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			A todas las personas que creen en el arte como herramienta transformadora social; que creen en la casa como espacio esencial para que el ser humano viva con dignidad y como espacio de comunicación; que creen en la igualdad, en una sociedad donde la mujer no esté discriminada.
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			Introducción

			Con La casa en la creación artística visual y su relación con el feminismo (de 1970 a 2020), se investiga la casa en la creación artística visual en los años comprendidos entre 1970 y 2020, en la sociedad occidental. La idea de esta investigación tiene motivaciones estrechamente relacionadas con la actividad artística profesional de la autora, que se desarrolla en torno a las mujeres y el concepto de casa. Esta investigación pretende ser una reflexión sobre un tipo concreto de interés desde las artes visuales, el que se sirve de la idea de casa en su discurso y que, además, es empleado en ocasiones, para tomar un posicionamiento social específico con las mujeres. El objeto de este libro es encontrar soluciones prácticas acordes al momento social actual, a la hora de plantearse este interés creativo, conociendo los diferentes enfoques artísticos que ha habido recientemente, para abrir futuras aproximaciones de conocimiento y creación.

			La casa es el espacio esencial para que las personas vivan con dignidad; para que se comuniquen entre ellas al habitarla; para que se relacione lo íntimo y lo público; y para que sirva como espacio de lucha contra la desigualdad y la violencia.

			Por otra parte, a través del arte visual, las personas que lo generan pueden comunicarse con la sociedad y, así, convertir las ideas en acciones. 

			A su vez, creer en la igualdad de los seres humanos, en la obtención de una sociedad igualitaria donde la mujer no esté discriminada y en la que todas las personas tengan los mismos derechos y obligaciones independientemente de su sexo o género, hace necesario incluir al movimiento feminista.

			En todo momento en el libro, se hace referencia a las artes plásticas y visuales como ámbito de la creación artística y, por tanto, en adelante se hablará de la creación artística referida a este ámbito.

			La idea es remover la conciencia a la comunidad científica, a los creadores, presentes y futuros, y a un público más amplio, máxime cuando tras la pandemia de la Covid-19 del 2020, la vivienda ha adquirido para todas las personas, una relevancia en nuestras vidas desconocida hasta ahora. Esto, además, afecta específicamente a la relación que tienen las mujeres con el hogar. De este modo, este libro podría animar a experiencias creativas, así como a nuevas lecturas, implicaciones y narraciones al proponer un nuevo estado de las cosas conectado con la sociedad.

			Se considera que es el momento preciso para esta investigación, cuya originalidad reside en crear una relación, conceptual y cronológica, de este tipo de creación con el feminismo, ligando su trayectoria en este tiempo a diferentes aspectos –estético, estructural, simbólico y socioeconómico–, a través del análisis de obras de artistas relevantes en Occidente. Cubrir ese hueco en la literatura científica es la aportación al mundo científico y, los nuevos datos que se aportan, pueden ser de interés para la comunidad científica. Con este libro se propone concienciar a investigadores y artistas de la importancia que tiene en la comunicación este lenguaje basado en la casa y cómo puede vehicular un mensaje comprometido con la mujer, la igualdad, sus derechos y oportunidades y, con la denuncia de un problema tan grave como es la violencia de género.

			Al realizar una revisión doctrinal del punto en el que está el tema tratado a día de hoy, se encuentra documentación relacionada, pero fragmentaria y dispersa; fundamentalmente artículos, tesis y ensayos sobre temas asociados al que aquí se investiga y, que lo tocan de manera tangencial, sin que la creación artística visual sobre la idea de casa relacionada con el feminismo, desde un análisis conceptual y cronológico, desde los años setenta hasta nuestros días, llegue a protagonizar de manera determinante esos textos. De esta manera, se revisan aproximaciones desde diferentes puntos de vista, como son el del arte y las bellas artes, la arquitectura y el feminismo y, se comprueba cómo han tratado el tema de la casa en la creación artística, el de la mujer y el de la igualdad, pero ninguno de estos textos cubre exactamente esta propuesta.

			Se encuentran investigaciones desde el arte y las bellas artes, como la de Judit Uzcátegui Araújo, en 2011, en su libro El imaginario de la casa en cinco artistas contemporáneas: Remedios Varo, Louise Bourgeois, Marjetica Potrc, Doris Salcedo, Sydia Reyes1, en el que se pregunta por la noción de la casa y por los modos de habitar, y se interesa por las versiones que de ella hacen las cinco artistas mencionadas en el título. También se cuenta con Mario Praz y su ensayo La casa de la vida2, de 2017, en el que describe cómo su propia casa y sus objetos conformaron a su propietario. 

			Desde la arquitectura, Atxu Amman Alcocer, en 2005, con El espacio doméstico: la mujer y la casa3, establece vínculos entre las formas de pensar y las formas de vida y, alerta de cambios fundamentales que el pasado siglo ha protagonizado en el mundo occidental, sobre todo en la mujer. Asimismo, la explicación de qué es una casa, queda expuesta por el arquitecto Witold Rybczynski, en su ensayo La casa: historia de una idea4, de 2015. En él, habla del confort, la comodidad, la intimidad y la domesticidad. 

			En cuanto al punto de vista del arte y el feminismo, en 2009 se señala el artículo «Las artistas que leyeron a Beauvoir: encuentros y disidencias»5, de la catedrática Marián López Fernández Cao, investigadora especializada en arte, feminismo, arteterapia e inclusión social, en el que propone distintas lecturas de la obra El segundo sexo de Simone de Beauvoir y, analiza la obra de Louise Bourgeois, Niki de Saint Phalle, Annette  Messeguer y Sophie Calle. También desde el enfoque del arte y el feminismo, en 2017, Estibaliz Sádaba Murguía, investiga los años sesenta y setenta del siglo xx en su tesis doctoral Espacio doméstico, cuerpo domesticado. Una aproximación al ámbito doméstico desde la práctica artística feminista6, en los que una serie de mujeres artistas trabajan la reclusión doméstica como tema principal de su obra. Aunque coincide con el comienzo del intervalo temporal elegido y trata a artistas feministas que trabajan el problema de la reclusión doméstica, el enfoque de Sádaba y el de este libro, difieren. Esta investigación parte de un análisis de las artistas visuales feministas que se sirven de la idea de casa en sus creaciones y, continúa con un análisis conceptual de la práctica artística sobre esta idea. El libro no se atiene solo a la domesticidad y crea una relación conceptual con este movimiento social. En 2018, la investigadora Vanesa Cejudo, en su artículo, «Una habitación propia para las mujeres en las artes visuales»7, muestra, a través de diferentes estructuras feministas dentro de las artes visuales, otras formas de hacer dentro del sector, con el eje central de la asociación Mujeres en las Artes Visuales (MAV) y otros ejemplos internacionales. Expone cómo pensar, desde un posicionamiento feminista, la creación visual contemporánea, la forma de gestionar este patrimonio visual y su relación con el mercado. 

			En cuanto a exposiciones imprescindibles que hayan tratado la idea de casa, o la casa y el feminismo, ya en 1972, se encuentra Womanhouse8, comisariada por Judith Chicago y Miriam Schapiro, quienes, junto a sus alumnas, realizaron la exposición en el espacio de una casa, y que constituiría el primer programa de arte feminista de los Estados Unidos. También en 1997, La Casa, su Idea, comisariada por Juan Antonio Álvarez Reyes, en la que doce artistas planteaban su idea de casa como metáfora individual y política, que cuenta con catálogo9. En 2009, tuvo lugar la exposición Martha Rosler, La casa/la calle/la cocina10, comisariada por Juan Vicente Aliaga, en la que desde un enfoque feminista, Rosler investiga la vivienda, los conflictos bélicos, la discriminación social y las relaciones familiares y, en cuyo catálogo es entrevistada por el comisario. 

			Al investigar la relación entre la idea de casa en la creación artística y el feminismo en este tiempo, surgen las siguientes preguntas que guiarán la investigación: ¿Mantiene la creación artística sobre la casa una relación estrecha con el feminismo en el período tratado? ¿Qué tipo de relación mantiene? ¿Cuáles son las concepciones de la casa más abordadas por las mujeres? ¿Cuáles por los varones? y ¿Qué espacio queda a otros géneros?

			El desafío es poder contestar estas preguntas esta obra y a su vez, provocar otros nuevos interrogantes. Para ello el libro se ha vertebrado en dos secciones: la primera, se centra en la casa y la visión feminista de la casa desde las artes visuales y, la segunda, se centra en la casa en la creación artística visual según diferentes conceptos creativos en este tiempo. Desde el principio se inicia una cronografía con los datos que se van manejando y, a medida que avanza la investigación, se va enriqueciendo hasta finalizar con todos los datos de las dos secciones cronológicamente ordenados.

			De esta forma, la primera sección consta de tres capítulos: el primero es una introducción a la casa; el segundo, se dedica a los antecedentes feministas y, el tercero se centra en la creación visual feminista basada en la idea de casa, a partir del seguimiento de la evolución del feminismo de este tiempo.

			La segunda sección consta de doce capítulos: el primero se centra en la idea de casa en la creación artística visual; los diez siguientes analizan la casa según diez conceptos utilizados por los artistas visuales en su lenguaje creativo y el último capítulo consiste en una lectura de la cronografía final resultante de todo el trabajo. Los conceptos se han organizado desde el más básico o sencillo al de mayor complejidad. De esta manera, los primeros conceptos artísticos no incluyen la habitabilidad y se centran más en cuestiones formales y espaciales y, después se tienen en cuenta los conceptos que implican habitabilidad. Atendiendo a este orden, todos ellos dan origen a los siguientes capítulos: «Casa y forma», «Casa y espacio», «Casa y color», «Casa y objeto», «Casa y acción», «Casa y aislamiento», «Casa e intimidad», «Casa y mujer», «Casa y denuncia: sin casa» y «Casa y denuncia: violencia y mujer». En estos capítulos se desarrolla el análisis de esta idea a través de diez conceptos que aúnan las estrategias creativas de muchos artistas visuales relevantes de este medio siglo, que implican ninguna, poca o mucha implicación de los habitantes. 

			El análisis realizado en la sección primera «La casa y la visión feminista de la casa desde las artes visuales» es de gran importancia a la hora de aportar datos con una perspectiva de género a los obtenidos en los capítulos de la segunda sección del libro, desde un investigación creativa conceptual. Los acontecimientos sociales son de tal relevancia que han de investigarse construyendo una nueva lectura cronológica de artistas y obras implicadas en la idea de casa. 

