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En Belvedere, se muestran trabajos de una serie de artistas que
han formado parte de nuestro recorrido como referentes, como
hitos en nuestro camino y como compaiieros. El objetivo de plan-
tearlos en un mismo espacio no es otro que evidenciar la comple-
jidad y al mismo tiempo el goce de la creacién artistica. No son
todos los que estdn pero no sobra ninguno y el intento de analo-
gia entre los diferentes trabajos se entiende en cadena, donde la
conexién entre un eslabén y el siguiente puede darse solo en un
punto. Asimismo, la unién del primer y ultimo elemento de esta
cadena describe un circulo estable que condensa buena parte de
nuestras inquietudes.

Esos puntos de inicio y fin, son dos obras y dos artistas que nos
ayudan a enmarcar la exposicion: Violent incident (1986) de Bru-
ce Nauman y Last Night (1993) de Félix Gonzdlez-Torres.

Un buen dia Nauman decide que arte era cualquier cosa que su-
cede en su estudio. A partir de entonces realiza una serie de ac-
ciones donde pone en relacién directa su cuerpo con el entorno
inmediato. Poco a poco el artista va refinando esta inmediatez
y comienza a valerse de construcciones y escenas cada vez mas
ficticias que, como si de un boomerang se tratase, acaban des-
montando la precariedad de lo real.

Este es el caso de Violent Incident en el que presenta una situacion
en la cual una pareja se dispone a cenar. Lo que pretendia ser una
velada romadntica se ve truncada en un instante, cuando el hom-
bre retira la silla a la mujer en el momento en el que ella estd a
punto de sentarse, cayendo al suelo. La “pequefia” broma pesada
desemboca en una tragedia que acabard con ambos muertos. Este
y otros trabajos nos sirvieron de aprendizaje para plantearnos la
posibilidad de construir situaciones que, a partir de un giro ines-
perado, acaban ilustrando la potencia de lo absurdo.

Félix Gonzélez-Torres abandona en la sala de exposiciones una
montafia de caramelos o un pilén de pésters que el espectador se
puede ir llevando. Son trabajos que tienen como origen la formu-
lacién de un momento biografico e intimo que pasa a ser compar-
tido con todos. El trabajo se dispersa, igual que el sentimiento de
perdida que esconde, en ocasiones solo apuntado por el titulo.

Del mismo modo, logra conmovernos poniendo ante nosotros una
simple pareja de relojes. Activa emotivamente objetos industria-
les, que nos remiten a otros lugares fuera del contexto expositivo
y permiten imaginar nuevas vias narrativas. Y es en resumen lo
que nos interesa de Last Night (1993), su capacidad transportado-
ra a lugares privados con elementos corrientes.

De la unién de ambas oberturas intelectuales se dibuja toda una
serie de practicas que no se entienden sin la presencia del otro.
Juegan dialécticamente con la seduccién y lo hermético, el afecto
y la repulsa, la empatia y el extraflamiento. Vinculan lo cotidiano
y lo personal como estrategia de acercamiento pero también como
necesidad discursiva. Aun revisitando practicas conceptuales la
aproximacién es desde el relato y cuando se habla de forma o
abstraccion, esta no se entiende despegada de un cuerpo, de su

propia humanizacién. Son trabajos que huyen de una materializa-
cién Unica o estable, de un objeto que cuando existe alude a otros
lugares y espacios. Se trata, en fin, de una invencion de vida.

Gabriel Acevedo Velarde (Lima, 1976) convive con sus objetos
mentales, cualquier cosa que se le pasa por la cabeza tiene cabida
en la realidad, inventando para ello nuevas formas de representa-
cién cercanas a veces al viaje psicotrépico. En la pieza escogida,
Runaways Cones (2009), vemos una serie de dibujos inmediatos a
boligrafo que se presentan junto a su negativo poniendo en duda la
validez del propio documento. Estos pertenecen a un trabajo en el
que propone -de manera cientificista- una compleja teoria sobre el
apareamiento de los murcielagos y la ocupacién del espacio (Dan-
cing Cones, 2009). Acevedo nos traslada a un lugar tridimensional
indefinido donde parejas de formas, geométricas y dindmicas, repre-
sentan ahora movimientos aparentemente humanos. La nocién del
uno y el otro deviene una coordinacion subjetiva y extra sensorial,

entendiendo el ente social, como un fluido en el cual suceden peque-
flas reacciones afectan inmediatamente lo que tiene al lado.

