
Como en años anteriores, un porcentaje elevado de las exposiciones programadas para 2011 en el
Museo Reina Sofía han sido producciones propias, sin que ello haya supuesto una disminución de
la colaboración con otros museos a través de coproducciones y muestras itinerantes. Entre las ins-
tituciones con las que hemos colaborado a lo largo de este año destacan: Tate Modern y Serpentine
Gallery de Londres; Centre Pompidou y Jeu de Paume de París; Museum of Modern Art y Whitney
Museum de Nueva York; Van Abbemuseum de Eindhoven; Fundação Gulbenkian de Lisboa; Museu
de Arte Contemporãnea de Serralves en Oporto y Pinacoteca do Estado de São Paulo, en Brasil.

Las exposiciones temporales celebradas en 2011 se agrupan en torno a diferentes líneas de
investigación:

Por un lado se encuentran aquellas exposiciones relacionadas con los discursos y prácticas
feministas, entre las que destaca la dedicada a la artista japonesa Yayoi Kusama, primera
retrospectiva de su obra en España, que posteriormente pudo verse en el Centre Pompi-
dou y que viajará próximamente a la Tate Modern y al Whitney Museum.

Otra de las líneas de la programación del Museo ha girado en torno a Latinoamérica. Aquí
destaca, como propuesta artística distintivamente propia, la exposición de la artista bra-
sileña Lygia Pape, que tras celebrarse en el Museo Reina Sofía, ha viajado a Londres y a
continuación podrá verse en São Paulo. En esta misma línea, también se encuentra la
muestra dedicada al artista argentino Roberto Jacoby.

Con la exposición de René Daniëls el Museo ha querido reservar un espacio a aquellos
artistas que en los años ochenta fueron exponentes de una vuelta a la pintura. Tras su clau-
sura en Madrid, la exposición viajará al Van Abbemuseum de Eindhoven.

Como es habitual, el análisis y el estudio del arte español han ocupado un lugar preferente
dentro de nuestra programación. Aquí se enmarcan las exposiciones dedicadas a Elena
Asins, Soledad Sevilla, Asier Mendizábal y Muntadas.

Dentro del programa Fisuras, iniciado hace un par de años, se han presentado los proyec-
tos de Efrén Álvarez, Leonor Antunes y Andreas Fogarasi. Hay que destacar el esfuerzo

EXPOSICIONES
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realizado en la producción de obra nueva, no solo en estas exposiciones, también en las
de Dorit Margreiter, Maja Bajevic o en la ya citada de Soledad Sevilla.

Dos exposiciones de tesis han sido significativas este año: Una luz dura, sin compasión. El
movimiento de la fotografía obrera, 1921-1939, que quiso resituar este movimiento como
un momento clave en la historia de la fotografía, y Locus Solus. Impresiones de Raymond
Roussel, centrada en el impacto que la obra literaria de Raymond Roussel tuvo en el
mundo del arte. 

Por último, entre las exposiciones realizadas en 2011 destacan las retrospectivas de Leon
Golub y Alighiero Boetti, ésta última coproducida por el Museo Reina Sofía, la Tate
Modern y el MoMA, donde podrá verse a continuación. 

Este programa de exposiciones se ha desarrollado en los siguientes espacios: Edificios Saba-
tini y Nouvel de la sede principal y en los Palacios de Cristal y de Velázquez del Parque del Retiro.
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Dorit Margreiter. Descripción
Fechas: 12 de enero de 2011 - 25 de abril de 2011
Sala: Edificio Sabatini. 3ª Planta (Zonas B, C y D1)
Organización: Museo Nacional Centro de Arte Reina Sofía
Comisariado: Lynne Cooke
Coordinación: Lucía Ybarra

Para Dorit Margreiter (Viena, 1967) las cuestiones relacionadas con la conservación o, a la
inversa, con la destrucción de la reciente arquitectura moderna constituyen una oportunidad
para investigar otros asuntos de carácter más general que influyen en el contexto sociocultural
actual. Compuesta por una meditada selección de piezas realizadas durante los últimos siete
años, Descripción, la primera recopilación importante de su obra, constituye la expresión de una
obsesión constante. Cuatro instalaciones con proyecciones fílmicas se complementaban con
otras obras subsidiarias que guardaban relación con ellas. Un nexo de piezas interrelacionadas,
titulado zentrum (2004, en proceso), fue la bisagra que unió los dos ejes principales de la expo-
sición. Además, zentrum fue el punto de partida de cuatro nuevas esculturas móviles de metal
que se repartieron por las salas.
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Dorit Margreiter
Fotograma de
zentrum, 2006.
Película muda, b/n
2’ 44’’, 16 mm.
Cortesía Dorit 
Margreiter y 
Krobath
Wien/Berlin



Efrén Álvarez. Económicos
Fechas: 2 de febrero de 2011 - 30 de mayo de 2011
Sala: Edificio Nouvel. Entreplanta
Organización: Museo Nacional Centro de Arte Reina Sofía
Coordinación: Rafael García