			En cuanto a los diez capítulos basados en conceptos artísticos, formalmente, se decidió la misma estructura para cada uno de ellos: una introducción al tema específico, asociada a un comentario de creaciones artísticas concretas relacionadas. Así, se ha llevado a cabo una cuidada selección de artistas visuales, destacando a dos artistas con obras seleccionadas coincidentes en el concepto creativo, pero sin ningún vínculo generacional o temporal predeterminado, excepto el marcado por el campo cronológico elegido para la investigación. Se mencionan también artistas imprescindibles pero menos relevantes en esta investigación, para proporcionar mayor precisión, o relacionar variaciones significativas a cada concepto o conjunto de conceptos expuestos. 

			Debido a las distintas necesidades surgidas para exponer cada concepto, se producen diferentes extensiones de los capítulos dedicados a ellos. 

			Se eligió inicialmente un número de diez artistas varones y diez artistas mujeres, como punto de partida paritario de la investigación. A medida que esta transcurría, el número aumentó independientemente del género o sexo de las personas. En muchas ocasiones, los creadores se interesan por dos o más conceptos a la vez. De la misma manera, dentro de cada concepto se definen diferentes acercamientos y propuestas. Todo ello da lugar a espacios de hibridación conceptual que también quedan reflejados en el libro.

			Como desarrollo visual de la misma, se muestran cronografías realizadas durante la investigación como desarrollo práctico del desarrollo teórico y estructural del libro realizadas por la autora del mismo. De este modo, se ha realizado desde el primer capítulo una cronografía con las obras y artistas tratados cronológicamente, –con diferentes colores, según lo conceptos artísticos tratados–, y se ve cómo coinciden con las diferentes olas feministas así como otros acontecimientos históricos de relevancia. Esa misma cronografía va engrosándose y enriqueciendo a medida que avanza la investigación y por tanto, la lectura del libro. Inicialmente se creó a mano (Figura 128) y, el crecimiento de esta hizo necesaria su realización en medios digitales. Al llegar al último capítulo, la cronografía corresponde a la obtenida con todos los datos y, eso ha permitido a su vez, realizar dos tablas por orden cronológico de artistas y obras de toda la investigación. Estas están diferenciadas por colores según han sido incluidas en un concepto u otro, para visualizar con facilidad los datos. Además se muestra un capítulo con la lectura de la cronografía final.

			Por último, llegamos a las «Conclusiones», tras las cuales, se da paso las «Referencias bibliográficas» y al «Índice de ilustraciones».

			Antes de concluir, se ha de señalar en este apartado, que todas las ilustraciones publicadas en el libro por Ediciones Complutense, más allá de las tablas, gráficos y algunas figuras que son de elaboración propia de la autora, están amparadas por el límite de cita. No se mencionan todas las obras que se muestran y, las que aparecen son explicadas. Dicho uso no estaría perjudicando la normal explotación de las obras ni los legítimos intereses de sus autores (artículo 40.bis Ley de Propiedad Intelectual).

			Este libro incide en los papeles individuales de las personas creativas para que la mujer sea considerada en la creación artística sobre la casa, con nuevas propuestas positivas dentro de un discurso de igualdad, adecuado a las necesidades sociales actuales. Se deja así un camino abierto al futuro artístico de aquellas personas que, independientemente de su sexo y género, decidan aportar nuevas implicaciones artista-obra-igualdad, sin que esto excluya otros intereses artísticos.

		


		
			La casa y la visión feminista de la casa 
desde las artes visuales

			1. La casa

			En la búsqueda de los orígenes de la casa, se recuerda cómo, en un principio, las personas se procuraron techumbres con ramas, cavaron grutas, imitaron nidos de pájaros y construyeron recintos donde refugiarse; así, imitando e inventando, fueron mejorando las chozas e incluso para que resbalara la lluvia, remataron en punta los techos. 

			La palabra casa viene originariamente de casa en latín y su significado tiene las acepciones de cabaña, choza, barraca, es decir, edificaciones arquitectónicamente básicas y socioeconómicamente pobres. Para referirse a la casa, lo que hoy se denominaría vivienda unifamiliar, los romanos empleaban el término domus11, que significa casa, morada, vivienda, habitación, mansión12 y también llegó a significar patria y domicilio. La casa engloba mucho más que una construcción con paredes, techo, etc. en donde viven las personas. Sinónimos como aposento, construcción, domicilio, edificio, habitación, hogar, inmueble, morada, nido, piso, residencia o vivienda, clarifican el concepto.

			Curiosamente, el idioma inglés, distingue de un modo más preciso entre house, como casa o construcción y home, como hogar. En este sentido, la lengua española deja un campo muy abierto a la hora de saber a qué aspecto de la misma se hace referencia. 

			En todo caso, la casa ha de ser habitada para ser un hogar; el habitante es indispensable para que esta exista. Al plantearse la definición de casa, se puede acudir inicialmente a la definición de ausencia de casa: la ausencia define la presencia. Si se borrara por un momento la imagen que se tiene de las casas propias, si no se tuviera lo que viene siendo el hogar, quedarían solo las personas. Se tendría entonces la perspectiva del habitante que no tiene casa. Carecer de casa, implica no tener un sitio al que regresar, donde poder refugiarte del mundo y desconectar de las actividades que se hayan llevado a cabo durante el resto del día; donde dormir, descansar y sentir la quietud; donde emplear el tiempo como se quiera y estar en soledad o en compañía de quien se decida.

			Muchas preguntas surgen al pensar la casa como un lugar: ¿Qué forma tiene? ¿Es un espacio cerrado o abierto? ¿Hay objetos que la definen? ¿Implica quietud o desplazamiento? ¿Se puede deconstruir? ¿Es el lugar más íntimo? ¿Es refugio y nido o es una prisión? ¿Es la madre el primer hogar? ¿Representa más la mujer a la casa que el varón? ¿Por qué se identifica la casa con la mujer? ¿Tiene casa todo el mundo? ¿Se protesta y denuncia a través de la casa? ¿Por qué hay quien especula con las viviendas y deja a tantas personas con engaños sin cumplir? ¿Cuidan equitativamente la casa y a sus habitantes el hombre y la mujer ? ¿Puede ser un lugar violento? Todas estas preguntas se irán respondiendo a lo largo de la investigación.

			La casa implica una forma asociada a las construcciones arquitectónicas de la cultura occidental, que es la que se investiga en este libro, que responde a la realidad social de un tiempo determinado. Es un espacio interior que nos aísla del exterior, un espacio que relaciona espacios. Es un objeto que se llena con más objetos: constructivos y funcionales, domésticos, útiles e inútiles. Es un lugar inmóvil que a veces sería deseable que se desplazara y por el que las personas pueden desplazarse. La casa se construye y se destruye, cobija pero también encierra. Es el lugar más íntimo, que se ha identificado con el humano y tradicionalmente, con la mujer. Tomando la vivienda como objeto de estudio, se podría desarrollar un amplísimo análisis socioeconómico de las injusticias de la sociedad actual. Es, por ejemplo, el escenario indicado para analizar una de las grandes lacras de la sociedad, la violencia contra la mujer.

			Al plantear los conceptos de casa y espacio, se llega inexorablemente a la arquitectura, que es quien lo delimita técnicamente mediante el volumen, aunque la sensación y percepción del espacio y volumen, a veces, no coinciden. La arquitectura compartimenta, cubre y articula un espacio, siempre pensando en su uso y función, en su habitabilidad. Rykwert vincula el lugar habitable que ya intuimos desde la infancia, a la imagen arquetípica de la casa13 y, defiende que esta aparece en todas las civilizaciones y épocas14. 

			En un momento inicial de la historia la casa se cruzó con el arte y, forma parte de la creatividad en el arte visual más allá de la creatividad de los arquitectos, que proyectan y construyen las edificaciones. Son las artes visuales las que, por lo regular, emplean el volumen a una escala menor que la de la arquitectura; y el espacio a escala mayor empleado en esta última, se mete de lleno en el paisaje urbano o no urbano que la rodea. Es decir, el espacio exterior se afronta por las personas con la casa como mediadora. Pallasmaa afirma: «El mundo fuera de casa es distinto del que uno afrontaría sin el efecto mediador de esa casa»15. El arquitecto finlandés explica cómo se interactúa con un edificio al acercarse o alejarse de él, o al deambular por él: «Interactuamos con un edificio: nos lo encontramos, nos aproximamos y nos enfrentamos a él, nuestro cuerpo se relaciona con él, deambulamos por él y lo utilizamos como contexto y como condición para objetos y acciones, etc.»16.

			Una vez dentro de la vivienda, en estos últimos cincuenta años, el espacio de la casa se ha ido redistribuyendo según las necesidades. El salón y el comedor se han convertido en cuarto de convivencia conjunto y, la cocina tiende a integrarse en la sala de estar. La intimidad distribuida en un dormitorio por persona responde a la economía del grupo de habitantes. También se ha hecho necesario un espacio en el que poder teletrabajar, o por lo menos, reservado al gran artefacto del siglo xx y xxi, el ordenador. De los años setenta a nuestros días, la casa ha dejado de ser el espacio de la mujer, que por fin ha salido de esta, a estudiar, trabajar y ampliar su vida social; aunque desafortunadamente, el trabajo del cuidado doméstico y de otros miembros lo sigue realizando, mayormente, la mujer.

			La casa se ha convertido en estos cincuenta años en lugar de trabajo, más allá del doméstico, con el teletrabajo. Precedentemente, esto ocurría con algunos profesionales liberales, siendo frecuente que médicos y abogados, entre otras profesiones, dedicasen un espacio de su vivienda, por lo regular muy amplia, a su despacho profesional. Otro fenómeno actual, desarrollado a partir de la creación de internet y lo que se denominaron «nuevas tecnologías», es la aparición de una rama específica de las tecnologías: la domótica. Sin embargo, los avances de esta tecnología no pueden ser disfrutados por toda la población, solo por aquellos que pueden invertir en ella una parte importante de su renta. El ritmo vertiginoso de los avances tecnológicos enfocados a la domótica, significan una continuación respecto a los previos adelantos que supusieron los electrodomésticos y, por otra, una nueva era con la informática aplicada a la casa inteligente17. Por otra parte, en la casa de siglo xxi, la tecnología crea nuevas dimensiones de domesticidad y nuevos espacios, virtuales y domésticos, nuevos rincones donde los habitantes de esta época encuentran su refugio. Tajahuerce Ángel señala cómo estos nuevos espacios han permitido a muchas mujeres, de alguna manera, un primer acceso a una habitación propia:

			Los mundos «abiertos» y aparentemente accesibles del ciberespacio no han llegado aún a todas las mujeres, pero sí han permitido a muchas el primer acceso a «una habitación propia», desde donde mirar mundo restringidos en sus sociedades18.

