
En el año 2014 se han celebrado en el Museo Reina Sofía quince exposiciones dirigidas y coor-
dinadas desde el Departamento de Exposiciones. En su mayoría han sido proyectos organizados
y producidos por el propio Museo, si bien se ha colaborado estrechamente con distintas institu-
ciones y centros de arte internacionales en la realización de algunas muestras.

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

Cabe señalar en primer lugar dos importantes exposiciones de tesis: Playgrounds. Reinventar
la plaza y Un saber realmente útil. La primera de ellas fue un proyecto propio del Museo comisa-
riado por Manuel Borja-Villel, Teresa Velázquez y Tamara Díaz; la segunda se encomendó al
colectivo internacional WHW (What, How and for Whom). Sin ser una la segunda parte de la
otra, estos proyectos se insertaban en una de las líneas de trabajo e interés abiertas por el Museo
en los últimos años, como es la cuestión de toma de conciencia del hombre como ser social, agen-
cia e individuo dentro de una colectividad, y la función del arte como instrumento dentro de una
educación emancipadora. 

Por un lado, destacan también las exposiciones monográficas en las que, sin una voluntad pura-
mente retrospectiva, se ha llevado a cabo una aproximación a los trabajos y propuestas de una serie
de artistas que ha tomado como motivo desencadenante del proyecto y discurso expositivo una
figura o una razón plástica. En este sentido destaca la exposición consagrada a Richard Hamilton,
realizada en colaboración con la Tate Modern y en cuya gestación intervino el propio artista antes
de su muerte. Ha sido la muestra más importante desde la antológica que le dedicó la Tate en 1992. 

La diversidad de medios, soportes y metáforas se reconocía en la exposición que repasaba la
trayectoria mexicana de Mathias Goeritz, concebida a partir del principio de línea quebrada del
dibujo sintético de una serpiente. Organizada por el Museo Reina Sofía con la colaboración de
Fomento Cultural Banamex y el Museo Amparo, tras presentarse en Madrid la exposición viajará
en 2015 a Ciudad de México y Puebla.

exposiciones
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Especial fue la muestra monográfica El tiempo y las cosas. La casa estudio de Hanne Darboven,
para la que el Museo contó con la colaboración de Deichtorhallen y Sammlung Falckenberg de
Hamburgo. En la exposición se recreó el particular ambiente cotidiano en el que Darboven tra-
bajaba y vivía. También originales en su planteamiento fueron las muestras Wols. El cosmos y la
calle; Las biografías de Amos Gitai y la dedicada al artista italiano Luciano Fabro en el Palacio de
Velázquez.

En colaboración con el MuHKA de Amberes, la Charlottenburg Kunsthal de Copenhague y
la Fundació Antoni Tàpies de Barcelona, se ha realizado Kerry James Marshall. Pintura y otras
cosas. Tras su paso por Amberes y Copenhague, en España la muestra se dividió en dos exposi-
ciones simultáneas y complementarias, presentándose en la Fundació Tàpies la obra más
reciente y en el Palacio de Velázquez un considerable número de obras que pusieron de mani-
fiesto la intensa trayectoria del artista.

Pintura e intensidad se aunaron en la exposición que recuperó para el público la obra de la
artista española Patricia Gadea: Atomic-Circus. 

Por otro lado, destacan aquellas exposiciones, como la de la holandesa Elly Strik y el artista
español Juan Luis Moraza, en las que la presentación de trabajos anteriores junto a sus más
recientes proyectos daban cuenta de la continuidad formal y conceptual en su obra, revelándose
abiertamente las imágenes y categorías literarias, políticas, sociales y culturales sobre las que se
sustentan sus propuestas. 

De los proyectos específicos encargados por el Museo sobresalen las propuestas que Domi-
nique Gonzalez-Foerster y la pareja Janet Cardiff & George Bures Miller han realizado en el
Palacio de Cristal, donde convergían exposición y proyecto artístico. 

El Departamento de Exposiciones ha mantenido activo el Programa Fisuras en 2014, que
contó con la presencia de la artista sudafricana Tracey Rose. En este sentido, y consustancial al
programa, se apoyó la producción de su proyecto específico (x), filmado en el propio Museo y en
exteriores de Madrid y presentado en Espacio Uno y Sala de Bóvedas del Edificio Sabatini.