Dentro del programa Fisuras, el artista Efrén Álvarez (Barcelona, 1980) presentó el proyecto
titulado Económicos, trabajo compuesto por una suerte de mapas mentales donde plasma sobre
el papel, a través de caricaturas grotescas e irreverentes, sus pensamientos, ideas y conversacio-
nes. En esta ocasión, Efrén Álvarez decidió hablar de economía. A través de sus cómics y fanzines,
construye su personal visión sobre el mercado y sus condiciones. Desde una visión totalmente
subjetiva y partidista, el artista denuncia abiertamente a la empresa contemporánea y a la figura
del distribuidor. Económicos consistió en una recopilación de aproximadamente 40 dibujos, algu-
nos originales y otros ampliados digitalmente, que tratan de ofrecer, mediante diagramas, un
relato descriptivo de la organización socioeconómica. Aunque distribuidos por categorías, la
suma de todos ellos compone un mapa unitario, como si fueran páginas de un mismo libro. 
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Efrén Álvarez
Banco, 2011
Lápiz sobre papel
29,7 x 42 cm



Asier Mendizabal
Fechas: 9 de febrero de 2011 - 2 de mayo de 2011
Sala: Edificio Sabatini. 4ª Planta (Zona D)
Organización: Museo Nacional Centro de Arte Reina Sofía
Coordinación: Gemma Bayón

En gran parte de la obra de Asier Mendizabal (Ordizia, 1973) la historia deja de ser una práctica
relacionada con el pasado para revelar las grietas por las que ésta deviene en actividad íntima del
presente. Sus obras, enigmáticas y difíciles de desentrañar, hacen que la anécdota se convierta
en un hecho que actualiza el pasado, un pasado en el que la historia del arte y la ideología de las
formas tienen un peso fundamental que remite a su vínculo con los grupos sociales y su uso como
herramienta de identificación, glorificación o repudio. Los medios que emplea, aún reconociendo
el peso de la escultura vasca en el siglo XX, exhiben una diversidad de recursos que plantean lec-
turas ajenas a la reflexión sobre el espacio o el medio y que, por lo tanto, se presentan de una
forma que rechaza toda metafísica.

En esta exposición, en la que se presentaron obras realizadas con anterioridad y dos produ-
cidas especialmente para la ocasión, Hard Edge y Soft Focus, Asier Mendizabal revela que la
modernidad, como proyecto basado en el progreso, la evolución y el desarrollo lineal, conforma
el pasado sobre el que delimitar el entendimiento del presente. La peculiar adopción de este pro-
yecto en el contexto español queda también reflejada en estas obras que pretenden no solo un
diálogo entre sí, sino también con el Museo Reina Sofía.

Asier Mendizabal
Figuras 
y prefiguraciones
(Saltadoras, V.
Paladini, 1928),
2009. 
Recortes de 
impresión offset, 
84 x 59 cm
Anthony Reynolds
Gallery 

Figuras 
y prefiguraciones
(Saltadoras, K.
Teige, 1941),
2009.
Recortes de
impresión offset,
84 x 59 cm
Colección privada 
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Roberto Jacoby. El deseo nace del derrumbe
Fechas: 25 de febrero de 2011 - 26 de junio de 2011
Sala: Edificio Sabatini. Espacio Uno, Sala de Bóvedas y Sala de Protocolo
Organización: Museo Nacional Centro de Arte Reina Sofía 
Comisariado: Ana Longoni
Coordinación: Verónica Castillo y Luciana Rago

Desde mediados de la década de los noventa se evidencia un interés creciente en la comunidad
artística internacional por los inicios del conceptualismo en América Latina, interés que se mani-
fiesta en la realización de importantes muestras colectivas, la aparición de libros y antologías,
así como investigaciones académicas y periodísticas.

Roberto Jacoby (Buenos Aires, 1944) fue y sigue siendo uno de los indudables protagonistas
de esa historia. A pesar de estar implicado en este creciente reconocimiento, su extensa e intensa
producción (no solo como artista conceptual, sino también como sociólogo, ensayista, periodista,
novelista, poeta, animador cultural y letrista de rock) no había sido objeto hasta ahora de un tra-
bajo sistemático de recopilación e investigación, que superase la dispersión actual y volviese su
producción accesible al público interesado. Cubrir ese vacío es lo que se propuso este proyecto,
que se distribuyó en tres espacios del Museo.

Roberto Jacoby
Acción Mao y Perón, un solo corazón, Central Park de Nueva York, 1967. Foto Julián Cairol. Archivo Jacoby
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Una luz dura, sin compasión. El movimiento de la fotografía obrera, 1926-1939
Fechas: 6 de abril de 2011 - 22 de agosto de 2011
Sala: Edificio Sabatini. 3ª Planta (Zonas D2, E y F)
Organización: Museo Nacional Centro de Arte Reina Sofía
Comisariado: Jorge Ribalta
Coordinación: Patricia Molins