			La tecnología genera nuevas relaciones habitante-casa hasta ahora inexistentes.

			En 2020, con la pandemia de la Covid-19, todo cambia abruptamente y el teletrabajo y estudio telemático encierran al grupo de personas que conviven en la vivienda bajo el mismo techo. Los habitantes han perdido un alto grado de su intimidad al estar todos juntos muchas más horas bajo el mismo techo. También es de suponer que la pandemia hará que se busquen distribuciones espaciales pensando en posibles confinamientos futuros o cuarentenas ante contagios. 

			Existen muchos tipos de casas, cada habitante es único y, hay muchos modos de habitar una vivienda. El género de una persona debiera ser irrelevante cuando se plantea la pregunta de cómo se habita la casa. Sin embargo, la historia constata que ha existido, por imperativo social patriarcal, una enorme diferencia en esta relación habitante-casa dependiendo de si este es varón o mujer. La sociedad ha encerrado en el hogar a las mujeres, en concreto esta investigación hace referencia a lo sucedido desde el fin de la Segunda Guerra Mundial, cuando estas, tras ocupar los puestos de trabajo de los varones que habían sido enviados al frente, fueron nuevamente desterradas de la vida pública para devolvérselos a los hombres. De esta manera, las mujeres quedaron nuevamente recluidas en la casa, dedicadas al cuidado de esta y del resto de miembros de las familias: reproducción, cuidados y atenciones al marido. Gracias al feminismo esta situación cambia y, a día de hoy, se han conseguido muchos logros en términos de igualdad en cuanto a la relación de la persona con la casa, aunque aún sigue sin conseguirse por completo: las mujeres continúan más entregadas al trabajo doméstico y cuidados que los varones y otros miembros, aun trabajando fuera del domicilio. Como ya se ha mencionado, en 2020 y 2021, con la pandemia, la relación de los habitantes con la casa sufre un cambio radical: todas las personas se vieron confinadas en sus viviendas y permanecieron en su interior más que nunca. Su repercusión podría recluir de nuevo a las mujeres en el hogar. Se vive un momento de transformación en cuanto a cómo está cambiando la vida activa de las personas, laboral y estudiantil a partir de entonces, porque una gran parte del tiempo transcurre ya y transcurrirá en la vivienda habitual. 

			Y es que en los primeros años de este intervalo temporal, la idea de casa difería según fuera la idea del hombre, sedentaria y de descanso doméstico; o de la mujer, dinámica, centrada en comodidad pero también trabajo. Así comenta Rybczynski que Catharine Beecher, quien ha sido calificada precursora de la arquitectura moderna, al hablar sobre domesticidad, expresaba el punto de vista del usuario:

			La idea masculina de la casa era fundamentalmente sedentaria: la casa como refugio contra las preocupaciones del mundo, un lugar donde hallarse tranquilo. La idea femenina de la casa era dinámica; tenía que ver con la comodidad, pero también con el trabajo19. 

			Otro modo de investigar la relación habitantes-casa tiene en cuenta si estas personas viven solas o con otras con las que pueden o no tener parentesco. En estos cincuenta años se ha pasado de una estructura social familiar heterosexual que respondía a la política patriarcal, a contar con una gran diversidad de grupos de personas convivientes, que además, cambian, algo que antes no ocurría. El concepto de familia, el núcleo familiar, ha variado significativamente, ha evolucionado, crecido, disgregado y, se ha actualizado. Esto genera una enorme diversidad de conexiones interpersonales en una misma vivienda, en las que esta investigación no se detendrá demasiado, al no ser parte del enfoque de su planteamiento. 

			Las personas que se sirven del arte visual, como habitantes de su casa, son conocedoras del potencial creativo que supone incluirla en el discurso artístico. Saben que es algo conocido y valorado por todas y cada una de las personas a las que les pueda llegar su obra; es, de alguna manera, un valor universal que tocará de cerca al público. Esta comunicación cuenta entonces con la garantía del entendimiento y el mensaje directo. En este sentido, estas personas tienen siempre más libertad de objetivos con su obra que las dedicadas a la arquitectura, que no puede abandonar la función de la obra. Artistas y habitantes cuentan con las casas que ha habido y que tejen su historia, la casa que se habita y la casa soñada, que podrá o no, ser la futura. El planteamiento de la idea de casa en la creación artística, puede referirse a cualquiera de ellas o también, a su estudio o taller, donde crea y pasa gran parte de su vida y donde reside su obra. 

			Se considera este medio siglo el período idóneo para investigar desde la idea de casa y así comprender, reflexionar y actuar desde ahora, atendiendo a los avances sociales con las mujeres. El estudio se centra en la sociedad occidental europea y norteamericana y de esta manera, se ve como la realidad social se ha visto influenciada por acontecimientos anteriores de gran importancia tales como el fin de la Segunda Guerra Mundial y las consecuencias sociales con repercusión en los hogares occidentales; la Declaración de los Derechos Humanos; y la Guerra de Vietnam. Y por acontecimientos sociales como el gran movimiento feminista en América y en Europa; la democracia en España y la Constitución; las leyes desde entonces en este país y, en concreto, la Ley de Igualdad20 de 2007 de 22 de marzo, para la igualdad efectiva entre mujeres y hombres; la crisis económica de 2008, el movimiento social Me Too; y la pandemia del virus Covid-19, en el año 2020, factor externo al sistema que implica a todos los países del mundo. La pandemia, un desastre sanitario y económico sin precedentes, ha cambiado bruscamente la realidad social existente.

			Todo ello repercute en la mentalidad de los y las artistas visuales, de por sí muy permeables al influjo de su entorno, a la observación de las múltiples problemáticas de su época y el deseo de emitir su juicio sobre ellas. De igual modo, su creación artística también puede intervenir en los cambios sociales y, funcionar como una herramienta transformadora al comunicar conceptos e ideas novedosas; sumarse a las corrientes de opinión críticas; e insistir, reiterativamente, en nociones éticas y morales para el reajuste de las normas de convivencia. 

			Las diferencias económicas, el cambio de significado de la casa o, el cambio de habitantes que comparten un domicilio, son puntos que conducen a posibles enfoques creativos basados en diferentes conceptos que se tratarán más adelante. De este modo, según sea la relación de la casa con la realidad social, en la creación artística se podrá unir a esta con la acción, la denuncia, la mujer, la violencia, la intimidad o el aislamiento; o con la forma, el espacio, el color o el objeto relacionado con la vivienda. 

			Por otra parte, el sistema económico establecido padece una total ceguera hacia los problemas sociales que él mismo produce. En el caso de la vivienda, ha generado una exacerbación de las diferencias sociales en términos de igualdad y equidad; así, ha producido básicamente, tres estrategias puramente económicas e insolidarias. En primer lugar, una extrema especulación inmobiliaria, por la que las familias cada vez tienen que dedicar un mayor porcentaje de sus ingresos económicos y, un mayor período de amortización en la compra de su vivienda de residencia. En segundo lugar, la gentrificación21, un proceso netamente especulativo que afecta a las clases sociales con menos ingresos, limitando las posibilidades no solo de acceso a la vivienda, sino al mantenimiento de la propiedad que poseen. En tercer lugar, los altos precios que se han de pagar por una vivienda, tanto de compra como alquilada, hacen cada vez más difícil el acceso a una, si no inaccesible a gran parte de la sociedad y, de manera prioritaria a los jóvenes que quieren independizarse. Todo ello repercute notablemente en el crecimiento demográfico y conlleva  repercusiones socioeconómicas derivadas a medio y largo plazo.

			En España, el artículo 47 de la Constitución española de 1978, dicta que todos los españoles tienen derecho a disfrutar de un vivienda digna22. Sin embargo, este derecho no se cumple y condena a una gran parte de la población a habitar lugares en condiciones precarias. Se puede por ello subrayar que se habita una realidad social que promueve la existencia, la estabilidad e incluso, el impulso de las grandes diferencias económicas y, en el caso del sector residencial, que se mueve entre las cajas de cartón de las personas sin hogar y la mansión inteligente.

			Por otra parte, en cuanto a las diferencias sociales motivadas por género, desde los setenta hasta nuestros días, en la sociedad occidental sigue habiendo desigualdad. Se han ido consiguiendo avances, pero la igualdad no se ha conseguido. Las mujeres se han incorporado al ámbito laboral, tienen acceso a la educación superior y ya en 2021, las diferencias tienden a medirse en términos de poder. Se habla del tan denunciado «techo de cristal» que pervive de manera encubierta en la sociedad y, no permite acceder a las mujeres a los puestos de gestión y poder. Estos puestos continúan mayoritariamente en manos de varones y las responsabilidades de los cuidados de la casa y personas dependientes del ámbito familiar, siguen siendo tareas realizadas por mujeres.

			En este mismo país, la Ley Orgánica 3/2007, de 22 de marzo, para la igualdad efectiva de mujeres y hombres, habla de la corresponsabilidad entre mujeres y hombres a la hora de asumir las obligaciones familiares23. Comparando la legislación con lo que reflejan diariamente los medios de comunicación, indudablemente queda mucho camino para conseguir la consolidación de esta igualdad en la sociedad occidental. En la práctica cotidiana, dentro del hogar las tareas domésticas siguen recayendo en gran medida sobre las mujeres, encontrándose con la doble jornada laboral, fuera y dentro de la vivienda. Lo mismo sigue ocurriendo con la atención y los cuidados a las personas dependientes del entorno familiar, donde muchas mujeres actúan ante la pasividad de los demás miembros del núcleo de convivencia y, el chantaje emocional que surge de la idea de ser ellas quienes mejor lo hacen. Es imprescindible un mayor nivel de información sobre la realidad social desde una perspectiva de género y, facilitar en el ámbito artístico la labor creativa de aquellas personas cuya obra se basa en la idea de casa, a favor de la igualdad.