Además, desde el Departamento de Exposiciones se ha llevado a cabo el seguimiento de aque-
llas exposiciones que, tras presentarse en el Museo Reina Sofía, han itinerado a otras sedes, como
la de Antoni Muntadas Entre/Between, que tras su paso por la Fundação Gulbenkian de Lisboa
y el Jeu de Paume de París, viajó a la Vancouver Art Gallery de octubre de 2013 a febrero de 2014.
También la retrospectiva de Cildo Meireles, que en 2014 se clausuró en la Fundación Serralves
de Oporto y a continuación se presentó en Hangar Bicocca de Milán, y Perder la forma humana:
una imagen sísmica de los años ochenta en América Latina, que tras clausurarse en el Museo de
Arte de Lima (MALI) en marzo de 2014,  se presentó en el MUNTREF de Buenos Aires, de mayo
a agosto de 2014.
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Elly Strik. Fantasmas, novias y otros compañeros
Fechas: 21 de enero - 26 de mayo de 2014
Lugar: Edificio Sabatini. 3ª Planta. Salas C1 y D
Organización: Museo Nacional Centro de Arte Reina Sofía
Coordinacion: Patricia Molins

Concebida específicamente para las salas del Museo Reina Sofía, Fantasmas, novias y otros com-
pañeros ha sido la primera exposición de Elly Strik (La Haya, Países Bajos, 1961) en nuestro país.
La muestra, que combinaba obra nueva y trabajos anteriores, incluía alrededor de cien obras. Domi-
naban las salas sus dibujos de grandes dimensiones, de grafito y óleo sobre papel, y de ejecución
elegante y limpia. A partir de reconocibles cabezas (retratos), la artista explora el potencial de los
procesos de metamorfosis física en paralelo al propio proceso de creación artística (un proceso que
es, por naturaleza, transformador). Las obras reunidas en esta exposición confrontaban al espec-
tador con formas y figuras de apariencia mutante (encarnaciones de distintos estados del ser), gene-
rando un intenso efecto de extrañamiento y enunciando que la construcción de la identidad es
siempre un proyecto inacabado y que el proceso creativo constituye, en última instancia, un acto
de reproducción individual por el que el artista es capaz de subvertir las leyes naturales.

El trabajo de Elly Strik denota su especial interés por aquellos artistas visionarios que han
sondeado los umbrales de la naturaleza humana, como James Ensor o Francisco de Goya. Así,
en el recorrido de la exposición, hubo una sala dedicada al artista español, cuya obra Strik ha visi-
tado en repetidas ocasiones en sus diferentes visitas a España. Con esas figuras y referentes, ha
configurado una obra basada en la precariedad existencial del sujeto contemporáneo y el esta-
blecimiento de una compleja genealogía que le sigue ligando a sus ancestros. En sus obras se
reconocía el poder performativo que sigue teniendo el pensamiento mítico y la lógica del ritual.
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elly strik. 
Freud’s Sofa, 
2007-2013



Tracey Rose. (x)
Fechas: 28 de enero - 26 de mayo de 2014
Lugar: Edificio Sabatini, Espacio Uno y Sala de Bóvedas (Programa Fisuras)
Organización: Museo Nacional Centro de Arte Reina Sofía
Coordinación: Beatriz Jordana

Por primera vez en España en una exposición individual, la artista Tracey Rose (Durban, Sudáfrica,
1974) presentó el proyecto inédito titulado (x). Estaba conformado por una vídeo-instalación
(Espacio Uno) y por la configuración de un espacio de energía a partir de dos piezas fundamen-
tadas en elementos lumínicos, acústicos y cromáticos, donde los aspectos simbólicos de las for-
mas y de los distintos componentes vehiculaban dichas energías hasta envolver al espectador.
Estos elementos podían interpretarse bajo el prisma de las fuerzas telúricas y la asignación de
cualidades mágicas a los materiales reunidos. Para la vídeo-instalación, Tracey Rose grabó una
performance siendo el Museo uno de sus principales escenarios, además de distintos lugares de
la ciudad de Madrid. La obra ocupaba dos ámbitos del Museo; la intervención propuesta en cada
uno de ellos servía de complemento explicativo y conceptual del otro elemento.
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“Exterminate all the Brutes”, escena de La Nave Madre, 2013. En la imagen: Tracey Rose y Javier Montero
Fotografía de Christopher Wessels



Las biografías de Amos Gitai
Fechas: 4 de febrero - 19 de mayo de 2014
Lugar: Edificio Sabatini. 3ª Planta. Salas E y F
Organización: Museo Nacional Centro de Arte Reina Sofía 
Comisariado: Jean-François Chevrier
Asistente de Comisariado: Élia Pijollet
Coordinación: Leticia Sastre

El punto de partida de esta exposición fue la orientación documental y (auto)biográfica de la
obra de Amos Gitai (Haifa, Israel, 1950). Arquitecto de formación (oficio al que renunció para
no contribuir a la colonización de los Territorios Ocupados), desde que inició sus carrera a finales
de la década de los setenta se ha servido de la imagen grabada y del montaje para analizar y disec-
cionar la conexión entre biografía e historia, entre el destino individual y el colectivo. 

