunicacion
con el espacio exterior, un men-
saje alternativo al discurso univer-
salizante materializado desde las
identidades subjetivas de Ixs par-
ticipantes.

Taller 3: Una casa Airbnb es el es-
cenario propuesto por Ceci Ca-
meo y David Macho para explorar
el concepto de Sobremesa que,
independizado de la cena, experi-
menta con su propia artificialidad
y la del espacio, multiplicando su
potencial.

Los procesos y los resultados de
los talleres desarrollados durante
octubre de 2018 en la Sala Amadis
y en los espacios seleccionados
van configurando gradualmente la
exposicion. La idea de exposicion
en el sentido literal se diluye ante
la decision de usar la sala como
espacio de trabajo donde se han
planteado las acciones en los es-
pacios raros. Visitar la exposicion
es acceder a un centro de opera-
ciones en proceso. La Sala Ama-
dis y su contenido evolucionan en
paralelo al desarrollo de los talle-
res, no habiendo dos dias iguales.

CUMULOLIMBO STUDIO (NATALIA MATESANZ) Y VENIDADEVENIDA (ANA OLMEDO Y ELENA AGUILA)

TALLERES WEIRD SPACE
Exploring weird spaces in the city
through dinners.

Weird Space is a cycle of works-
hops and an exhibition that explo-
res the city by organizing urban
dinners in weird spaces around
the Madrid Region. The project
is the result of a collaboration be-
tween cumulolimbo studio and
VenidaDevenida, architects and
artists from London and Madrid.

Weird Space regards dinner as
an element for activating creative
processes and explorations of the
urban space, generating affective
and relational spatialities. During
Weird Space dinners we apply
performative, sociological and ar-
tistic tools, generating an experi-
mental workshop. The purpose is
to promote collaborative proces-
ses that will generate collective
investigation methods.

Weird Space focuses on weird
spaces, unconventional, differen-
tial or perverted places around
the physical or virtual city, with the
intention of generating a program-
me outside the exhibition room.
It thus encourages an alternative
educational process that takes
place outside the normative spa-
ces in an exercise of appropriation
or dissidence in the city. This is
why for this workshop cycle the
choice of context or the weird spa-
ce to which each dinner is linked
is crucial in charging each works-

hop’s action with theoretical and
practical content. The choice of
the three workshop proposals that
comprise the Weird Space cycle
was done through an open call.
Initiating a selection process ope-
ned the door to young artists and
people interested in this subject,
expanding our perspective and
our understanding of what Weird
Space is.

The three chosen projects en-
couraged collaborative creation
through teaching methods that
were unconventional, critical and
diverse in investigating the spa-
ce and the body. Lesboanimitas,
C.I.S.C.0O. and Sobremesa (Pos-
tprandial conversation) regard
dinner as an investigation method
and a collective action protocol:

Workshop 1: In Plaza de Pefue-
las, nucbeade proposes Lesboa-
nimitas, an exercise of memory on
lesbian identity in Spain between
1930 and 1980 through a popular
wake. As it passes through diffe-
rent historical streets, they install
animites built collectively during
the workshop.

Workshop 2: C.I.S.C.O. is arran-
ged by Pablo Durango near the
car park of the NASA Madrid Deep
Space Communications Complex
in Robledo de Chavela. This is a
collective ritual for communicating
with outer space, an alternative
message to the universalizing dis-
course embodied in the subjective

identities of the participants.

Workshop 3: An Airbnb house is
the setting proposed by Ceci Ca-
meo and David Macho for explo-
ring the concept of postprandial
conversation which, having broken
free from dinner, experiments with
its own artificiality and that of the
space, multiplying its potential.

The processes and results of the
workshops held during October
2018 in Sala Amadis and in the
selected spaces gradually con-
figure the exhibition. The idea of
an exhibition in the literal sense is
diluted when the decision is taken
to use the room as a workspace
where the actions in weird spaces
were devised. Visits to the exhi-
bition mean accessing an in-pro-
cess operations centre. The Sala
Amadis exhibition room and its
contents evolve in parallel to the
staging of the workshops, with no
two days the same.
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Taller Lesboanimitas, nucbeade. Escaner 3D de
animita creada en homenaje a Carmen Conde
y Amanda Junquera, amantes durante mas de

50 afios. Fotografia: Patri Nieto.



Prolapse. Rebeca Jagoe. Exposicion Death and life are squeezed onto each other and time spills.
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YABY

Espacio de arte independiente en Madrid.

Yaby es un espacio de arte inde-
pendiente que inaugurd su pri-
mera exposicion en febrero de
2017. La linea de programacion
que seguimos en Yaby se centra
en la realizacion de exposiciones
colectivas en las que se presen-
tan trabajos de artistas jovenes
nacionales e internacionales,
buscando propiciar un dialogo
entre el contexto madrilefio y
los debates artisticos, estéticos
y politicos vigentes en distintos
puntos del exterior. En este sen-
tido, ademas de favorecer la visi-
bilizacion de artistas jovenes na-
cionales, el compromiso de Yaby
es acercar al contexto madrilefio
artistas cuyo trabajo, de otro
modo, dificilmente entraria en el
circuito expositivo local, bien por
juventud o por no adecuacion
al canon galeristico o museisti-
co, haciendo especial hincapié
en la representacion de artistas
mujeres y artistas con identida-
des no-normativas, asi como de
discursos y practicas feministas
y queer.