En la segunda mitad de los años veinte prolifera un movimiento fotográfico documental vincu-
lado al movimiento internacional de los trabajadores que emerge de la Tercera Internacional
Comunista. Se trata de un momento clave en la historia de la fotografía que, sin embargo, ha sido
marginado, olvidado o reprimido de manera recurrente. La exposición intentó resituarlo en el
centro de los debates fotográficos de entreguerras, y repolitizar así el relato canónico formalista
del surgimiento de la modernidad fotográfica, la Nueva Visión, en los años veinte. Al mostrar la
relación estructural de la vanguardia artística y la vanguardia política y al poner el énfasis en una
cultura artística transnacional se intenta favorecer una historiografía de nuevo tipo. Ya no se
trata de hacer un recorrido por artistas y obras singulares, sino relatar la constitución de espacios
públicos a través de medios fotográficos, lo que podemos llamar una esfera pública fotográfica.
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Eugen Heilig. El cine viene al pueblo: padre e hijo en el cine, 1927. Gelatinobromuro de plata, 18 x 24 cm
Sorbisches Institut Bautzen/Sorbisches Kulturarchiv; Legado Erich Rinka



Leon Golub
Fechas: 6 de mayo de 2011 - 12 de septiembre de 2011
Sala: Palacio de Velázquez
Organización: Museo Nacional Centro de Arte Reina Sofía 
Comisariado: Jon Bird
Coordinación: Lucia Ybarra

Leon Golub (Chicago, 1922 - Nueva York, 2004) fue durante más de cincuenta años la voz más
destacada en la defensa de la necesidad y continuidad de la pintura de historia, del drama de la
pintura como expresión narrativa y simbólica de las relaciones sociales y políticas y de las reali-
dades y los efectos del poder sobre el cuerpo.  La exposición reunió pinturas y dibujos de su tra-
yectoria a partir de los años cincuenta, con un montaje que tuvo en cuenta múltiples
interrelaciones y nexos temáticos. Varios grupos concretos de obras marcaron los periodos de
cambio estilístico o temático, por ejemplo Political Portraits, un conjunto de bustos políticos de
mediados y finales de los setenta; la imagen de la Esfinge, que se repite una y otra vez a lo largo
de su obra, y los «abstractos», los extraordinarios y poco conocidos cuadros de Shields, Gates y
Pylons, de 1970 y 1971. Gran parte de las obras seleccionadas procedían de la colección personal
del artista conservada en Nueva York y de las otras dos grandes colecciones de su obra existentes
en Norteamérica, la de Ulrich Meyer en Chicago y la Colección Eli Broad de Los Ángeles. 

Leon Golub. Interrogation I (Interrogatorio I), 1981. Acrílico sobre lino, 304,8 x 447,04 cm
The Broad Art Foundation, Santa Mónica
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Yayoi Kusama
Fechas: 11 de mayo de 2011 - 12 de septiembre de 2011
Sala: Edificio Sabatini. 1ª Planta (Zona A1) 
Organización: Tate Modern y Museo Nacional Centro de Arte Reina Sofía
Comisariado: Frances Morris (Responsable de Colecciones Internacionales de la Tate Modern)
Coordinación: Gemma Bayón 
Itinerancia: – Museo Nacional Centro de Arte Reina Sofía, Madrid (11-5-11 / 12-9-11)

– Centre Pompidou, París (19-10-11 / 9-1-12)
– Tate Modern, Londres (9-02-12 / 5-6-12) 
– Whitney Museum, Nueva York (Junio - Septiembre 2012) 

En estrecha colaboración con la Tate Modern de Londres, el Museo Reina Sofía acogió una retros-
pectiva de la artista japonesa Yayoi Kusama (Matsumoto, 1929), que ofrecía una visión global de sus
seis décadas de trabajo. La exposición pretendió mostrar la amplitud y profundidad de la producción
artística de Kusama, dando prioridad a los momentos de más intensa innovación de la artista a través
de una elenco de unas 150 piezas procedentes de la propia colección de la artista, de galerías y colec-
cionistas privados, así como de museos, estadounidenses y japoneses en su mayoría. 

La muestra se iniciaba con una selección de obras en papel, rara vez expuestas, y recorría el
viaje extraordinario de Kusama a través de materiales y de técnicas –dibujo, pintura, collages,
assemblages, escultura, instalaciones, películas y performances, edición y diseño de productos–

incluyendo no solo sus proyectos más elogiados y significativos, sino también series  menos cono-
cidas, como los collages fotográficos alucinógenos que creó al regresar a Japón. Recogía también
varias instalaciones de gran formato, como I´m Here, but Nothing, o Infinity Mirrored Room, con-
cebida esta última para la ocasión. La muestra se completó con la proyección de algunas de sus
más polémicas performances como Walking Piece o Kusama´s Self-Obliteration, y con una sala
dedicada exclusivamente a la documentación gráfica.
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Yayoi Kusama. 
El estudio de Kusama, 1962.
Colección Yayoi Kusama



James Castle. Mostrar y almacenar
Fechas: 18 de mayo de 2011 - 5 de septiembre de 2011
Sala: Edificio Sabatini. 3ª Planta (Zonas B y C2)
Organización: Museo Nacional Centro de Arte Reina Sofía
Comisariado: Lynne Cooke
Coordinación: Leticia Sastre

Nacido en una zona rural de Idaho, James
Castle (1899-1977) vivió al margen del
mundo del arte: su obra, constituida por
dibujos hechos con hollín, construcciones
con trozos cosidos de cartulinas coloreadas
y libros hechos a mano, no posee título, ni
fecha, ni indicación que revele cronología
alguna. Su enorme producción artística fue
conservada gracias a su cuidadosa y obsesiva
perseverancia, lo cual no deja de resultar
extraño en un artista que nunca demostró
especial querencia por el mundo del arte
profesional. Su reconocimiento se produjo
ya en los noventa, momento en que impor-
tantes instituciones museísticas, como el
Art Institute de Chicago o el American Folk
Art Museum de Nueva York, empezaron a
interesarse por adquirir y mostrar su obra;
hasta entonces había circulado en el ámbito
local o bajo la rúbrica de “arte marginal” o
“arte autodidacta”. 