Curro Claret (Barcelona, 1968) es un disefiador industrial atipico. Sus
proyectos suelen ser apliques, objetos intermedios, que nos permiten
reutilizar embalajes o objetos de deshecho. De él habremos visto unos
soportes de pared para usar las cajas de transporte como estantes o un
frutero hecho con la propia red de las naranjas. En esta ocasion nos pre-
senta una serie de taburetes (2011) realizados con una placa metdlica
disefiada por €l que permite su facil construccién reaprovechando cual-
quier trozo de madera o mueble. Desde hace un tiempo este disefio es
utilizado en talleres de la Fundaci6 Arrels, organizacion que se encarga
de la recuperacion integral de personas en situacion de exclusion social.



Javier Codesal (Sabifidnigo-Huesca, 1958) se adentra con sus tr-
bajos a estudiar el ritual de la existencia. Lo hace desde ese lugar
comtn e ineludible que nos une, experienciar la ausencia en vida, el
momento detenido de vaticinar la muerte. Construye relatos en los
que a través de la memoria propia, El bosque respira ( 2003), o de
personas cercanas, Viaje de novios (2005), persigue completar una
iconografia de situaciones, esperas y gestos. En el trabajo que se
muestra en esta exposicion, O milagre da carne (1994), nos retrata
un entorno rural de una familia dedicada a la ganaderia y, por tanto,

al sacrificio habitual del vacuno. Todo un universo simbdlico -su-
rrealista en ocasiones- que se teje en las maneras de relacionarse de
los diferentes personajes. De Codesal nos entusiama el cémo logra
al mismo tiempo, plasmar el horror de subyace en aquello familiar,
o la delicada tensién de un momento mil veces vivido.

Patricia Esquivias (Caracas, 1979) se abre al espectador a través de
sus explicaciones en estilo directo. En sus videos, coloca la camara
bajo su punto de vista haciendo desfilar ante sus ojos (los del publi-
co) un carrusel de imagenes que siguen naturalmente su discurso
oral. Plantea un trabajo de andlisis exhaustivo de lo real, asociando
elementos aparentemente heréticos. En Folklore Il (2008) consi-
gue yuxtaponer a Felipe II con Julio Iglesias, y encuentra analogias
entre ambas figuras y épocas, con la cultura del Sol. Sin embargo,
en Folklore 111 (2010), el trabajo que nos compete, Esquivias traza
un relato alrededor de dos lugares alejados que, sin embargo, com-
parten un mismo nombre: Finisterre. De Esquivias nos maravilla su
manera de mostrarse tal cual como filtro la realidad, “Soy lo que sé”
y sobretodo su capacidad de comunicar llanamente ideas que nos

alejan de lugares comunes.

Jaume Ferrete (Barcelona, 1980) explora en sus tltimos trabajos
las potencialidades del sonido y de la oralidad como vehiculo na-
rrativo. Es un hombre de internet. Utiliza materiales de muy diver-
sa indole y procedencia con el objetivo final de subvertir e incluso
desaprender las maneras de escuchar y entender. Sus recursos van
desde la tautologia a la cancién, pasando por la gregueria, todas
ellas entendidas casi como del repertorio popular. Basandose en su
voz atraviesa tantos registros como puede: Ensambla arengas politi-
cas y frases de los media, melodias y sonidos guturales, sentencias
provocativas y arrumacos, comentarios al margen y apuntes técni-
cos, decisiones y notas autoreferenciales. Todo esto sucede en el
trabajo de nueva produccién que presenta, Target rosa (2011), que
acompafia una imagen de una mano sin pulgar, sin un “ok”. Todo
vaairamal...