			En cuanto a la existencia de violencia dentro del hogar, esta se desarrolla entre personas allegadas y principalmente, la lleva a cabo el varón contra mujer e hijos. En esta investigación se hace referencia a la violencia dentro de la casa contra la mujer por el mero hecho de serlo, cuando el varón es o fue cónyuge o pareja de la mujer, es decir, la violencia de género24; y a la agresión sexual perpetrada por un desconocido dentro de la vivienda. Esta violencia de género puede ser física, psíquica, económica, material o sexual y, es el símbolo manifiesto más brutal de la desigualdad, como se afirma en la Ley Orgánica 1/2004, de 28 de diciembre, de Medidas de Protección Integral contra la Violencia de Género, de la legislación española25.

			Las mujeres se enfrentan al mayor peligro en sus hogares y, más de la mitad de todas las mujeres víctimas de homicidio en 2017 fueron asesinadas por sus parejas o familiares, como nos señala Karen Zraick en el New York Times: 

			

	It’s a gruesome reality that is true around the world: Women face the greatest danger in their own homes, according to a new report on homicides around the world by the United Nations Office on Drugs and Crime.

			More than half of all female homicide victims last year were killed by intimate partners or relatives, the report found26.




			En 2021, como ya previó Phumzile Mlambo-Ngcuka, directora ejecutiva de ONU Mujeres, estos datos se vieron acrecentados tras la pandemia de la Covid-19, que ha confinado a la población mundial en sus domicilios, obligando a las mujeres víctimas de violencia machista en sus hogares, a convivir con su agresor.

			Para finalizar, tras todo lo expuesto, se señalan los conceptos que se prevé que a partir de ahora cambiarán. Son los de autonomía, acción y capacidad para proyectar un futuro, que deberán ser revisados, tanto individual como institucionalmente. Y todo ello conllevará no solo un cambio en la consideración de esos conceptos por la población mundial, sino un replanteamiento de la emancipación femenina, como ya afirmaba en los noventa Seyla Benhabib, prestigiosa teórica del feminismo y profesora de Ética, Política y Economía en la Universidad de Yale: «Quiero preguntar cómo sería pensable, de hecho, el proyecto mismo de emancipación femenina sin un principio regulativo de acción, autonomía e identidad»27. En consecuencia, las identidades se están viendo y se verán afectadas, todavía más, en múltiples ámbitos, pero trascendentalmente en los tres señalados por Benhabib, que son los que conforman al individuo, tanto personal como socialmente. 

			La casa ya ha cambiado y las relaciones del habitante con ella, y el modo de relacionarse con el mundo exterior, también. La casa necesita una nueva definición y análisis. Como señala Remedios Zafra: 

			Ciertamente, el viejo escenario «hogar», pivote y anverso de la movilidad, se prepara para convertirse en «algo distinto» y reclama, en este sentido, una nueva definición, pero también una observación crítica de sus lastres y potencialidades28. 

			Se está en un momento de cambio, en un punto de inflexión. Se considera necesaria la creación de una vivienda flexible, capaz de adaptarse a las circunstancias cambiantes de los habitantes, unos habitantes que, igualmente, son cambiantes. Se vive un cambio drástico de realidad social. Y el artista, comunicador, cambia con ella. ¿Qué tipo de casa se habitará? Sin duda, una casa diferente en un mundo diferente. 

			A partir de ahora, y ya para siempre, el campo creativo sobre este tema se abre como un elemento nuevo para la reflexión y, ofrece todo su potencial para transformar la sociedad hacia la igualdad. Como señala la filósofa y catedrática Judith Butler: « […] legitimar un modo de imaginar, un modo de pensar en el futuro, con el que tal vez reconsideremos y reevaluemos a qué nos referimos con libertad, igualdad y justicia»29.

			2. Antecedentes feministas

			En esa búsqueda de libertad, igualdad y justicia surge el feminismo. Según se atienda a estudios anglosajones o europeos, –avalados estos últimos por filósofas como Celia Amorós o Amelia Valcárcel–, se estará hablando de diferentes momentos de la historia. El movimiento feminista se ha ido catalogando en el tiempo según lo que se ha denominado olas del feminismo y, según sean las referencias anglosajonas o europeas, se habla de una ola u otra con comienzos y finales no siempre coincidentes, por la razón que se acaba de exponer. De esta suerte, desde el punto de vista anglosajón, se considera el comienzo del feminismo hacia la mitad del siglo xix, con el movimiento sufragista, hasta el final de la Segunda Guerra Mundial; la segunda ola arranca con Betty Friedan y la publicación de Mística de la feminidad; y la tercera, da comienzo en los noventa. Sin embargo, el criterio europeo, se remonta a la Ilustración y la Revolución francesa para considerar el principio del feminismo; la segunda ola corresponde con el movimiento sufragista, desde 1848 hasta el fin de la Segunda Guerra Mundial y la Declaración de los Derechos Humanos30; y la tercera, parte de Mayo de 1968. Actualmente, se piensa que con el siglo xxi se está en la cuarta ola31. Al hablar de la tercera ola del feminismo se adoptan los estudios europeos. En todo caso la investigación se centra en el boom feminista de los años setenta, que se empieza a generar entonces y que se desarrolla, de diferente manera pero intensamente hasta los noventa o el siglo xxi.

			Los años setenta suponen un volcán reivindicativo de las mujeres en la sociedad. Acontecimientos como la publicación de la Mística de la feminidad de Betty Friedan en 1963 y, las protestas llevadas a cabo en Francia en mayo de 1968, sirven de detonante para el arranque de una nueva ola feminista: Friedan impulsa la segunda ola, según los estudios americanos; y en Europa, las protestas de mayo del 1968 impulsan la tercera, según los estudios europeos. Surge el feminismo radical en Estados Unidos, que reivindica los derechos sexuales, reproductivos, el derecho al aborto y, se lucha por la transformación del sistema, criticando el sesgo patriarcal del mismo, bajo el lema «Lo personal es político»32, y la formulación «Mi cuerpo es mío».

			En Europa, también se crea una nueva agenda de los derechos reproductivos y se imaginan mundos diferentes para un futuro más justo de igualdad. Es el tiempo en el que se actúa bajo el lema de «Imaginación al poder». Se van creando nuevos feminismos como el feminismo de la diferencia y el ecofeminismo. Según estudios anglosajones, tras la publicación del libro El género en disputa: feminismo y la subversión de la identidad, de Judith Butler, en 1990, surge la tercera ola feminista. Nace la teoría queer y el feminismo se centra en el individualismo y la diversidad. El siglo xxi, con la cuarta ola feminista y el movimiento Me Too, se sumerge en una diversificación de las mujeres y la devaluación de la idea de igualdad, que es suplantada por la diversidad y la identidad, con una agenda, que como señala Nuria Varela, pasa por el ciberfeminismo y el ecofeminismo33.

			Según sean las referencias, americanas o europeas y, para aclarar las diferencias temporales entre ambos puntos de vista, se muestra el siguiente gráfico con la evolución feminista por olas:

			
				
Gráfico 1. Diferentes olas del feminismo según sean los estudios anglosajones o europeos (2020)
					[image: Escala de tiempo Descripción generada automáticamente]
				
			Fuente: elaboración propia.


			En la primera mitad del siglo xx, los hogares del mundo occidental contaron con un gran cambio referido al trabajo doméstico, debido a la inclusión de los electrodomésticos. Estos habían sido introducidos de un modo masivo para, supuestamente, ayudar al ama de casa en sus tareas del hogar en los distintos espacios de la vivienda. En 1955, se publicaba The Good Wife’s Guide en la revista británica Housekeeping Monthly, que indicaba su deber como esposa e instaba a la mujer a estar al cuidado permanente de su marido, dueño de la casa. Terminaba con el precepto «Una buena esposa siempre sabe cuál es su lugar»: 

			Have dinner ready. Plan ahead, even the night before, to have a delicious meal ready on time for his return. This is a way of letting him know that you have be thinking about him and are concerned about his needs. Most men are hungry when they get home and the prospect of agood meal is part of the warm welcome needed. […] A good wife always knows her place34.

			En España, el mandato social para las mujeres era que trabajasen racionalmente antes de casarse y, después se dedicaran a su misión de madres y de cuidadoras de la casa. Así lo señala El País en el artículo El ángel del hogar era una esclava: «Y decía el nacional-sindicalismo: “Pero trabajarás racionalmente, mientras seas soltera, en tareas propias de tu condición de mujer. Después, cuando la vida te lleve a cumplir tu misión de madre, el trabajo será únicamente tu hogar”»35. Las mujeres acabaro encerradas y aisladas en la cocina entre aparatos eléctricos y dedicadas al cuidado del marido, de los hijos y la casa, que las recluía a lo privado y las dejaba fuera del ámbito público.

			En los sesenta, las mujeres se rebelarían contra todo este mandato social que les había recluido en sus domicilios tras la Segunda Guerra Mundial. Las feministas en este tiempo son seguidoras de Simone de Beauvoir, quien en 1949 publicó el ensayo Le Deuxième Sexe36, donde reflexiona sobre cómo viven las mujeres y, cómo pueden mejorar sus vidas y ampliar sus libertades. En él Beauvoir pone de manifiesto que la mujer es un producto que se ha construido socialmente. Son las autodenominadas Hijas de Beauvoir, que luchan en los sesenta por la igualdad, de las que surge la escritora y activista Betty Friedan, quien en 1963 publica el libro que marcó no solo su vida, sino la historia de las mujeres occidentales en la segunda mitad del siglo xx, The Femenine Mystique37; y desarrolla el femimismo liberal. A raíz de ese libro las mujeres toman autoconciencia como grupo. Según Amelia Varcárcel, «[…] un libro extraordinariamente influyente. Esta obra ha resultado ser decisiva en el acompañamiento de uno de los cambios sociales más determinantes del siglo xx: la posición y autoconciencia de las mujeres como grupo»38. Friedan llama «mística de la feminidad» al malestar de la mujer que no tiene nombre, esa horma moral que se creó para las mujeres en ese tiempo. La teórica y líder feminista estadounidense afirma: «[…] la lógica de la mística de la feminidad redefinió la mismísima naturaleza del malestar de la mujer»39.