Su tendencia hacia la esquematización,
el diseño de sus dibujos, la dimensión siniestra de sus objetos, tan cotidianos y foráneos al mismo
tiempo, o el interés por representar fragmentos arquitectónicos como si se trataran de proyec-
ciones del organismo humano revelan unas cualidades alternativas al régimen visual de la
segunda mitad del siglo XX. Una de las cualidades más singulares  era la presentación que él
mismo hacía de su obra en espacios improvisados, como graneros abandonados, donde distri-
buía sus trabajos de manera informal para la visita de familiares e invitados. La disposición de
las obras era también objeto de algunos de sus dibujos,  en los que se refleja que la teatralidad
de la representación visual era de extrema importancia para él, algo en lo que curiosamente
coincidía con los intereses de las tendencias más avanzadas del momento, como el minimalismo.
A través de una selección de alrededor de trescientas obras, la exposición intentó redefinir con-
ceptualmente su contribución al mundo del arte, subrayando los paralelismos existentes entre
su vida y su obra, que dan lugar a un verdadero autorretrato del artista.
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Vista de la exposición. Museo Nacional Centro de Arte Reina Sofía, 2011



Lygia Pape. Espacio imantado
Fechas: 25 de mayo de 2011 - 3 de octubre de 2011
Sala: Edificio Sabatini. 4ª Planta (Zonas D y E )
Organización: Museo Nacional Centro de Arte Reina Sofía 

en colaboración con el Projeto Lygia Pape
Comisariado: Manuel Borja-Villel y Teresa Velázquez
Coordinación: Rafael García
Itinerancia: – Museo Nacional Centro de Arte Reina Sofía, Madrid (25-5-11 / 3-10-11)

– Serpentine Gallery, Londres (7-12-11 / 19-2-12)
– Pinacoteca do Estado de São Paulo, São Paulo (17-3-12 / 13-5-12)

Lygia Pape (Nova Friburgo, 1927 - Río de Janeiro 2004) está considerada como una de las artistas
contemporáneas más experimentales del arte brasileño por la singularidad y constante mutación
de sus obras. Inició su carrera integrada en el concretismo brasileño del Grupo Frente. Junto a
artistas como Hélio Oiticica y Lygia Clark, abandonó este grupo en 1959 inaugurando el arte neo-
concreto, cuyo manifiesto está considerado el inicio del arte contemporáneo brasileño. Los tres
artistas desarrollaron una obra encaminada hacia su inclusión en la vida real.

Esta exposición quiso contribuir al conocimiento, estudio y difusión de la obra de Lygia Pape,
haciendo hincapié en aquellas obras en las que la artista, a partir de la idea mallarmiana de la
escritura de un libro imposible, articula un orden nuevo de relaciones posibles, en un empeño
por construir un lenguaje que permita hacer visible aquello que se le escapa. La muestra reunió
algunas de sus piezas más conocidas: desde sus Tecelares y Livros, hasta aquellas experiencias
menos difundidas, como son los Ballets Neoconcretos y su serie de películas experimentales.  Ade-
más de obras de alcance colectivo que han sobrevivido a través de imágenes, como As Ttéias.

Lygia Pape
Divisor, 1968. 
Museu de Arte
Moderna, Río de
Janeiro, 1990. 
Foto: Paula Pape.  
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Maja Bajevic. Continuará
Fechas: 27 de mayo de 2011 - 3 de octubre de 2011
Sala: Palacio de Cristal 
Organización: Museo Nacional Centro de Arte Reina Sofía
Coordinación: Patricia Molins

El proyecto Continuará, creado ex profeso por
Maja Bajevic (1967) para esta exposición del Pala-
cio de Cristal, parte del estudio de los eslóganes
políticos y económicos como el modo más directo
de dirigirse a las masas. La artista selecciona 100
eslóganes, uno por cada año a partir de 1911, tipi-
ficándolos según diferentes criterios: año, conte-
nido, pero también según criterios azarosos. “Al
situarlos todos al mismo nivel”, dice la artista en
su proyecto, “quiero llegar a una posición de neu-
tralidad y también a un cierto sentido de lo
absurdo”. A través de la recopilación de eslóganes,
formalizada mediante un archivo y una serie de fil-
maciones que se proyectan sobre un monumento
al que el público puede ascender, la artista quiere
rastrear los cambios de temperatura política y eco-
nómica, cómo y cuándo los mensajes desplazan su
peso de lo político a lo económico, de la izquierda
a la derecha, del entusiasmo a la resignación….