El trabajo de Cyprien Gaillard (Paris, 1980) se tifie de nostalgia
reconstruyendo la memoria de lugares que, disefiados por el hom-
bre, han sido también habitados de forma muy distinta a la planeada.
En ese encuentro entre lo imaginado y el avatar de los aconteci-
mientos es donde se genera la mdxima violencia que nos interesa
subrayar. Sucede en videos como: Desniansky Raion (2007), con
una pelea de hooligans rusos, en Cities of Gold and Mirrors (2009),
con guiris haciendo concursos de ingesta de alcohol en Canctin, y
en el video que mostramos aqui, The Lake Arches (2007). En él, se
ve una pareja de amigos dispuestos a bafiarse en un lago, con una ar-
quitectura postmoderna de Ricardo Bofill como escenario de fondo.
Tras tirarse al agua uno de ellos sale con la nariz rota y la cara llena
de sangre por la poca profundidad del lago. La accién sucede en
paralelo al latente devenir de los afios en dicha edificacién utépica
que se da de bruces con el presente.

Ana Garcia Pineda (Sabadell, 1984) pretende la imposible misién
de explicar el mundo. Aunque su manera de narrar es afable, no

podemos fiarnos del todo de su ingenuidad, pues es capaz de lle-
varnos en un instante de lo sublime al horror. De esta manera, en la
obra que se presenta, Historia del calamar (2008), la artista traza en

dibujo un recorrido a través de una multitud de objetos, personajes o
situaciones relacionados a través de la forma. En la unién de un pic-
tograma con el siguiente traza analogias absurdas y delirantes sus-
pendidas en un orden césmico. Su experiencia vital atraviesa toda
su préctica, lo que quiere decir que una ruptura puede estar seguida
de la composicién de una pieza musical, una anécdota convertirse
en una conferencia o querer ver en Jots estimem Catalunya (2009)
una especie de amor al pueblo cataldn a través de peliculas de terror.

En los ultimos afios Mario Garcia Torres (México, 1975) ha reali-
zado una serie de trabajos donde revisita una serie de artistas y obras
relacionados con la practica conceptual de los afios setenta, ponien-
do sus obras en contexto. El artista busca una mirada retrospectiva
que busca ser activa, rehuyendo la melancolia. Se acerca como un
detective amable al lugar de los hechos, de donde recoge muestras
e interroga a los testimonios. Asf lo hizo en Lo que pasa en Halifax
queda en Halifax. (en 36 slides) (2004-2006) en la que retne a los
estudiantes que participaron en una obra de Robert Barry consisten-
te en guardar un secreto. En la pieza que nos presenta Carta Abierta
a Dr. Atl (2005) se introduce en disquisiciones mds politicas, esta-
bleciendo un didlogo ficticio con el pintor mexicano Gerardo Mu-
rillo entorno a la inminente colocacién de un museo Guggenheim
en las afueras de Guadalajara y como esto puede afectar al paisaje.




La ubicuidad como caracteristica de lo artistico, nos la presen-
ta Rubén Grilo (Vigo, 1981) en su trabajo Here, There, Hole,
Through. A Restaurant Take-away Menu is Lying on My Kitchen

Floor (2010). Tal y como dice el titulo, el menu se encuentra “cudn-
ticamente” colgado en la galeria y en el suelo de su cocina al mismo
tiempo. Rubén Grilo suele proponer sistemas totales y cerrados, ya
sean completamente suyos o partiendo del andlisis de otros como en
Talking to Warja... (2010) en el que reensambla la gramadtica visual
secreta que incluia la escritora en la ilustracién de sus cuentos. En
dichos sistemas puedes encontrar al mismo nivel resultados, toma
de decisiones y pistas para la descodificacén de todo el aparato. Gri-
lo escapa deliberadamente del método cientifico y sugiere modos
mads propios, momentos de vida incluso privados que cristalizan el
objeto artistico.

En esta exposicion JELETON, Jests Arpal (Bilbao, 1972 ) y Gelen
Alcantara (Murcia, 1975), presentan dos trabajos. La Conferencia
que comenta com una missa i acaba com una tempesta (2011) fue
presentada por primera vez en Bulegoa z/b, Bilbao, y estd pensada
para ser leida en voz alta, como una disolucién del statement del
trabajo de los propios artistas. Tanto esta como el dibujo Ulisses
encadenat asisteix a un concert (2011), son una muestra del peculiar

trabajo de los artistas que entremezclan sus gustos personales con
los literarios, la cultura popular con la académica. Su objetivo final
parece ser el de establecer un nuevo valor simbdlico a lo que sucede
en la realidad, elevando al rango de alegorias y signos a una serie
de personajes y sucesos que, sin su ayuda, pasarfan a ser meros resi-
duos de la cultura, al borde del olvido y la desmemoria.