La muestra, que podía entenderse como un caso de estudio dentro del proceso de investiga-
ción iniciado por el comisario en la exposición Formas biográficas. Construcción y mitología indi-
vidual (2013), sirvió para desplegar la constelación de personajes que Gitai ha ido retratando y
construyendo con su filmografía. La muestra se dividía en nueve salas estructuradas a partir de
fragmentos de sus películas; dichos fragmentos servían de marco para un recorrido por su historia
familiar, jalonado por conceptos como el hogar, el exilio, el control social o la utopía.
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Wadi Salib (Haifa), foto Amos Gitai, ca. 1998



Wols. El cosmos y la calle
Fechas: 13 de febrero - 26 de mayo de 2014
Lugar: Edificio Sabatini. 3ª Planta. Salas B-C2
Organización: Museo Nacional Centro de Arte Reina Sofía
Comisariado: Guy Brett
Coordinación: Fernando López

Más que una retrospectiva,
esta exposición presentó dos
aspectos de la obra de Otto
Wolfgang Schulze, Wols (Ber-
lín, 1913 - París, 1951). Por un
lado, los dibujos, grabados
y acuarelas «abstractos» pro-
ducidos durante la Segunda
Guerra Mundial y la posgue-
rra; por otro lado, mostró sus
trabajos fotográficos realiza-
dos poco antes de la guerra,
aproximadamente entre 1932
y 1938.

La mención a la calle en el
título de la muestra remitía a
lo cotidiano, lo terrenal, los
detalles prácticos de la  exis-
tencia humana, que quedaban
de manifiesto en sus fotogra-
fías; mientras que el cosmos
fue convocado como sinó-
nimo de sus dibujos, en los
que configuraba una visión de
la energía universal expresada
en fluidas construcciones de
formas biológicas y orgánicas.
Ambas esferas no resultaban
excluyentes ni tan distantes
como pudiera parecer. La visión de la vida cotidiana de Wols tenía una cualidad alucinatoria que
roza el surrealismo; mientras que su cosmos se materializaba a través de los movimientos de la
mano y las energías que la atraviesan. A este propósito el artista señalaba: «Narramos nuestras
pequeñas historias terrenales en pequeños trozos de papel».
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Wols, Sin título, 1942. Tinta y acuarela sobre papel. 14,3 x 10,1 cm. Dación 2011 
Centre Pompidou. Musée national d’art moderne / Centre de création industrielle, París



Dominique Gonzalez-Foerster. SPLENDIDE-HOTEL
Fechas: 13 de marzo - 19 de octubre de 2014
Lugar: Palacio de Cristal
Organización: Museo Nacional Centro de Arte Reina Sofía
Comisariado: João Fernandes
Coordinación: Soledad Liaño

El proyecto expositivo SPLENDIDE-HOTEL de Dominique Gonzalez-Foerster (Estrasburgo,
Francia 1965) fue un trabajo específico para el Palacio de Cristal por el que proponía un viaje
que transportaba al espectador a espacios y tiempos donde lo imaginario se mezclaba con lo real,
y donde la literatura tenía un papel clave como ejemplo para habitar ese mundo onírico, llevando
así a la obra de arte más allá del significado de los objetos. 

El Palacio de Cristal constituía el núcleo y punto de partida de su propuesta; revisó mediante
una puesta en escena ambiental el contexto decimonónico en el que el edificio había sido cons-
truido. Nombres como Arthur Rimbaud, Thomas Mann y Marcel Proust fueron convocados en
este Palacio-invernadero junto a los nombres de hoteles balnearios de la Europa finisecular, todos
ellos coetáneos. Una alfombra cubría el suelo de una estancia cerrada y acristalada; a su alrededor,
varias mecedoras invitaban al espectador a sentarse y a ser partícipes de la obra, sumergiéndose
en la lectura de alguno de los muchos libros que la artista seleccionó para la ocasión. José Rizal,
Fiódor Dostoievski, Rubén Darío, H. G. Wells o Enrique Vila-Matas eran algunos de los autores
propuestos para este viaje.
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Splendide Hotel, Evian. Cortesía L’Illustration
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El tiempo y las cosas. La casa-estudio de Hanne Darboven
Fechas: 25 de marzo - 1 de septiembre de 2014
Lugar: Edificio Sabatini. 3ª Planta. Zona A 
Organización: Museo Nacional Centro de Arte Reina Sofía en colaboración con Deichtorhallen / 