Una de las caracteristicas del
proyecto expositivo de Yaby es
que su linea curatorial responde
a discursos teoricos y politicos
de gran influencia en el presente
del arte contemporaneo global.
Las exposiciones programadas
han estado atravesadas por

cuerpos conceptuales de tanta
relevancia como el Realismo Es-
peculativo, el Neo-racionalismo,
el Aceleracionismo, el Xenofe-
minismo, el Ciberfeminismo o la
Negatividad Queer, y por temati-
cas de marcada vigencia como
el horror, la ciencia, la magia, la
tecnologia, el cuerpo, la univer-
salidad, la violencia, lo posthu-
mano, lo inhumano o la coalicion.
De este modo, se subraya el po-
tencial del arte como productor
de pensamiento y laboratorio
de experimentacioén politica. Los
trabajos artisticos exhibidos no
se limitan a ilustrar estos deba-
tes, sino que responden a ellos
y los alimentan desde su propia
especificidad, aportando conte-
nidos visuales y sensoriales que
los contestan y los desarrollan.
Yaby apuesta por practicas ar-
tisticas de pronunciado caracter
matérico y plastico que abordan
cuestiones en ocasiones pro-
cedentes de ambitos teoricos o
politicos, explorandolas desde
los lenguajes y las posibilidades
poéticas y especulativas propias
del arte.

El calado tedrico y politico de
la programacion expositiva del
espacio se extiende a una linea
de trabajo editorial mediante la
revista bilingtie online _AH. Se
trata de una publicacién anual

en inglés y en espafiol en la que
se desarrollan de forma escrita
los debates y tematicas que ha-
yan marcado la ultima temporada
de Yaby. Para ello, se invita a par-
ticipar con textos de caracter mas
académico a autorxs especializa-
dxs, en gran medida internaciona-
les, que aportan una continuacion
critica a lo planteado en forma-
to de exposicion. Junto a la parte
textual, artistas participantes en la
temporada de exposiciones con-
tribuyen con intervenciones mas
experimentales, ya sea en formato
literario o visual.

A

Escultura de Marek Delong & Anna Slama.

BEATRIZ ORTEGA BOTAS Y ALBERTO VALLEJO

A

Vista de la exposicion Robin, con obra de
Laura Costas, Marek Delong & Anna Slama y
Hannah Regel.

YABY
Independent art space in Madrid.

Yaby is an independent art space
that opened its first exhibition in
February 2017. The programming
line we follow at Yaby focuses on

staging collective exhibitions
that present works by young na-
tional and international artists,
seeking to mediate a dialogue
between the context of Madrid
and the artistic, aesthetic and
political debates currently raging
in different locations abroad. In
this regard, as well as favouring
the visibility of young national
artists, Yaby's commitment is to
bring the context of Madrid to ar-
tists whose work would otherwi-
se have little chance of entering
the local exhibition circuit, either
due to their youth or to their lack
of alignment with the gallery or
museum canon, putting special
emphasis on the representation
of women artists and artists with
non-normative identities as well
as on feminist and queer dis-
courses and practices.

One of the features of the Yaby
exhibition project is that its cu-
ratorial line is a response to a
highly influential theoretical and
political discourse in the present
reality of global contemporary art.
The scheduled exhibitions have
been permeated by conceptual
bodies as relevant as those of
Speculative Realism, Neo-Ratio-
nalism, Accelerationism, Xenofe-
minism, Cyberfeminism or Queer
Negativity, and by hot topics
such as horror, science, magic,
technology, the body, universali-
ty, violence, the posthuman, the
inhuman or the coalition. In this
way it underlines art’s potential
as a producer of thought and
a political experimentation la-

boratory. The artistic works on
display are not limited to illus-
trating these debates; they also
respond to them and feed them
through their own specificity,
contributing visual and sensory
contents that contest and deve-
lop them. Yaby is committed to
artistic practices of a pronoun-
ced material and plastic nature
that tackle issues occasionally
drawn from the theoretical or
political realm, exploring them
through the languages and poe-
tic and speculative possibilities
of art.

The theoretical and political sig-
nificance of the space’s exhibi-
tion programming extends to a
line of publishing work through
the bilingual online magazine
_AH. This annual publication in
English and Spanish develops
in written form the debates and
topics that have marked Yaby's
latest season. To this end we in-
vite the participation, with texts
of a more academic nature, of
specialized authors, to a large
extent international, who con-
tribute a critical continuation
to what was propounded in an
exhibition format. Together with
the textual part, artists who par-
ticipate in the exhibition season
contribute more experimental in-
terventions, either in a literary or
a visual format.
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www.facebook.com/Yaby
www.instagram.com/y_a_b_y
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