			Estas mujeres, que se oponen al mandato social y reclaman la libertad y la igualdad con los hombres, creen que podrán dar prioridad a su ambición personal, trabajar y, ser o no ser madres. La filósofa y líder feminista en Francia, Elisabeth Badinter nos señala cómo pensaban obtener ese derecho, controlando su cuerpo y controlando la reproducción:

			A finales de los años sesenta, dotadas de los medios para controlar la reproducción, las mujeres aspiran a la conquista de sus derechos esenciales, la libertad y la igualdad (con los hombres), que ellas creían poder conciliar con la maternidad40. 

			Algunas de estas mujeres feministas liberales –que parten de las ideas sufragistas de participación política y derechos civiles; la conquista del derecho al voto y a estudiar; que como se ha dicho, vienen de las ideas de Beauvoir–, desembocan en el feminismo radical, crítico con el sesgo patriarcal (el feminismo liberal no observaba el patriarcado). De esta manera, llegados los años setenta, se distinguen ya el feminismo liberal de Friedan, conformado por mujeres de mediana edad y, generalmente casadas; y el feminismo radical, del que forman parte mujeres más jóvenes, que luchan por el derecho al aborto y los métodos anticonceptivos, que bajo el lema «Lo personal es político», critican el androcentrismo y se centran en los conceptos de patriarcado, género y dominación. Son unos años marcados por la Guerra de Vietnam; la lucha por los derechos civiles de los afroamericanos y Martin Luther King; y Mayo de 1968, marcado por la utopía de imaginar mundos diferentes, en busca de un futuro más justo e igualitario, bajo la consigna consigna «imaginación al poder». Las feministas radicales, llamadas así porque van a la raíz, que está en el sexo, piensan que el género es una construcción cultural, introducen el concepto de dominación, frente al de explotación y el de alienación. Fueron las primeras en denunciar la violencia sexual y las amputaciones sexuales. De esta suerte, la denuncia de la revolución sexual de los años sesenta y setenta, se centra en el androcentrismo, en que todo se desarrolla según estándares masculinos; siendo en el feminismo radical norteamericano donde hay una mayor preocupación por el cuerpo de la mujer.

			En el ámbito artístico viisual, las creadoras lucharon contra los estereotipos en los que se les quiere encasillar, como nos recuerda la publicación Paris Art Now:

			A partir des années 1960, de nombreuses femmes vont s’insurger contre ce modèle et revendiquer le droit de s’émanciper de la dépendance de leur mari et de leur fonction de reproduction familiale. Parmi elles, des artistes vont se battre pour anéantir les stéréotypes dans lesquels on veut les emprisonner41.

			En esta década ya se había descubierto a Louise Bourgeois y las artistas se habían valido de la performance reafirmando el control sobre sus cuerpos42. En 1966, Niki de Saint Phalle, creó Hon [Ella] (Figura 1), una mujer escultura en posición reclinada, de veintiocho metros de largo, por cuya vagina podían penetrar los visitantes. Hacía un año, la artista francesa, cuyo nombre real era Catherine Marie-Agnès Fal de Saint Phalle, había comenzado a trabajar en sus Nanas, esculturas de mujeres grandes y voluminosas de colores llamativos, triunfantes, con las que inició una exploración del mundo femenino; inspiradas en su amiga embarazada Clarice Rives. La artista proclama el espacio reservado para los hombres, quería el poder que tenían, y dice: «Aprendí a una edad muy temprana que los hombres tenían el poder, y eso era lo que quería»43, quería apoderarse del espacio exterior. Sus Nana Maison44, cuyos cuerpos se abren para ser atravesados por los espectadores, funcionan como respuesta al clima familiar que se había creado, como se señala en ParisArtNow: «Et les «Nanas-maisons» [sic] aux formes opulentes dont le corps s’ouvre généreu- sement pour accueillir les visiteurs sont un pied de nez à l’atmosphère suffocante du foyer familial»45. Hay que recordar que Niki sufrió abusos sexuales por parte de su padre y no quería identificarse ni con su madre ni con su abuela: le parecían personas infelices y las veía como guardianas del hogar, algo que ella no quería llegar a ser46.



			
				
					Figura 1. Niki de Saint Phalle, Hon, escultura penetrable, 2800 x 900 x 600 cm, 1966.
[image: Imagen que contiene persona, interior, hombre, gente Descripción generada automáticamente]
			 Fuente: https://almaleonor.wordpress.com/2016/11/25/hon-ella-niki-de-saint-phalle/, 2020.


			Este tema de la mujer madre y guardiana del hogar que la sociedad quiere imponer, frente a sus aspiraciones personales, ya había sido tratado por la misma Bourgeois en sus dibujos de Femme Maison de los años cuarenta, donde el cuerpo de la mujer se funde con la arquitectura de la casa. Asimismo, Kirsten Justesen presenta Sculpture #2, en 1969, en la que la fotografía de una mujer desnuda, aparece acurrucada en el interior de una caja de cartón47, una forma cúbica de espacio reducido y transportable, en el que se encuentra recluida.



			
			
Tabla 1. Artistas mencionadas en el capítulo «Antecedentes feministas» con obras sobre la casa y la mujer antes de los años setenta
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			Fuente: elaboración propia.


			3. Feminismo y prácticas artísticas visuales sobre la casa

			Las imágenes de Hon, de Saint Phalle y, de una mujer que se acurruca desnuda en una caja de cartón, de Justesen, sirven de punto de inflexión para centrarse en el intervalo temporal y saber qué ocurre con la evolución del feminismo. En 1970, un año después de Sculpture #2, la escritora, profesora, artista y activista feminista radical estadounidense Katherine Murray Millet, conocida como Kate Millet, autora clave del feminismo contemporáneo, publica Sexual Politics48. Esta obra, junto con The Dialectic of Sex: The Case for Feminist Revolution49, de Shulamith Firestone se sitúa entre las obras clave de la corriente del feminismo radical, parte de la segunda ola del feminismo50, según consideran los estudios anglosajones. La tesis principal de Millett es que el origen del patriarcado es histórico y cultural y, que no hay diferencias mental, intelectual, ni emocional entre los sexos51. Firestone piensa que la erradicación del sexismo requerirá un reordenamiento radical de la sociedad. El lema de la segunda ola feminista52, del feminismo radical y el feminismo en general es: «Lo personal es político». Con él se resalta la conexión entre lo personal y la estructura sociopolítica. De este modo, en los sesenta y setenta, se aborda la violencia de género, según la filósofa y escritora feminista Alicia Miyares, «valió para entrar al gran problema de la violencia de género, al cambiar la esfera de la privacidad y de la intimidad»53. 

			En 1973, la crisis del petróleo y sus sucesivos rebrotes, crearían un cambio de tendencia en la evolución de la igualdad para la mujer, haciendo resurgir el naturalismo, insistiendo en los aspectos del ser humano que dependen de la naturaleza, como señala Badinter:

			[…] fue la crisis del petróleo (1973) la que anunció la muerte de nuestros años gloriosos. La crisis económica, y sus sucesivos rebrotes, propició el resurgimiento de una ideología olvidada: el naturalismo54.

			Las mujeres fueron las primeras en verse afectadas por el paro y el maltrato empresarial; y muchas de ellas tuvieron que volver a sus hogares. Esto mismo les condujo a pensar que el modo de realizarse podía residir en el estatus de madre de familia, como explica la filósofa55. En los años setenta, el feminismo se diversifica y encontramos el pensamiento de la diferencia y la ampliación de los derechos humanos y sociales de personas con diversas identidades, como señala la artista norteamericana Martha Rosler: 

			[…], feminism has conceived itself as a movement dynamically concerned with the recognition of difference and the enlargement of the human and social rights of people of diverse backgrounds and identities56.

			En Francia aparece un grupo de mujeres que pretende sustituir la igualdad por la identidad y, recuperar lo femenino. Aparece el feminismo francés de la diferencia sexual con la filósofa, psicoanalista y lingüista francesa Luce Irigaray, como una de las teóricas fundacionales. Surge así un feminismo diferencialista y naturalista, que critica el concepto de igualdad, basa la identidad femenina en la diferencia biológica; y habla de dos naturalezas, la femenina y la masculina, proponiendo una ciudadanía por sexos y considerando la maternidad como una experiencia importantísima de la feminidad: 

			En menos de una década (finales de los años setenta y principios de los ochenta), la teoría feminista dio un giro de 180 grados. Dando la espalda al enfoque culturalista de Simone de Beauvoir, que preconizaba una política de igualdad y de mezcla de sexos en virtud de su parecido (lo que les une es más importante que lo que les distingue), una segunda oleada de feminismo descubre que la feminidad no es solamente una esencia, sino una virtud cuyo núcleo es la maternidad57.

			Es una nueva generación de feministas que a partir de la maternidad ven posible un mundo más justo y, para esto hay que volver a la Naturaleza basándose en las diferencias fisiológicas, según señala Badinter, «[…], es necesario provocar el regreso a la Madre Naturaleza, […]: volver a poner el acento en las diferencias fisiológicas que engendran las del comportamiento, […]»58. Según afirma la filósofa citando a Maryse Guerlais, «La vulva se convirtió en una metonimia»59 y, este tropo hace pensar de nuevo, en la imagen de Hon de Saint Phalle, citada anteriormente, esa escultura de mujer grande con vulva transitable.

			El multiculturalismo aparece como nuevo marco teórico y, el feminismo ve otras perspectivas más allá de la autonomía y la igualdad, pensando que hay que aceptar a otras culturas y que todas son patriarcales. A medida que avanzan los años setenta, algunas feministas radicales se van dirigiendo hacia el ecofeminismo60. Este va a tener una nueva mirada sobre el presente andro-antropocéntrico, –o la idea de que solo el varón tiene valor–, moviéndose en una ética sensocéntrica, centrada en todos los que pueden sufrir. Tiene el pensamiento y la praxis ecológica y feminista, e intenta destruir dualidades existentes tales como hombre-mujer, uno-otro, público-doméstico, producción-reproducción, mente-cuerpo, razón-emoción, o cultura-naturaleza. Según la filósofa feminista española y catedrática de Filosofía Moral y Política de la Universidad de Valladolid, Alicia Puleo, se mueve en una ética ambiental, que, a su vez, puede distinguir diferentes intereses como son: antropocentrismo (centrada en el ser humano), sensocentrismo (centrada en los animales, que sienten), biocentrismo (centrada en todo lo que tiene vida) o ecocentrismo (centrada en el ecosistema). También hay un ecofeminismo espiritualista, que llama a redescubrir la fuerza interior de las mujeres, se reconcilia con el cuerpo de la mujer, y conecta con la naturaleza exterior61. 