Sammlung Falckenberg, Hamburgo
Comisariado: João Fernandes
Coordinación: Soledad Liaño

Conocida por sus obras de gran tamaño en las que combina el dibujo geométrico, las series numé-
ricas, la imagen y la escritura, a Hanne Darboven (Múnich, 1941 - Hamburgo, 2009) se la ha aso-
ciado con las prácticas conceptuales, aun cuando el carácter inequívocamente subjetivo del
proceso de ejecución y materialización de sus trabajos, con referencias autobiográficas y men-
ciones al lugar de producción, revelan un distanciamiento consciente de dicha etiqueta.

La exposición se propuso como una reconstrucción parcial del estudio de Darboven, reuniendo
para ello una amplia selección de objetos de muy diversa índole ( juguetes, maniquíes, instrumentos
musicales, artículos promocionales, souvenirs procedentes de distintos rincones del mundo...), así
como obras propias, dispuesto y acumulado todo ello en su casa familiar de Am Burgberg, lugar en
el que vivió y trabajó durante toda su vida (salvo una breve estancia de dos años en Nueva York a
mediados de los años 60). De este modo, se quería poner de manifiesto la idea del taller como un
gabinete de maravillas y curiosidades característico de los siglos XVI y XVII, esto es, como un com-
plejo, íntimo y fascinante universo. A partir de una cata, porción o sección en su estudio, se quiso
ahondar en la lógica interna que une cada uno de sus elementos, frente a la aleatoriedad sobre la
que cabría pensar que ha sido construido. Acumulación y sobriedad fue el binomio que vertebraba
el recorrido, pues las piezas reunidas no solo revelaban que la artista poseía un comportamiento
disciplinado; además evidenciaban su persistencia en una línea de trabajo dirigida a la creación de
meta arquitecturas de tiempo, donde lo temporal en su despliegue invade el ámbito espacial.

Detalle de una mesa 
en la casa-estudio de 
Hanne Darboven. 
Cortesía Fundación 
Hanne Darboven



Playgrounds. Reinventar la plaza
Fechas: 29 de abril - 22 de septiembre de 2014
Lugar: Edificio Sabatini. Salas A1 
Organización: Museo Nacional Centro de Arte Reina Sofía
Comisariado: Manuel Borja-Villel, Tamara Díaz y Teresa Velázquez
Comité científico: Lars Bang Larsen, Beatriz Colomina, Marcelo Expósito, João Fernandes y    

Rodrigo Pérez de Arce
Coordinación: Tamara Díaz, Rocío Robles Tardío y Beatriz Jordana

A partir del término playground, la exposición proponía una aproximación histórico-artística al espa-
cio de juego y a su potencial socializador, transgresor y político desde los inicios de la modernidad
hasta nuestros días. La evidencia de que la extensión del capitalismo en la producción y el consumo
trajo consigo un elemento alienante que se impuso rápidamente en los modos de vida, pautando
progresiva e implacablemente la reconversión del tiempo libre en tiempo de consumo, constituyó
el principio de partida de la exposición. En la sociedad postindustrial esta transformación radical
afectó de pleno al espacio público que ha sido objeto de apropiación simbólica por las grandes fuerzas
económicas. Partiendo del referente carnavalesco como expresión irreverente y popular que altera
el orden establecido, la muestra interrogaba la dimensión colectiva del juego, así como la necesidad
social de un espacio propio para la construcción de una nueva esfera pública.