i

Desde sus inicios Jonathan Millan (Barcelona, 1976) ha establecido
una relacién problemadtica con el arte contemporaneo, buscando siem-
pre lineas de escape al concepto de obra acabada. Esta problematica
tiene que ver con la duda de hasta que punto puede tener valor una
idea, algo cuya potencia es su propia imposibilidad fisica. En la ex-
posicién Jonathan presenta dos trabajos recientes: Actrices si fueran
monos (2011) y Peliculas convertidas en montaiias (2011), en ambos

casos el artista juega con la tensién entre el concepto y su plasmacién
en la realidad, entre el yeso y el dibujo 3D. Para ello echa mano de
un imaginario colectivo comtin, tendiendo lazos con el espectador y
contagidndole de ese misma desazén e impotencia.

Miguel Noguera (Gran Canaria, 1979) dijo una vez que “tenia miedo
de ser engullido por una maquina”, es por eso que rehisa el plano
fisico y se decanta por el de las ideas, apoyando su trabajo en textos,
dibujos o mds frecuentemente en lo oral a través de un especticulo
que 1lama “ultrashow”. Son complejos sistemas narrativos donde las
diferentes ideas van siendo comunicadas en zigzag, erosionando la
construccién de una realidad que €l intenta poner en entredicho. Habi-
tualmente cuando trabaja con el dibujo y/o el texto, su formato final es
el libro (“Hervir un 0so”, en colaboracion con Jonathan Millan, o “Ul-
traviolencia”), el blog o cualquier superficie capacitada para sostener
una idea. Para la exposicion el artista se arriesga y presenta Marioneta
(2011). En esta pieza da cuerpo una idea textual y construye un objeto
a partir de ella, relacionado con un texto en pared que lo acompaiia.

Job Ramos (Olot, 1974) une fragmentos de la cultura popular, refe-

rentes artisticos o experiencias biograficas generando un complejo
sistema narrativo en el que se pone en duda la veracidad de ellas
mismas. Los trabajos que presenta en esta exposicién son un pulso
contra la idealizacién que se tiene de la naturaleza, como un espacio
de espiritualidad y autenticidad, interrogdndose sobre los elemen-
tos que componen esta visién y su relacién entre ellos. La hama-
ca (2008), reproducen una guia espiritual llamada Kund alini and
chakras, que va recitando una serie de instrucciones sobre un fondo
de musica new age. El artista quiere poner en entredicho este esta-
do de espiritualidad, confrontdndolo con una serie de estadisticas
(2008) a partir de una encuesta telefénica realizada a mas de 400
personas. Las preguntas van referidas a la relacién que estas tienen
con su entorno, el de la zona volcanica de la Garrotxa,

Tere Recarens (Arbucies, 1967) participa con la fotografia The Hold
Up (2007). La imagen estd tomada en una apacible zona residencial.
De hecho la instantdnea no podria ser mds estable sino fuera porque
en la parte baja de la misma se produce un extrafio suceso: la artista
estd rompiendo un cristal de grandes dimensiones aguantado por dos
operarios. Este momento de intensidad va parejo al modo en el que
pone a prueba su propio cuerpo, del mismo modo que en otras ocasio-
nes lo hace con su biografia, como en Aparect en casa de mis padres
(2005), una visita sorpresa que hace a sus padres visitdndolos en su
casa de Arbucies en helicéptero. De Recarens nos interesa esa capaci-
dad de forzar situaciones y retenerlas fotograficamente en un instan-

tdnea: sea un salto, un cristal roto o la cara de pasmo de los padres.

A Alex Reynolds (San Sebastidn, 1978) le gustaria poder hacer tini-
cos muchos momentos de la vida. Ordenar, sincronizar y condensar
todos los elementos de nuestro alrededor para generar un instan-
te memorable, una experiencia real. Esto sucede en Clara (2010)
donde el espectador es dotado de unos auriculares para vivir una
historia ajena: el audio nos guia fisicamente tras los pasos de unos
personajes invisibles a través de unas instrucciones visuales que nos
indican que ver, y que escuchar. El trabajo que se muestra en la ex-
posicion, When Smoke Becomes Fire, My Love... (2010), forma par-

te de una reflexién alrededor de los limites de la percepcién. Por un
lado se muestran diapositivas de lugares a los que no puede acceder
la vista pero si una cdmara fotografica. Esta secuencia va acompa-
flada de una imagen donde se muestra un detalle del propio cuerpo
de la artista desconocido por ella misma.