			Durante los años setenta y ochenta, se distinguen tres discursos sociales que apuestan, de diferentes formas a una vuelta a la naturaleza, como explica la francesa Badinter:

			A partir de los años setenta y ochenta emergen tres discursos de horizontes diversos, que critican los atolladeros del modelo cultural dominante. La ecología, las ciencias del comportamiento que se apoyan en la etología y un nuevo feminismo esencialista hacen causa común por el bienestar de la humanidad. […] preconizan, cada uno a su manera, una especie de «regreso a la naturaleza»62.

			Si en los años setenta, el movimiento feminista63 defendía que las mujeres pudieran disponer de su propio cuerpo, se debatía sobre los anticonceptivos, el aborto y la libertad sexual, bajo el lema «Mi cuerpo es mío», muchas artistas lo denunciaron, en ocasiones con cierta ironía, a través de su cuerpo y la casa, las tareas domésticas, los electrodomésticos, y la sensación de encierro en la casa y en la cocina. 

			Las artistas de este tiempo exploraron las imágenes vaginales y la sangre menstrual, posaron desnudas como figuras de diosas y utilizaron de manera desafiante medios identificados como femeninos. Una serie de artistas feministas se sirvieron de aspectos domésticos en sus obras para hacer reivindicaciones. En 1972, Judith Chicago64, –una de las principales artistas feministas de los Estados Unidos–, Miriam Schapiro y alumnas del Programa Feminista de Arte de la California Institute of the Arts (CalArts), crearon la obra un espacio de actuación Womanhouse65, en una casa abandonada de Los Ángeles, donde pudieron expresar una visión feminista del arte por primera vez. Fue el primer programa de arte feminista de los Estados Unidos. Para ello, transformaron diecisiete habitaciones de una casa en una exposición colectiva de instalaciones y performances. Chicago intervino con la instalación Menstruation Bathroom, (Figura 2) que más tarde, en 1995, reinstala en The Museum of Contempary Art (LAMOCA). 



			
				Figura 2. Judith Chicago, Menstruation Bathroom, instalación en Womanhouse, 1972.
					[image: ]
			
			Fuente: https://www.judychicago.com/gallery/womanhouse/pr-artwork/#0, 2020.



			Entre las participantes estaba Sandra66 Orgel, que intervino con la obra Linen Closet. En esta obra aparece un maniquí atravesado por las baldas de un armario, del que, a juzgar por una de sus piernas, intenta salir. Esta postura se contrapone al hecho de que la cabeza y el resto del cuerpo, excepto esa pierna y un brazo, están atascados y atravesados por las baldas del propio armario. Parece que la situación le impide salir al exterior. La cineasta y directora de televisión independiente norteamericana, Johanna Demetrakas67, produjo un documental sobre esta experiencia, Womanhouse. Todo ello formó parte del feminismo de los años sesenta y setenta en Estados Unidos, con el que se cuestionó el rol asignado a las mujeres después de la guerra.

			Judith Chicago, había nacido como Judith Sylvia Cohen, y luego fue Judy Gerowitz, pero renunció a su apellido de casada y adoptó el nombre de la ciudad donde nació, Chicago. La artista creó su obra The Dinner Party (Figura 3), obra icónica del feminismo que consiste en una puesta en escena de una cena imaginaria, «similar a la Última Cena de Jesucristo con los apóstoles»68, como señala Grosenick, en la que homenajeó a treinta y nueve mujeres como figuras históricas. La obra fue realizada entre 1974 y 1979, exponiéndose por primera vez en 1979. Considerada como la primera obra feminista épica, una pieza clave, consiste en una mesa triangular de casi quince metros por cada lado, cada uno de los cuales tiene trece cubiertos. Cada uno de ellos cuenta con formas de vulvas y vaginas pintadas en los platos, con idea de concienciar a las feministas como nos dice Flavia Frigeri69. Miles de mujeres vieron la exposición en el San Francisco Museum of Modern Art, como señala la historiadora de arte: «Cuando se expuso por primera vez La cena, cosa que sucedió en 1979 en el San Francisco Museum of Modern Art, hubo colas con miles de mujeres para ver la exposición»70. La vagina se utilizó en las obras de artistas como Judith Chicago o Miriam Schapiro, para configurar socialmente la identidad de las mujeres, como afirma Lorena Amorós Blasco71, quien parafraseando a la crítica y comisaria feminista, Amelia Jones, señala:


			Según mantiene Jones, el uso de la imaginería vaginal que sostienen estas artistas es un registro claramente político, destinado a promover representaciones «positivas» del cuerpo femenino, capaces de subvertir la imagen de las mujeres como fetiches y objetos pasivos de la mirada masculina72.


			
				Figura 3. Judith Chicago, The Dinner Party, cerámica, porcelana y textiles, 1463 x 1463 cm, 1974-1979.
					[image: Imagen que contiene tabla, mostrador, horno Descripción generada automáticamente]	
			
			 Fuente: https://peanutmagazine.com/judy-chicago/, 2020.

			

También en 1979, Suzanne Lacy y Linda Pruess desarrollaron la International Dinner Party en el San Francisco Museum of Modern Art, que conectó a doscientos colectivos de mujeres en un tiempo que aún no había internet y tuvo que ser mediante telegramas. Así lo señala la Plataforma de Arte Contemporáneo (PAC):

			En 1979, de manera previa a la Dinner Party de Judy Chicago, Lacy y Linda Pruess desarrollaron la International Dinner Party en el San Francisco Museum of Modern Art, un evento que pretendía crear una dinner party global y que conectó a 200 colectivos de mujeres simultáneamente. En la era preinternet, estas conexiones fueron posibles a través de telegramas73.

			Ya en 1929, Virginia Woolf, había publicado su ensayo, A Room of One’s Own74, clasificado generalmente como una obra feminista, reivindicando que una mujer ha de tener una habitación propia para poder escribir novelas, que la mujer ha de trabajar y encontrar un espacio para ello en casa, para poderse encerrar sin ser molestada. Evidentemente esta reivindicación es extensible a cualquier ámbito creativo y, en esta investigación, se aborda desde la creatividad artística visual. 

			Valie Export, una de las artistas feministas más combativas de los años setenta, va más allá y afirma que las mujeres deberían tener la misma posibilidad de desapego hacia sus maridos e hijos para pensar en ellas y así serían más creativas:

			Si las mujeres abandonaran a sus maridos y a sus hijos y la sociedad lo tolerara tanto legal como socialmente, como en el caso de los hombres; si las mujeres consiguieran esto, desarrollarían una creatividad igual de rica75.

			Saint Phalle, con treinta años y habiendo decidido ya ser artista, abandonó a su marido y sus hijos para irse a vivir con el escultor Jean Tinguely. La francesa, después de dos años realizando espectáculos de tiros, sus conocidos Tirs, pasó a un lenguaje más íntimo y enfocado en la mujer, basado en los distintos roles que esta puede desarrollar en la sociedad. No por esto se pretende identificar la creatividad artística al abandono de los cuidados de la familia, pero algo de cierto hay en cuanto a actitud que prioriza a uno mismo, al igual que ocurre con tantos hombres que se ponen ellos mismos en el primer puesto de las prioridades vitales y, se dedican a su desarrollo creativo y profesional por encima de todo lo demás.

			Paralelamente a Womanhouse, en España, en 1973, la catalana Eulàlia Grau, una de las voces más reivindicativas en este país en los años setenta y ochenta, crea la obra Aspiradora (Figura 4), que muestra un aspirador a punto de aspirar a una novia sonriente de blanco, con el tul sobre la cara, con ramo de flores, y lazos rosas que está tirada en el suelo. Esta obra pertenece a la serie de trabajos que Grau reúne bajo el nombre Etnografías en las que estudia no solo las prácticas de los grupos humanos sino que hace una crítica al sistema capitalista con imágenes y comentarios sobre la violencia, los valores burgueses, el consumo o el uso del poder, como nos señala la web del MACBA76. La artista con sus fotomontajes aporta una imagen contraria al discurso social dominante, en la línea creativa de Martha Rosler, como señala Jaume Vidal Oliveras, «[…] aporta una contraimagen [sic] al discurso dominante, una filiación […] que tiene continuidad, entre otros muchos, con Martha Rosler»77. Mostramos el collage Cleaning the drapers de 1967-1972, de Rosler (Figura 5) para observar la continuidad de ambos lenguajes.


			
				Figura 4. Eulàlia Grau, Aspiradora, [de la serie Etnografía], emulsión fotográfica con anilinas sobre tela, 164 x 110 cm, 1973.
					[image: Un dibujo de una persona con una maleta en el suelo Descripción generada automáticamente con confianza baja]
			
			 Fuente: http://vein.es/el-arte-feminista-en-espana-a-traves-de-pioneras-de-la-decada-de-los-70/, 2020.


			
				Figura 5. Martha Rosler: Cleaning the Drapes (papel impreso recortado y pegado sobre tablero, 26 x 35.6 cm, 1967-1972.
					[image: Imagen que contiene exterior, roca, hombre, parado Descripción generada automáticamente]	
			
			 Fuente: http://conchamayordomo.com/2016/10/31/martha-rosler/, 2020.


			Grau habla en RTVE sobre su exposición en el MACBA de Barcelona, de cómo era la situación de la mujer en ese momento, obligada a casarse y vivir después encerrada en la casa, limpiando y cocinando, sin futuro. Por eso la aspiradora aspira a la mujer, pues su vida como persona ya se ha acabado. Eulàlia Grau explica :

			Esta tela emolsionada [sic], por ejemplo, refleja la situación de la mujer en aquel momento; que la mujer se tenía que casar y, un día era princesa y a la mañana siguiente pues, a lavar los platos y a cocinar y a limpiar la casa. Y… de allí no salía, o sea, no tenía ningún otro futuro: tener hijos. Y entonces, pues en lugar de limpiar, la aspiraba a ella, porque… porque esta es su vida y ya se ha terminado ¿no? Como mujer, como persona»78.