Con cerca de 300 obras, se abordaba cómo desde las prácticas artísticas se ha contribuido a
la redefinición del espacio público explorando la ciudad como tablero de juego, interrogando la
actualidad del carnaval, reivindicando el derecho a la pereza, reinventando la plaza como el lugar
de la revuelta y descubriendo las posibilidades de un nuevo mundo a partir de sus desechos. La
muestra asumía el modelo playground como una interrogación ideológica de un presente alie-
nado y consumista.
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Sad Playground, como 
lo encontró Peter Fischli 
en la World Wide Web, 2013 



Kerry James Marshall. Pintura y otras cosas
Fechas: 12 de junio - 26 de octubre de 2014
Lugar: Palacio de Velázquez
Organización: MNCARS en coproducción con MuHKA, Amberes, Charlottenburg Kunsthal,
Copenhague y Fundació Antoni Tàpies, Barcelona
Comisariado: Nav Haq
Coordinacion: Patricia Molins
Itinerancia: MuHKA, Amberes, 3 de octubre de 2013 - 2 de febrero de 2014

Charlottenburg Kunsthal, Copenhague, 27 de febrero - 4 de mayo de 2014
Fundació Antoni Tàpies, Barcelona, 10 de junio - 26 de octubre de 2014 (Obra reciente)
MNCARS, Madrid, 12 de junio - 26 de octubre 2014 (Retrospectiva)

La exposición Kerry James Marshall:
pintura y otras cosas ha sido una de
las muestras más amplias dedicadas
a este autor norteamericano. El tra-
bajo de Kerry James Marshall (Bir-
mingham, Alabama, 1955) se funda
en el tratamiento de temáticas rela-
cionadas con la vida, la cultura y la
historia afroamericanas, con lo que
aporta nuevas visiones a cuestiones
relacionadas con la política racial, la
representación cultural y la emanci-
pación social. Las obras reunidas
ilustraban que una constante en su
trabajo ha sido la reflexión acerca de
la «negritud» (blackness). Reivindi-
cando lo que él ha denominado «lo negro», idea polisémica cargada de implicaciones visuales, cultu-
rales y estéticas, se ha comprometido a compensar la ausencia de cultura negra en los espacios
museísticos, algo que considera está representado de forma marginal tanto en lo referente a la temá-
tica como en lo referente a los autores. 

La exposición también puso de manifiesto cómo, buceando en la historia del arte, el artista denun-
cia lo que llama «vacío en el banco de imágenes», cuestionando los sistemas de legitimación existentes.
No obstante, sin limitarse a la denuncia, se comprobó que la suya era una pintura afirmativa, técnica-
mente compleja y arriesgada en la invención de nuevas imágenes que contribuyen a llenar ese vacío,
inspirándose tanto en la cultura popular —el cine y el cómic principalmente— como en el arte. 

La presentación del Museo Reina Sofía mostró la obra pictórica anterior al año 2000 y se
acompañó de un programa digital donde visualizar conversaciones con el artista; coincidió en el
tiempo con la exposición de la Fundació Tàpies, la cual se centró en su obra más reciente en diver-
sos formatos.
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Kerry James Marshall, Better Homes, Better Gardens [Mejores casas, mejores jardines], 
1994 Denver Art Museum Collection 
Fotografía cortesía del Denver Art Museum



Richard Hamilton
Fechas: 26 de junio - 13 de octubre 2014
Lugar: Edificio Sabatini. 3ª Planta. Salas B, C, D, E y F
Organización: Museo Nacional Centro de Arte Reina Sofía en colaboración con Tate Modern
Comisariado: Vicente Todolí y Paul Schimmel
Coordinación: Rafael García
Itinerancia: Tate Modern, Londres, 13 de febrero de 2014 - 26 de mayo de 2014

Museo Nacional Centro de Arte Reina Sofía, Madrid, 
24 de junio 2014 - 13 de octubre 2014

Con una selección de más de 250 obras reali-
zadas entre 1949 y 2011, esta exposición ofre-
ció un exhaustivo recorrido por la obra de
Richard Hamilton (Londres, 1922-2011),
figura clave del Pop Art y uno de los artistas
británicos más influyentes del siglo XX. El obje-
tivo fue mostrar de qué manera este artista
logró construir un incisivo y polifacético dis-
curso iconográfico que, con un aspecto lúdico
e irónico, planteaba una reflexión crítica, no
exenta de un cierto componente de fascina-
ción, sobre la sociedad de consumo y el imagi-
nario mediático contemporáneo, al tiempo
que exploraba y desbordaba los límites entre
lo popular y lo culto, lo natural y lo artificial, lo
figurativo y lo abstracto.

La muestra, el último proyecto expositivo
en el que participó directamente Hamilton,
dio cuenta de la gran variedad de medios,
géneros y temáticas utilizados y abordados por
este artista a lo largo de su carrera: desde la
fotografía, el dibujo o el grabado hasta el diseño industrial, la publicidad o la manipulación digital
de imágenes; desde el retrato y el autorretrato y los interiores hasta las indagaciones de carácter
metalingüístico (por ejemplo, acerca de las limitaciones de las diferentes formas de representación
o la relación entre visión y movimiento), pasando por la crítica política o la reflexión sobre el consu-
mismo y la cultura de masas.