Los dibujos de Francesc Ruiz (Barcelona, 1971) son minuciosas
anotaciones al margen de una realidad que, en su propio afdn por
intentar incluirlo todo, acaban convertidas en aglomeraciones huma



nas que habitan errdticamente lugares que parecen ilimitados. En el
dibujo S/T, maig (2011), vemos una serie de personas en una situa-
cién extrafa, a medio camino entre una manifestacioén politica, un
cajero de banco o una congregacion festiva al estilo mds ravero, ro-
deadas de montones de dinero y basura. Esta extrafla situacién, que
bien podria ser el dia antes del apocalipsis, parece desbordarse por los
cuatro lados. A €l le debemos una vision analitica de nuestro entorno
mds proximo. Rascando entre su aparente banalidad, sabe descubrir
sintomas del declive de una cultura o de los impulsos sexuales que
lo alimentan. Lo hemos visto emocionarse frente a un escaparate de
electrénica pasado de moda, frente a un maniqui, frente a un charco.

relato familiar. En sus narraciones salen a flote estructuras inmanen-
tes que se encuentran en el disefio del paisaje, la ocupacién “libre”
del tiempo, es decir, el ocio. En ese espacio, en el artificio de todo lo
que nos rodea, carece de sentido debatirse entre realidad y ficcion.
Esa relacién deviene una simple construccidon de presente. De ahi
nace The age of fiction (2011), un contador de la ficcion a partir del
computo de todas las peliculas y series generadas en el mundo que
se van sumando periédicamente en el IMDb (The Internet Movie
Database). El marcador, que a dia de hoy ya contabiliza 72 afios de
ficcion corre inescrutable en su carrera por vencer al tiempo real.

La obra de Daniel Steegmann (Barcelona, 1977) se presenta apa-
rentemente como un constructor medieval, no pretende inventar,
solo quiere explicar algunas nociones, como si todo mundo estu-
viera ya predefinido y fuera regido por unas normas “divinas”. De
este modo coloca y sefiala una serie de elementos con la pretension
de aclarar algo que ya sabfamos. Juega con la tensién entre la geo-
metria y el caos, entre la forma y su propia disolucién poniendo en
crisis la propia percepcion. Para la exposicion presenta Elegancia y
renuncia (2011), una instalacién que juega con la interrelacién entre
un proyector de luz y una hoja de drbol. La obra hay que buscarla
a través y en medio de estos dos objetos. En esa concepcion de la
transparencia y de valorar el recorrido de un punto a otro y no los
extremos, encontramos también /6 mm (2009-2010), donde el ar-
tista construye una cdmara que se mueve con el mismo motor que
posibilita la grabacién, adentrandose en la selva amazdnica.

Ricardo Trigo (Palafrugell, 1980) entiende su trabajo en arte como
un pulso con el espectador. Se acerca desde el “ti” y desde el “yo”.
Su aproximacidén es como la del tipo desconocido que te habla en el
metro. Su trabajo vive de la mentira, es decir, trabaja inmerso en lo
real. Por ejemplo en New Order (2009) recopila una serie de testimo-
nios que han entrado en contacto con cierta sociedad secreta generada
por internet llamada “New Order”, cuestionando el medio y los roles
activo-pasivo. En Unrendered (2010) el espectador trata de seguir
algo que parece construirse sobre la marcha en ese mismo momento
mediante una discusién de dos narradores distintos en hh a unas ima-
genes y un espacio que se va replanteado sobre la marcha, situado a
medio camino entre un espacio expositivo y uno mental. Se trata de
un ejercicio narrativo lleno de vaivenes que conformaran el discurso
de la propia pieza, un discurso por tanto fragil, complejo e inestable.
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-weareQQ- Usue Arrieta (Arrasate, 1979) / Vicente Vazquez (Ta-
rragona, 1976) suelen realizar videos donde se entrelaza lo formal
y lo afectivo. Esto sucede en el trabajo Canedo (2010), donde se
combina el proceso mecénico de la elaboracién de un libro con un
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