			En esta década de los setenta y en la siguiente, hilando geografías, también la obra de la gran Louise Bourgeois, se vincula con el género y la sexualidad, desde una lectura feminista, como nos comenta la historiadora y comisaria Lynne Cooke: 

			[…] en la década de 1970, salió a la luz un determinado tipo de feminismo que abrazó la obra de Louise y la vinculó –dentro del contexto de las lecturas feministas– con el género, la sexualidad y con el trabajo de otras mujeres artistas en activo en aquella época. Esta conexión se mantuvo durante una segunda ola de feminismo que tuvo lugar en la década de 1980, momento en el que se daba prioridad a las cuestiones ligadas a la representación frente a los temas relacionados con las imágenes basadas en el cuerpo79.

			Bourgeois, con las posibilidades que ofrecía el feminismo de los setenta y ochenta, se había apartado del discurso creativo del arte moderno, de la herencia de Breton y Picasso, como comenta Griselda Pollock. Y  dice que se puede encontrar un punto de intersección entre dos estéticas diferentes de la artista, llegando a una nueva actitud que refleja el impacto del feminismo en la estética creativa. Las Celdas se explican, en parte, gracias a esta nueva estética feminista:

			[…] podemos identificar […] un punto de intersección entre la antigua actitud estética de Bourgeois y la articulación formal de la alteridad femenina, el deseo y la subjetividad, que refleja el impacto del feminismo en el ámbito estético. Tanto la intensidad como la narratividad [sic] de las Celdas son inexplicables en esta colisión del arte de finales del siglo xx con el creativo momento estético feminista, […]80.

			En estos años, la norteamericana Martha Rosler crea Body Beautiful, or Beauty Knows No Pain81, de 1966-1972, una serie de aproximadamente treinta fotomontajes, en la que la artista fotografía espacios tales como el baño, la cocina o pasillos entre otros, rompiendo la idea tan repetida de la mujer sometida a cánones obligados de belleza, o ideas románticas de la feminidad. Dentro del conjunto de fotomontajes se muestra Hot Meat (Figura 6), una fotografía de perfil de un busto de mujer en la parte frontal de una cocina (electrodoméstico). También crea Cold Meat, con los pechos de una de mujer en un frigorífico; y Damp Meat, donde aparece un trasero de una mujer en un lavavajillas. En ellas compara claramente a la mujer con un trozo de carne fría o caliente. También en Pop Art o Wallpaper, se sirve de trozos de la anatomía de la mujer y los dispone como simples porciones que cuelgan en una habitación. Y en 1975, presenta su famosa obra Semiotics of the kitchen.


			
				Figura 6. Martha Rosler, Body Beautiful, or Beauty Knows No Pain (Hot Meat), 1966-1972.
					[image: Imagen que contiene interior, gabinete, aparato, horno  Descripción generada automáticamente]
				
			Fuente: https://www.anothermag.com/art-photography/8849/three-radical-female-collage-artists-you-need-to-know, 2020.

			 

			Rosler evidencia los temas en torno a los cuales se expresa con su obra, preocupaciones sociales y una postura feminista. Para esta perspectiva feminista, se sirve de temas considerados dentro del ámbito de la mujer, como la vivienda, la comida o la ropa, según ella misma señala:

			I see all my works as incorporating a feminist perspective; it’s useful to note that the themes of food, clothing, and shelter, often considered the domain of women, have repeatedly been addressed in my work82. 

			La norteamericana incluye en sus fotomontajes interiores domésticos, habitados por mujeres, espacios militarizados donde ellas realizan tareas de mantenimiento y de reproducción, como así lo expresa la artista:

			The photomontages […] show domestic interiors, often inhabited by women, and present the home as in effect an unacknowledged militarized space presided over or inhabited by female denizens who do the work of domestic maintenance and reproduction under the masquerade of decorative objects or bedroom appliances or delighted consumers who somewhat contradictorily also identify as service providers83.

			Por otra parte, la austriaca Birgit Jürgenssen, en 1975 (1975-2003), crea Hausfrauen – Küchenschürze84 (Figura 7), en la que se retrata de frente y perfil, como una presa, con un delantal que porta una cocina con horno, y en su interior se ve un pollo asado, como identificación con la capacidad reproductiva. 


			
				Figura 7. Birgit Jürgenssen, Hausfrauen – Küchenschürze, fotografía a blanco y negro, 1975.
					[image: Imagen que contiene galería, cuarto, foto, interior Descripción generada automáticamente]		
			
			 Fuente: http://www.parisartnow.com/women-house-la-maison-prison-ou-lieu-dinspiration/, 2017.



			Ese mismo año, Karin Mack realiza Bügeltraum85, fotografías a blanco y negro en las que termina por plancharse su propia mortaja86. Y ya al año siguiente, en 1976, la austriaca y feminista Valie Export crea el collage fotográfico Die Geburtenmadonna87 (Figura 8), con el que examina el contenido ideológico de la Piedad de Miguel Ángel de la basílica de San Pedro en Roma, la representación del sufrimiento y de la idealización de la mujer como madre, frente al realismo del ama de casa, que aparece sentada en una lavadora con la puerta abierta de la que sale una toalla con sangre. Según la escritora y académica Alice Butler se trataría de una madre abyecta por las repetición del trabajo doméstico, «[…] una reinvención feminista de la Piedad, en la que la madre es abyecta por ciclos repetitivos de trabajo doméstico. ¿O la máquina da momentos de placer autoerótico?»88.



			
				Figura 8. Valie Export, Die Geburtenmadonna, impresión cromogénica en color sobre tablero de virutas, 150 × 120 cm, 1976.
					[image: Una persona con los brazos abiertos Descripción generada automáticamente con confianza baja]			
			
			 Fuente: https://www.frieze.com/article/valie-exports-transgressive-show-1980-venice-biennale-reappears-london, 2020.



			Valie Export, cuyo nombre original era Waltraud Lehner y tras casarse, Waltraud Höllinger, declaró que quería buscarse un nombre propio y, así se llamó Valie Export. En una entrevista en 1996, dijo: «Export significa siempre y en todas partes» y que de este modo se exportaba, quería su propio apellido: «No quería utilizar ni el apellido de mi padre ni el de mi marido. Quise buscarme un nombre propio»89. La artista señaló la interrelación entre imagen y realidad en una serie de fotografías en las que aparecen mujeres posando con objetos domésticos en las postura de las madonas del Renacimiento. En dos publicaciones diferentes encontramos la afirmación de que Export superpone dos estereotipos contradictorios de la mujer en su obra de 1976, Die Putzfrau (Fotoobjekt nach Tizian)90, donde aparece un cliché idealizado y otro peyorativo:

			En Die Putzfrau (Fotoobjekt nach Tizian) [La mujer de la limpieza], fotografía inspirada en Tiziano de 1976, se superponen dos estereotipos contradictorios: un cliché idealizado de la alta cultura y otro peyorativo de cultura popular91.

			Erwatung (after Boticelli’s Maria mit dem Grantapfel, 1482)92, es otro fotomontaje de ese mismo año, en el que la fotografía a blanco y negro de Export sosteniendo una aspiradora se encuentra encima de la fotografía a color de la Virgen de Boticelli, que en la obra original, aparece sosteniendo al niño Jesús. Todo un desafío, de mensaje feminista, a la visión sexista de que las mujeres son buenas para fines domésticos y maternos. 

			En 1977, Penny Slinger, nacida en Londres en 1947, en su obra Exorcism House, que forma parte de la serie Doll Houses creada a mediados de los años setenta, según cuenta ella misma en su web: «The first house I created was the Exorcism House, depicting scenes related to the topics of the Exorcism collage series»93; y representa escenas relacionadas con los temas de la serie de collages Exorcism. Muestra una casa de muñecas a modo de casa de los horrores, la casa y la violencia juntas en un juguete marcado por las convenciones de género.

			En ese año, la británica Helen Chadwick, quien en 1989 fue una de las primeras mujeres nominada al Turner Prize, realizó In the Kitchen, una obra considerada actualmente fundamental en la historia del arte feminista. Concebida inicialmente como una performance94, se llevó a cabo en el Chelsea College of Art de Londres, en la que ella, junto a otras tres artistas se vistieron con trajes que representaban electrodomésticos de cocina de género: lavadora, horno, frigorífico y fregadero, que confrontan mediante la sátira el estereotipo de las mujeres como amas de casa o diosas domésticas, como nos señala la Galería Richard Saltoun:


			For this work the artist and three other female performers dressed in costumes that Chadwick had made by covering metal frameworks in PVC. The costumes represent gendered kitchen appliances, such as an oven in which the cooking rings resemble a breastplate. This series of 12 posthumous prints depict the artist dressed in the four costumes; performing each electrical appliance; Washing Machine, Oven, Fridge and Sink, confronting and satirising the stereotype of women as domestic goddesses or housewives95.


			
				Figura 9. Helen Chadwick, In the Kitchen (Washing Machine), impresión de pigmento de archivo a color, 41.9 x 27.7 cm, 1977.
					[image: ]
			
			 Fuente: https://www.richardsaltoun.com/artists/101-helen-chadwick/works/18640-helen-chadwick-in-the-kitchen-washing-machine-1977/, 2020.


			En The Kitchen (Washing Machine) (Figura 9), ella está dentro de la lavadora, asoman la cabeza y un brazo apoyado sobre el electrodoméstico y sobre cuya mano se apoya la cabeza. Transmite aburrimiento, y el bombo de la lavadora coincide con su vientre, su útero vacío. En otra impresión, titulada igual, ella se asoma desde arriba hacia el frontal de la máquina y con la mano está dando al botón de encendido; el bombo de la lavadora está ahora lleno, trabajando.

			Cindy Sherman en 1978, en su obra Untitled Film Still #11 (Figura 10), aparece posando en una serie de setenta fotografías en blanco y negro en las que aparece disfrazada de diferentes personajes femeninos, mostrando amas de casa deprimidas y con sentimiento de soledad en el hogar. De esta manera representa distintas imágenes estereotípicas de mujeres, ya que los Untitled Film Still no se consideran autorretratos como nos confirma el MOMA, «[…] the works in Untitled Film Stills are not considered self-portraits»96.