Dividida en catorce apartados y con un aparente orden cronológico, la exposición reunió obras
emblemáticas de Hamilton: su diseño para la cubierta del popularmente conocido como «White
Album» de los Beatles; o sus polémicas series pictórico-fotográficas Swingeing London 67 y My
Marilyn. Además, se recrearon varias de las instalaciones expositivas que Hamilton diseñó (o en cuyo
diseño participó activamente): Growth and Form, Man Machine and Motion, Fun House y an Exhibit.
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Richard Hamilton, Advertisement [Anuncio], 1975
Serigrafía. Colección particular



Juan Luis Moraza. república
Fechas: 14 de octubre de 2014 - 2 de marzo de 2015
Lugar: Edificio Sabatini. 3ª Planta. Zona A
Organización: Museo Nacional Centro de Arte Reina Sofía
Comisario: João Fernandes
Coordinación: Gemma Bayón

república fue una exposición de Juan Luis
Moraza (Vitoria, 1960) que reunía una
amplia selección de sus obras y en la que,
estructurada en secciones, examinaba el
museo como sistema de convenciones y
posibilidades de ciudadanía. Para ello optó
por la escultura como el lenguaje discipli-
nar más adecuado a una reflexión acerca
de la obra de arte como condensación
material, una integración de un espacio
categorial de materialidades (real, imagi-
naria, y simbólica), pero también impli-
caba la cuestión misma de representación
y realidad.

La noción de república planteada refe-
ría a una confluencia de modelos orgáni-
cos, computacionales y políticos para la
comprensión de la complejidad simultá-
neamente descentralizada y jerarquizada
inherente tanto al sujeto humano como a
sus vínculos.

Partiendo del presupuesto de que uno
de los problemas de la democracia con-
temporánea es el dilema que afronta cada
ciudadano entre la pasividad y sus posibilidades de participación en la vida social, Moraza ha
contemplado el museo como un espacio de convergencia entre el ciudadano-artista y el espec-
tador-ciudadano; esto es, el museo como espacio de interpretación y transformación. De este
modo, el artista ha propuesto un lugar que se transforma en un sistema de «implejidades», tér-
mino con el que designa la encrucijada entre la complejidad y la implicación, entre los derechos
y las responsabilidades del juego social asumido por el museo.
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Juan Luis Moraza, Retrato republicano, 2014



Un saber realmente útil
Fechas: 28 de octubre de 2014 - 9 de febrero de 2015
Lugar: Edificio Sabatini. Sala A1
Organización: Museo Nacional Centro de Arte Reina Sofía en el marco del proyecto 

«Los usos del arte» de la red de museos europeos L’Internationale.
Comisariado: WHW (What, How and for Whom)
Coordinación: Fernando López y Beatriz Velázquez

La noción de un «saber realmente útil» apareció a principios del siglo XIX en el contexto de la toma
de conciencia obrera acerca de una necesidad de auto-educación. En las décadas de 1820 y 1830, las
organizaciones obreras del Reino Unido introdujeron esta fórmula para describir un conjunto de
saberes que abarcaba varias disciplinas «no prácticas», tales como la política, la economía y la filosofía,
en oposición a los «saberes útiles» pregonados por los patronos, quienes tiempo antes empezaron a
aumentar la inversión en el avance de sus empresas a través de la financiación de la educación de los
obreros en habilidades y disciplinas «pertinentes» como la ingeniería, la física, la química o las mate-
máticas. Recuperando las olvidadas luchas de clase del capitalismo temprano, el título de la exposi-
ción suponía una indagación en un «saber realmente útil» desde una perspectiva contemporánea.

La muestra intentaba posicionar la noción de pedagogía crítica como un elemento crucial en
las luchas colectivas, así como investigar la tensión entre la emancipación individual y la emanci-
pación social a través de la educación, en ejemplos tanto históricos como actuales, y su relación
con formas organizativas capaces de liderar una resistencia unificada a la reproducción del capital.
Al hacerlo, la exposición insistía en el uso colectivo de recursos, acciones y experimentos públicos,
bien olvidados o bien bajo amenaza de erradicación, tomando el museo como espacio pedagógico
dedicado al análisis de formas artísticas interconectadas con relaciones sociales reales o deseadas.

La muestra incluyó una mediación intensiva concebida como parte del proyecto, alentando
la comunicación con el público y su participación activa.