Como parte de la exposición se presentó una
performance los días 26-29 de mayo, 29-30 de
septiembre y 1-3 de octubre.
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Maja Bajevic
To Be Continued (Continuará), 2011. Instalación. 
Foto: Mixedmedia © Maja Bajevic



Leonor Antunes. Camina por ahí. Mira por aquí
Fechas: 10 de junio de 2011 - 5 de septiembre  de 2011
Sala: Edifico Sabatini. 3ª Planta (Zona C1)
Organización: Museo Nacional Centro de Arte Reina Sofía
Coordinación: Soledad Liaño

El modo de trabajo de Leonor Antunes (Lisboa,
1972) parte de elementos y objetos preexistentes,
investigando qué sucede al duplicarlos y/o reubi-
carlos en contextos –tanto temporales como espa-
ciales– que les son ajenos, y qué nuevos sentidos
y significados adquieren en ese desplazamiento.
Un ejemplo es el proyecto presentado en el Museo
Reina Sofía, donde la artista creó una instalación
escultórica con dos puntos de partida fundamen-
tales. Por un lado, tomó como referente un
momento determinante de la historia del arte
español, la década de los cincuenta del siglo
pasado y, en concreto, uno de los espacios arqui-
tectónicos más singulares de esa época: el pabellón
de Corrales y Molezún para la Exposición Inter-
nacional de Bruselas de 1958, trasladado después
a la Casa de Campo de Madrid. Por otro lado, la
película Witch’s Cradle (1943), de Maya Deren, un
filme que muestra el espacio expositivo que diseñó
Frederick Kiesler en Nueva York para presentar la
colección de arte moderno de Peggy Guggenheim.
Antunes realizó una serie de piezas escultóricas en
las que se recrean las estructuras modulares del
edificio de Corrales y Molezún y un vídeo inspi-
rado en la película de Maya Deren, donde, según
la propia artista, podemos ver estas piezas “como
si hubieran existido en otro lugar y se hubieran
adaptado, de repente, a la sala”.
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Leonor Antunes. El trayecto de la cuerda, 2011.
Película color, sin sonido, 16 mm, 6’
Cortesía de la artista y de Galerie Isabella Bortolozzi 



Elena Asins. Fragmentos de la memoria
Fechas: 15 de junio de 2011 - 31 de octubre de 2011
Sala: Edificio Sabatini. 3ª Planta (Zona A)
Organización: Museo Nacional Centro de Arte Reina Sofía
Comisariado: Manuel Borja-Villel
Asistencia de comisariado y coordinación: Belén Díaz de Rábago y Carmen Fernández Aparicio
Asesor del proyecto: Ángel Llorente Hernández

El año 1964 Elena Asins (Madrid, 1940) abandonó la pintura figurativa de corte expresionista
para adentrarse en el camino de la abstracción geométrica más rigurosa. El ambiente abierto y
de experimentación multidisciplinar en el que se integró la llevó a participar desde 1967, junto
con Julio Plaza, Ignacio Gómez de Liaño, Luis Lugan o Julián Gil, en la Cooperativa de Produc-
ción Artística y Artesana, y, posteriormente, en las reuniones para la aplicación de nuevas tec-
nologías en el arte celebradas en el Centro de Cálculo de la Universidad Complutense de Madrid.
Asins fue una de las pioneras en nuestro país en utilizar los ordenadores para el proceso de con-
cepción de las obras. Su deseo de conocer directamente las experiencias que se hacían fuera de
España en el campo del arte abstracto geométrico la impulsó a residir durante un tiempo en Ale-
mania, donde entró en contacto con el científico y filósofo Max Bense, uno de los fundadores de
la semiótica. A comienzos de los 80 viajó a Estados Unidos donde el lingüista y filósofo Noam
Chomsky la introdujo en la Columbia University de Nueva York. Posteriormente la artista con-
tinuó investigando y trabajando en el análisis del lenguaje plástico como sistema y proceso, línea
en la que sigue trabajando actualmente. 

Con un particular énfasis en los veinte primeros años de su trayectoria, esta exposición, la
más completa realizada hasta el momento sobre la artista, pretendió destacar la vitalidad, com-
plejidad y variedad de su trabajo, caracterizado siempre por una resolución formal depurada y
reduccionista, y abierto a un amplísimo abanico de formatos (poesía concreta, dibujo, libro, escul-
tura, instalación o vídeo) e intereses (música, arquitectura, urbanismo, etc.). 

Elena Asins. Sin título (Maqueta para Scale), s.f.
Cartón encolado y lápiz sobre cartón, 15 x 105 x 0,6 cm (maqueta nº 3/10). Colección de la artista
Foto: J. Cortés / R. Lores
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Andreas Fogarasi. La ciudad de color / Vasarely Go Home
Fechas: 14 de septiembre de 2011 - 9 de enero de 2012
Sala: Edificio Sabatini. Varios espacios
Organización: Museo Nacional Centro de Arte Reina Sofía
Coordinación: Leticia Sastre

A partir de una lectura histórica transversal y de un uso crítico del espacio expositivo, en este pro-
yecto producido por el Museo Reina Sofía dentro del programa Fisuras, el artista vienés Andreas
Fogarasi (1977), galardonado con el León de Oro por su instalación en el Pabellón de Hungría en la
52 Bienal de Venecia (2007), analiza el uso del arte abstracto como elemento de modernidad
durante la Guerra Fría y cómo ese hecho se puede relacionar con el proceso de conversión de las
ciudades contemporáneas en escenarios de representación y control. La exposición tenía como
pieza central el documental Vasarely Go Home, donde se daba cuenta de un doble aconteci-
miento que tuvo lugar el 18 de octubre de 1969 en la Kunsthalle Mücsarnok (Budapest). Ese
día se celebraba la inauguración de la primera gran retrospectiva que se le dedicó en Hungría
a Victor Vasarely (Pecs, 1908 - París, 1997), muestra que se presentó como un gesto de apertura
y de normalización política. A la vez un artista llamado János Major llevó a cabo una discreta

pero significativa intervención, acudió al
acto con un pequeño cartel en el que se leía
“Vasarely Go Home!” y que enseñó sigilosa-
mente a algunos de los asistentes. 

Además del documental,  Fogarasi ha ins-
talado una serie de paneles (construidos con
el mismo mármol blanco del pavimento del
Edificio Sabatini) que funcionan, a la vez,
como esculturas y como estructuras expositi-
vas. En estos paneles encontrábamos desde
imágenes de los proyectos que Vasarely diseñó
para decorar y personalizar las sombrías
fachadas de los bloques de pisos de los barrios
periféricos húngaros en los años sesenta y
setenta, hasta fotografías de escenas urbanas
contemporáneas que reflejan cómo el legado
de la modernidad se manifiesta en el diseño
del espacio público o en la llamada arquitec-
tura del espectáculo. La exposición también
incluía un grupo de paneles, sin fotografías ni
inscripciones textuales, cuyas formas abstrac-
tas están inspiradas en los logotipos de varias
instituciones internacionales de divulgación
cultural.
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Vista de la exposición. Museo Nacional Centro de Arte Reina Sofía, 2011



Aliguiero Boetti. Estrategia de juego
Fechas: 5 de octubre de 2011 - 5 de febrero de 2012
Sala: Edificio Sabatini. 3ª Planta (Zonas B, C, D, E y F)
Organización: Museo Nacional Centro de Arte Reina Sofía en coproducción con Tate Modern, 

Londres y The Museum of Modern Art, Nueva York
Comisariado:   Lynne Cooke, Mark Godfrey, Christian Rattemeyer
Coordinación: Soledad Liaño
Itinerancia:   – Museo Nacional Centro de Arte Reina Sofía, Madrid (5-10-11 / 5-2-12)

– Tate Modern, Londres (28-2-12 / 27-5-12) 
– The Museum of Modern Art, Nueva York (26-6-12 / 1-10-12) 

Planteada como la mayor retrospectiva de Alighiero Boetti que se había organizado hasta el
momento, abarcó toda su trayectoria artística, desde 1966 hasta su temprana muerte acaecida en
1994. Los comisarios, con el apoyo del Archivio y la Fondazione Alighiero Boetti, realizaron una cui-
dada selección de aproximadamente cien obras, prestando especial atención en mostrar al artista
como una de las figuras más fascinantes e influyentes de la segunda mitad del siglo XX. 

Artista inclasificable y reacio a ser constreñido en sistematizaciones artísticas, se convirtió, sin
embargo, en un referente original para toda la generación de artistas italianos e internacionales con-
temporáneos.  Uno de los objetivos fundamentales del discurso expositivo fue resaltar su capacidad
de transformar cualquier materia prima en una obra de arte. La complejidad conceptual, visual y
estética, siempre presentes en el trabajo de Boetti, es otro de los factores más interesantes que se
quiso resaltar, una complejidad, si bien austera y profunda, llena de un romanticismo y un misticismo
muy personales. Su interés por el trabajo colectivo y no protagónico tuvo también una amplia cober-
tura en esta muestra.
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Aliguiero Boetti. Mappa (Mapa), 1989-1991. Bordado sobre lino, 265 x 585 cm. Colección Chiara y Francesco Carraro, Venecia



René Daniëls. Una exposición es siempre parte de un todo mayor
Fechas: 20 de octubre de 2011 - 26 de marzo de 2012
Sala: Palacio de Velázquez
Organización: Museo Nacional Centro de Arte Reina Sofía y Van Abbemuseum de Eindhoven
Comisariado: Roland Groenenboom
Coordinación: Rafael García
Itinerancia: – Museo Nacional Centro de Arte Reina Sofía, Madrid (20-10-11 / 26-3-12)

– Van Abbemuseum, Eindhoven (12-5-12 / 2-9-12)

La obra de René Daniëls (Eindhoven, 1950) reactiva algunos elementos clave de las vanguardias
históricas, tratando de vincular las artes visuales con la literatura y la vida cotidiana. En su tra-
bajo desempeñan un papel fundamental la ironía, la ambigüedad y los dobles sentidos, a la vez
que se desbordan las fricciones entre abstracción y figuración, entre realidad y representación.
Más cercano a René Magritte, Francis Picabia, Marcel Duchamp o Marcel Broodthaers que a los
artistas neoexpresionistas de la década de los ochenta –con los que a menudo se le ha asociado–,
Daniëls concibe la pintura como un juego de apariciones y desapariciones, al tiempo que consi-
dera que la obra de arte no puede desligarse de su contexto social.