Memoria de actividades 2014 121

straub & Huillet. En rachâchant, 1982
Película de 35 mm transferida a vídeo,
b/n, sonido, 7’
Cortesía )Intermedio(



Patricia Gadea. Atomic-Circus
Fechas: 4 de noviembre de 2014 - 5 de enero de 2015
Lugar: Edificio Sabatini. 3ª Planta.
Organización: Museo Nacional Centro de Arte Reina Sofía
Comisariado: Virginia Torrente
Coordinación: Rafael García

Atomic-Circus fue la primera retrospectiva dedicada a la obra de la artista Patricia Gadea (Madrid,
1960 – Palencia 2006), personaje destacado en la renovación de la pintura española de las décadas
de los 80 y 90. Su pintura surgió en un momento de experimentación al amparo de la movida madri-
leña y de un ambiente de euforia provocado por el cambio democrático.

Su obra se sustentaba en la apropiación de elementos del cómic, en la cita a personajes de la
cultura popular y en el empleo de imágenes procedentes de la publicidad. Estos elementos eran
alterados, asumidos e incorporados a sus propias obras principalmente mediante la técnica del
collage, ofreciendo de este modo una (nueva) visión crítica de la realidad y de su propia época. 

De su estancia en Nueva York y su pertenencia al colectivo Estrujenbank, junto al también
pintor Juan Ugalde y al poeta Dionisio Cañas, resultó una mayor politización de su lenguaje; esto
pudo advertirse especialmente en la serie Circo, metáfora con la que revelaba, desde la sátira, el
modelo de promoción de la imagen del país en los inicios de los años 90 y el desencanto que dejó
tras de sí el proceso democrático. La exposición también dio cuenta del trabajo de sus últimos
años, mostrando por vez primera numerosos dibujos realizados entonces. En esa etapa, marcada
por su traslado a Palencia, el papel adquirió el máximo protagonismo como soporte de un trabajo
frágil a la vez que íntimo.
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patricia Gadea,
Ritmo del mundo,
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El retorno de la serpiente. Mathias Goeritz y la invención de la arquitectura emocional
Fechas: 11 de noviembre de 2014 - 13 de abril de 2015
Lugar: Edificio Sabatini, 3ª Planta. Zonas, B, C y D
Organización: Museo Nacional Centro de Arte Reina Sofía
Comisariado: Francisco Reyes Palma
Coordinacion: Belén Díaz de Rábago y Rocío Robles Tardío
Itinerancia: Palacio de Cultura BANAMEX, Palacio de Iturbide, México D. F., 

27 de mayo de 2015 - 20 de septiembre de 2015
Museo Amparo, Puebla, México, 24 de octubre de 2015 - 15 de febrero de 2016

La exposición constituyó una aproxima-
ción al trabajo de Mathias Goeritz (Dan-
zig, 1915 – México D. F. 1990) realizado
desde su instalación en México, en 1949.
La muestra dio cuenta de cómo, a lo largo
de cuatro décadas, en su producción tanto
teórica como práctica convergía la utopía
racional con el neoprimitivismo, factores
que derivaban a su vez de su propia bio-
grafía: el periplo por distintas ciudades de
Europa y del norte de África (1948), su
estancia en España y su participación en
los prolegómenos de la Primera Semana
de Arte en Santillana del Mar (septiembre
de 1949), así como el contacto con la cul-
tura mexicana.

El principio de la «arquitectura emo-
cional» fue el motivo articulador del dis-
curso expositivo. Formulado por Mathias
Goeritz en 1954 y convertido en el eje
dinamizador y fundamento teórico y estético de su trabajo, con dicho principio apelaba a la nece-
sidad de idear espacios, obras y objetos que causasen al hombre moderno una máxima emoción,
frente al funcionalismo, el esteticismo y la autoria individual.

Planteada como un recorrido por los trabajos emblemáticos de Goeritz, reuniendo más de
trescientas obras de distinta naturaleza, la exposición puso de manifiesto cómo el conjunto de
su obra y actividad surgía de la asunción del arte como proyecto meta-artístico (extendiéndose
al ámbito de lo social, lo político y lo público), donde una forma primigenia —las líneas en arista
que conforman el cuerpo de una serpiente (La serpiente de El Eco, 1953)— devenía en módulo
formal y conceptual de todo su trabajo, desarrollado en un contexto de guerra fría. A su vez, tér-
minos como maqueta y monumento aparecen como las categorías entre las que transita su obra,
evidenciando una voluntad de subvertir la noción de proporción.
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Mathias Goeritz, Dibujo ideográfico del Museo Experimental El Eco, 1952
Colección Luis Enrique Noriega
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Janet Cardiff & George Bures Miller. El hacedor de marionetas
Fechas: 19 de noviembre de 2014 - 16 de marzo de 2015
Lugar: Palacio de Cristal
Organización: Museo Nacional Centro de Arte Reina Sofía
Comisariado: João Fernandes
Coordinación: Soledad Liaño

Fundándose su trabajo en la combinación de diferentes aspectos como el sonido, la narración y
el espectáculo, de cuya unión resulta un ambiente o escenario multisensorial que logra trasladar
al espectador a una escenografía imaginaria, Janet Cardiff (Bruselas, Ontario, Canadá, 1957) y
George Bures Miller (Vegreville, Alberta, Canadá, 1960) presentaron un proyecto inédito y espe-
cífico para el Palacio de Cristal con el que insistían en su exploración acerca de cómo se configura
y mediatiza nuestra percepción de la realidad.

En la propuesta se reconocía el importante papel que desde décadas pasadas conceden a la tec-
nología en su trabajo, entendiéndola como un medio (no como un fin), de manera que El hacedor de
marionetas constituía un nuevo collage conceptual, visual y sonoro en un contexto tan particular
como sugerente. En la instalación que concibieron, Cardiff y Miller apelaban a la condición de voyeur
del espectador, instándole a que se acercase a mirar y curiosear en el interior de una roulotte solitaria
sobre la que se habían colocado unos grandes altavoces que emitían, entre otros sonidos, una especie
de murmullo femenino. En el interior de la roulotte yacía una mujer aparentemente dormida —o
quizás sumida en un trance hipnótico—, además de una serie de marionetas y muñecos en proceso
de ser creados y la figura de un anciano dibujante que parecía estar pensando cómo insuflarles vida.
Todo ello conformaba una visión cargada de connotaciones metafóricas que invitaba a reflexionar
en torno a cuestiones como el paso del tiempo, el poder aleccionador que tiene la imaginación (tanto
individual como colectiva) o las servidumbres y limitaciones de la pulsión creadora.

Janet cardiff &
George Bures Miller,
El hacedor 
de marionetas, 2014
Palacio de Cristal,
Museo Nacional 
Centro de Arte 
Reina Sofía, Madrid
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Luciano Fabro
Fechas: 27 de noviembre de 2014 - 12 de abril de 2015
Lugar: Palacio de Velázquez
Organización: Museo Nacional Centro de Arte Reina Sofía 
Comisariado: João Fernandes
Coordinación: Leticia Sastre

La exposición sobre Luciano Fabro
(Turín, 1936 – Milán, 2007), más
que una retrospectiva, constituyó
un recorrido por sus ideas artísticas
a través de una cuidada selección
de más de medio centenar de obras,
que incluía desde sus primeras pro-
puestas en cristal y con espejos de
los años 70, hasta los trabajos en
mármol de los 90, atravesado el dis-
curso expositivo por algunas de sus
series más significativas, como Ita-
lia y Piedi, realizadas a lo largo de
varias décadas. 

Adscrito a la generación de artis-
tas reunidos bajo la denominación
de arte povera, Fabro fue quien con
más énfasis vinculó la emergencia
de lo nuevo con una revisión situada
en la tradición, con la exploración de
las posibilidades y perspectivas cre-
ativas que, en un país como Italia,
seguían abriendo las ruinas del
pasado. Los materiales y temas, así
como las metáforas plásticas y con-
ceptuales desarrolladas en su obra, surgen de esas inquietudes, que en su trabajo se alíaban con sus
experimentaciones con el volumen, la ocupación espacial, lo etéreo, lo eterno y lo fugaz.

Además de ejemplos de las dos series antes mencionadas, la muestra también reunió algu-
nos de sus primeros ejercicios metalingüísticos en torno a la transparencia (Impronta, Mezzo
Specchiato e Mezzo Trasparente...), una de las materializaciones más conocidas de su serie
Habitat (concebida como una redefinición del espacio arquitectónico a través de la intervención
escultórica) y otras piezas como Lo spirato, en la que el mármol fue utilizado con una voluntad a
la vez rupturista y de diálogo con la tradición. 

Luciano Fabro, Italia d’oro, 1971, y cartel de la exposición en la Galeria de Nieubourg, 1969
Fotografía: Giancarlo Baghetti, 1973
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