Esta exposición trató de explorar la complejidad visual y conceptual de su obra y, a través de
ésta, repensar el contexto social y cultural en el que se inscribe. La muestra presentó una extensa
selección de obras desde la década de los setenta hasta 1987 (año en el que sufrió un derrame
cerebral que le impidió seguir desarrollando su actividad pictórica).  Además, se incluyeron dife-
rentes materiales y documentos (cuadernos, bocetos, notas...) del archivo del artista y una serie
de películas en Súper 8 filmadas por Daniëls que nos acercan a una escena artística y cultural –la
contracultura punk de los años setenta y ochenta– que marcó su trayectoria vital y creativa.
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René Daniëls
Painting on the Bullfight
(Pintura sobre la corrida 
de toros), 1985 
óleo sobre lienzo
170,5 x 241 cm
Van Abbemuseum, Eindhoven
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Locus Solus. Impresiones de Raymond Roussel
Fechas: 26 de octubre de 2011 - 27 de febrero de 2012
Sala: Edificio Sabatini. 1ª Planta (A1)
Organización: Museo Nacional Centro de Arte Reina Sofía en coproducción con el Museu de Arte
Contemporânea de Serralves, Oporto
Comisariado: Manuel Borja-Villel, João Fernandes y François Piron
Coordinación: Antonia Fernández
Itinerancia: – Museo Nacional Centro de Arte Reina Sofía, Madrid (26-10-11 / 27-2-12)

– Museu de Arte Contemporânea de Serralves, Oporto (23-3-12 / 1-7-12)

Locus Solus ha sido la primera exposición importante realizada en torno a la figura y el legado de
Raymond Roussel (París, 1877 - Palermo, 1933), autor de una obra poética, novelística y teatral
sin parangón en la historia de la literatura, tanto por la singularidad de su universo narrativo y
visual como por la metodología que ideó y que, poco a poco, fue perfeccionando y complejizando. 

La exposición toma el título de sus dos obras más emblemáticas, Locus Solus e Impresiones
de África. En ella se analizó la influencia que ha tenido Roussel en el arte moderno y contempo-
ráneo a través de una selección de trabajos de una treintena de artistas. Una influencia que ya
reconocieron los surrealistas y otros creadores vinculados a las vanguardias históricas. La expo-
sición mostró cómo el complejo y ambicioso proyecto estético-literario de Roussel ha sido una
fuente de inspiración fundamental tanto para numerosos artistas visuales (Salvador Dalí, Francis
Picabia,  Rodney Graham) como para autores de otras disciplinas, desde la filosofía (Michel Fou-
cault) a la literatura (John Ashbery, Julio Cortázar). De este modo, su obra se utiliza como punto
de partida para realizar una lectura oblicua y transversal de la historia del arte del siglo XX.

Locus Solus
Escena de la 
representación de 
Impressions d’Afrique 
en el Théâtre Antoine,
París, 1912.
Fotografía b/n
18,2 x 23,9 cm
Colección John Ashbery.
Cortesía The Flow Chart 
Foundation



Soledad Sevilla. Escrito en los cuerpos celestes
Fechas: 10 de noviembre de 2011 - 29 de abril de 2012
Sala: Palacio de Cristal
Organización: Museo Nacional Centro de Arte Reina Sofía
Coordinación: Patricia Molins

Soledad Sevilla (Valencia, 1944) presentó en el Palacio de Cristal del Parque del Retiro la insta-
lación Escrito en los cuerpos celestes, creada específicamente para dicho espacio. Se trataba de
una estructura de aluminio y policarbonato impreso que reproducía la bóveda del propio Palacio
y recreaba la imagen del cielo nocturno. Esta obra es la instalación de mayor tamaño de las que
la artista ha venido realizando en su última etapa de trabajo, iniciada a principios de los años
noventa, en las que explora las relaciones entre la luz, la materia y el espacio. Para ello crea ele-
mentos sutiles que conviven con los elementos existentes y los activan al potenciar sus aspectos
cambiantes, especialmente la luz. Estas obras muestran un interés por los valores atmosféricos
y espaciales –puestos de relieve mediante estructuras abstractas– que ya aparecía en su obra
anterior bidimensional, aunque a primera vista pueda pensarse que se alejan de ella. 
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Soledad Sevilla
Escrito en los
cuerpos celestes.
Instalación,
Palacio 
de Cristal, 2011



Muntadas. Entre/Between
Fechas: 23 de noviembre de 2011 - 26 de marzo de 2012
Sala: Edificio Sabatini. 4ª Planta (Zonas D, E y F) y 1ª Planta (Sala de Protocolo)
Organización: Museo Nacional Centro de Arte Reina Sofía
Comisariado: Daina Augaitis
Coordinación: Soledad Liaño
Itinerancia: – Museo Nacional Centro de Arte Reina Sofía, Madrid (23-11-11 / 26-3-12)

– Fundação Gulbenkian, Lisboa (31-5-12 / 2-9-12)
– Jeu de Paume, París (15-10-12 / 27-1-13)

La exposición se planteó como una constelación de ideas que atravesaba los cuarenta años de tra-
yectoria artística de Antoni Muntadas (Barcelona, 1942), uno de los pioneros del arte conceptual y
del media art. Muntadas utiliza la performance, el vídeo, la fotografía, instalaciones multimedia,
publicaciones, Internet, e incluso el arte público, con el fin de analizar cuestiones políticas y sociales,
claves en nuestra era. Su interés se dirige a la relación entre lo público y lo privado, a las dinámicas
de la arquitectura oficial y de otros marcos sociales, y a los flujos de información según la situación
de los medios. Entre sus trabajos fundamentales que formaron parte de la exposición, se encuentran
The Board Room (1987), que presenta las relaciones entre la economía, los medios y la religión, o
Between the Frames (1983-1993), obra que revela los complejos funcionamientos del mundo del
arte. Además se exhibieron piezas como The File Room (1994), un archivo online de la censura; y su
serie en curso On Translation, iniciada en 1995, que trata sobre la interpretación y la transcripción
del fenómeno y la situación cultural. La retrospectiva se vio completada con un proyecto específico
que el artista preparó para esta ocasión, Situación 2011, y que se presentó por primera vez al público
en este contexto.
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Antoni Muntadas. The Board Room, 1987
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Emilio Ambasz. Invenciones: arquitectura y diseño
Fechas: 2 de diciembre de 2011 - 16 de enero de 2012
Lugar: Edificio Sabatini. 3ª Planta (Zona A)
Organización: Museo Nacional Centro de Arte Reina Sofía
Coordinación: Fernando López

La exposición Emilio Ambasz: arquitectura y diseño presentó a través de maquetas, objetos, dibu-
jos, fotografías y material audiovisual un recorrido por las principales obras del arquitecto y dise-
ñador gráfico e industrial de origen argentino Emilio Ambasz (1943), reconocido en el libro de
James Wines Green Architecture como “precursor de la arquitectura verde”.
La arquitectura de Emilio Ambasz ha desafiado ideas preconcebidas sobre la construcción, pro-
poniendo diseños verdes para hospitales, invernaderos, rascacielos, viviendas, edificios de ofici-
nas o grandes almacenes. “Mi apuesta existencial atañe a la poesía, y un compromiso con la
justicia es, para mí, una de las condiciones necesarias, aunque no suficientes, para alcanzar una
meta tan alta”, ha escrito. En su trabajo, nubes de niebla pueden potenciar la sencilla geometría
de una piazza, un invernadero cristalino envolver unos grandes almacenes o unos módulos de
oficinas flotar en un estanque. 

La exposición  dio cuenta de su preocupación por el paisaje y la arquitectura, por la presencia
de la luz, el rumor del agua, la manipulación de la perspectiva y el uso humano del espacio para
engendrar sentimientos de esperanza y tranquilidad. En palabras del arquitecto: “Debemos crear
imágenes alternativas donde se proponga una vida mejor que guíe nuestras acciones en el futuro,
si no queremos perpetuar el presente. Creo que todo proyecto arquitectónico que no intente pro-
poner nuevos o mejores modos de existencia es poco ético. Esta tarea puede turbar la imaginación
y paralizar las esperanzas, pero no podemos sustraernos de esa búsqueda”. 

Emilio Ambasz
Emilio’s Fally: Man 
is an Island, 1987. 
Fotografía: 
Louis Checkman



Lili Dujourie
Initialen der stilte, 2007.
Arcilla, hierro, madera
Colección LD.
Foto: Daem Kristien
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Lili Dujourie. La naturaleza es sabia
Fechas: 10 de junio - 25 de septiembre de 2011
Lugar: Abadía del Monasterio de Santo Domingo de Silos (Burgos)
Organización: Museo Reina Sofía
Comisariado: Lynne Cooke
Coordinación: Beatriz Jordana

La obra de Lili Dujourie (Roeselare, Bélgica, 1941) juega con la sensualidad e inmediatez de los
materiales, remarca la teatralidad de la obra artística (su dimensión escenográfica y procesual),
indaga en la relación entre naturaleza y cultura y sitúa lo decorativo y ornamental en un lugar
central. Sus vídeos, dibujos, instalaciones y esculturas hablan del paso del tiempo y se mueven
entre lo figurativo y lo abstracto, generando una cierta sensación de melancolía y buscando una
comprensión emocional del espacio.

La exposición incluye una selección de obras de diferentes momentos de su trayectoria, las
cuales establecen un diálogo histórico y estético con  la Abadía de Santo Domingo de Silos. En la
antecámara de la galería,  se ha instalado la obra  Maagdendale (1982), primera de una serie de
esculturas de terciopelo creada en los años ochenta, en las que concita  asociaciones religiosas
con alusiones al Renacimiento y al Barroco. En la galería se muestran obras de dos series dife-
rentes: Initialen der stilte son un conjunto de piezas escultóricas de arcilla, que evocan formas
orgánicas (hojas, huesos, raíces…), como “naturalezas muertas” en las que se lleva a cabo una
reflexión poética sobre el tiempo y la memoria. La segunda serie, creada expresamente para la
exposición, son pequeñas esculturas de papier maché, inspiradas en flores que se cultivan en
Europa desde la Antigüedad clásica por sus propiedades medicinales, que recuerdan que en la
Edad Media los monasterios, como el de Silos, fueron los custodios de este saber tradicional. 