				
				Figura 10. Cindy Sherman, Untitled film still 11, de la serie Fotogramas sin título, que son setenta fotografías a blanco y negro, gelatina de plata, 17.9 x 24 cm, 1978.
					[image: Imagen en blanco y negro de una persona sobre una cama. Descripción generada automáticamente con confianza baja]
				
			
			 Fuente: https://www.moma.org/collection/works/56560, 2020.


			En este mismo año, la artista holandesa Lydia Schouten lleva a cabo la performance, Kooi (Figura 11) que se graba en vídeo, en el que aparece la artista en una jaula, desplazándose por el espacio como si fuera una leona enjaulada, restregándose ruidosamente por los barrotes pintados de color pastel. La artista se restriega sobre ellos recorriendo el interior de la jaula. El color empleado es el color del maquillaje que siguen utilizando las mujeres encerradas en sus casas sin poder salir al mundo exterior, como nos cuenta Paris Art Now:

			[…] arpente une cage telle une lionne, se frottant contre les barreaux enduits de pastel de couleur en référence au maquillage que les femmes enfermées chez elles continuent de porter «afin de se faire belles pour un monde extérieur auxquelles elles n’ontpas part» [sic]97.


			
				Figura 11. Lidia Schouten, Kooi, vídeo de la performance, 1978/2016.
					[image: ]
				
			 Fuente: https://www.parisartnow.com/women-house-la-maison-prison-ou-lieu-dinspiration/lydia-schouten-kooi-cage-19782016/, 2020.


			A este hecho, hemos de añadir que en los años setenta, en las prisiones norteamericanas, se llevaron a cabo investigaciones consistentes en pintar de rosa los barrotes de las celdas para rebajar la violencia de los presos. Fue el llamado efecto Drunk Tank Pink, llevado a cabo por el Dr. Alexander Schauss, director del Instituto Americano para la Investigación Biosocial en Tacoma, Washington, que informó de cómo se podía anular temporalmente el comportamiento agresivo de una persona estando rodeada de este color98. La psicóloga suiza Daniela Späth continúa esa línea de investigación con el color Cool Down Pink en el siglo xxi en Suiza. El efecto de calma pareció conseguirse, pero apenas duraba unos minutos, y muchos hombres se sentían humillados al estar rodeados por un color que parecía de habitación de niñas. Lydia Schouten pudo tener información de estas investigaciones y el color de los barrotes de Kooi, pensamos, puede estar ligado a este significado99.


			
			
			Tabla 2. Artistas mencionadas cuyas obras corresponden a los años setenta
				
					
					
					
				
				
					
							
							AÑOS SETENTA

						
					

					
							
							AÑOS

						
							
							ARTISTAS

						
							
							OBRAS

						
					

					
							
							1966-1972

							1972

						
							
							Martha Rosler

						
							
							Body Beautiful or Beauty Knows No Pain Pop Art Wall Paper

							Cleaning th Drappers

						
					

					
							
							Judith Chicago

						
							
							Menstruation Bathroom*

						
					

					
							
							Sandra Orgel

						
							
							Linen Closet*

						
					

					
							
							1973

						
							
							Eulàlia Grau

						
							
							Aspiradora**

						
					

					
							
							1974 [expuesta en 1979]

						
							
							Judith Chicago

						
							
							The Dinner Party

						
					

					
							
							1975

						
							
							Birgit Jürgenssen

						
							
							Hausefrauen – Küchenschürze

							[Amas de casa- Delantal de cocina]

						
					

					
							
							Karin Mack

						
							
							Bügeltraum [Cuarto de planchado]

						
					

					
							
							Martha Rosler

						
							
							Semiotics of the Kitchen

						
					

					
							
							1976

						
							
							Valie Export

						
							
							Die Putzfrau (Fotoobjrkt nach Tizian) [La señora de la limpieza (Objeto fotográfico según Tiziano)]

							Die Geburtenmadonna

							[La Virgen del nacimiento]

						
					

					
							
							1977

						
							
							Penny Slinger

						
							
							Exorcism House

						
					

					
							
							Helen Chadwick

						
							
							In the Kitchen

						
					

					
							
							1978

						
							
							Cindy Sherman

						
							
							Untitled Film Still #11

						
					

					
							
							Lydia Schouten

						
							
							Kooi

						
					

					
							
							1979

						
							
							Suzanne Lacy y Linda Pruess

						
							
							International Dinner Party

						
					

				
			

			* Instalaciones con la que intervinieron Judith Chicago y Sandra Orgel en la exposición Womanhouse en los Ángeles.

			**Perteneciente a la serie Etnografías.

			Fuente: elaboración propia.

			En la década de los años ochenta se creía que la solución para conseguir la igualdad, vendría con el reparto equitativo de las tareas dentro y fuera de casa, como nos señala Elisabeth Badinter: «[…] a través del reparto equitativo con los hombres del mundo exterior y del universo familiar»100. Incluso objetos domésticos nuevos como el biberón, de vital importancia para el reparto de papeles entre el hombre y la mujer en la crianza doméstica de los hijos, ayudaba a que este reparto se llevara a cabo, como nos dice Badinter:

			[…] las parejas jóvenes de los años setenta y ochenta habían experimentado, gracias al biberón, otro reparto de papeles. Este era más propicio a la libertad de movimientos de la madre, capaz de salir de casa, de dormir por la noche, incluso de retomar con más tranquilidad su vida profesional101.

			Según Amelia Valcárcel, en los ochenta, tras asegurar los derechos sexuales102 y reproductivos, la paridad entra como agenda feminista. Se quiere la mitad de todo y hay que luchar contra el llamado «techo de cristal», o lo que es lo mismo, la limitación velada del ascenso laboral103. 

			En este tiempo, las artistas relevantes de la época tuvieron exposiciones en las instituciones artísticas más importantes. Leticia Parente, la artista pionera del videoarte en Brasil en los años setenta, crea en 1982, el vídeo Tarefa I (Figura 12), en el que ella se recuesta vestida sobre una tabla de planchar y, es planchada por una mujer de color, una empleada del hogar, que la plancha igual que si se tratara tan solo de la ropa104. Sus vídeos documentan sus acciones y performances con intención política.


			
				Figura 12. Leticia Parente, Tarefa I, vídeo, 1982.
					[image: Una pantalla de televisión encendida. Descripción generada automáticamente]		
			
			 Fuente: http://www.parisartnow.com/women-house-la-maison-prison-ou-lieu-dinspiration/, 2020.


			Hacia 1985, Louise Bourgeois, crea otra de sus Femme Maison, sus personajes híbridos entre casa y mujer, se trata del cuadro Femme-maison / To Eat or Be Eaten105. Y cuatro años más tarde, en 1989, la artista norteamericana Laurie Simmons, funde también una imagen de la casa que representa el éxito de la clase media capitalista americana con el cuerpo de la mujer, en Walking House.

			
			
			Tabla 3. Artistas mencionadas cuyas obras corresponden a los años ochenta
				
					
					
					
				
				
					
							
							AÑOS OCHENTA

						
					

					
							
							AÑOS

						
							
							ARTISTAS

						
							
							OBRAS

						
					

					
							
							1982

						
							
							Leticia Parente

						
							
							Tarefa I [Tarea I]

						
					

					
							
							1985

						
							
							Louise Bourgeois

						
							
							Femme Maison / To Eat or Be Eaten

						
					

					
							
							1989

						
							
							Laurie Simmons

						
							
							Walking House

						
					

				
			

			Fuente: elaboración propia.


			Fue en los noventa cuando, contrariamente al auge de los ochenta, hay un retroceso económico a nivel mundial, originado por las tensiones del precio del petróleo con la Guerra del Golfo, la burbuja inmobiliaria de Japón, el aumento de los gastos militares directos y la escasez de capital, por los costes que para la RFA supondrá la reunificación de Alemania106. Esto trajo como consecuencia un paro masivo que afectó en mayor medida a las mujeres y, obligó a que muchas de ellas volvieran a sus casas, como Elisabeth Badinter explica: «A principios de los noventa la crisis económica devolvió a un gran número de mujeres al hogar, y en particular a las menos formadas y las más débiles económicamente»107. Este paro masivo hizo que la maternidad volviera a primer plano como valor más seguro que un puesto de trabajo mal remunerado. Así mismo, la crisis económica tuvo consecuencias sobre la conducta de los hombres, que se resistieron a compartir tareas y, la evolución esperada se vio entonces frenada. Según la filósofa e historiadora de arte, «[…] la crisis económica tuvo consecuencias negativas sobre la esperada evolución de los hombres. Su resistencia al reparto de las tareas y a la igualdad se vio incrementada»108. Esta resistencia trae como consecuencia una crisis igualitaria, medida por la diferencia salarial entre hombres y mujeres, como nos recuerda Badinter, que señala, «[…] tiene su origen en el reparto desigual de los trabajos familiares y domésticos»109. Esta crisis surge en el momento que hombres y mujeres pueden asumir las mismas funciones, siendo la maternidad privativa de la mujer y necesitando esta una redefinición110; y reforzó a la crisis económica, causando el estancamiento de la desigualdad. Es en 1995 cuando se celebra la Cuarta Conferencia Mundial sobre la Mujer, y se celebró en Beijing a favor del empoderamiento de la mujer, como nos señala la ONU Mujeres: «La Declaración y Plataforma de Acción de Beijing, constituye un programa a favor del empoderamiento de la mujer y en su elaboración se tuvo en cuenta el documento clave de política mundial sobre igualdad de género»111.  

			Las crisis económica e identitaria cambiaron el rumbo esperado hacia la igualdad, como Badinter señala, «[…] la crisis, económica, sumada a otra identitaria, detuvo de forma brutal la marcha hacia la igualdad, como demuestra la tendencia al estancamiento de los salarios desde este periodo»112. La escritora feminista Rebecca Walker plantea la tercera ola del feminismo113 en los años noventa. Se describe la idea de que las mujeres experimentan «capas de opresión», por género, raza y clase. Aparecen nuevas corrientes y teorías feministas, como la interseccionalidad, el feminismo negro, el feminismo prosexo, el ecofeminismo, el transfeminismo y el feminismo posmoderno.



			
				Figura 13. Eulàlia Valldosera, La cocina [Apariencias], trapos de cocina tendidos de cables a distintas distancias del muro, 1992.
					[image: ]	
			
			 Fuente: https://eulaliavalldosera.com/agua-luz-y-sombras-proyectos-realizados-desde-1990/instalaciones/apariencias-casa-1992-95/, 2021.


			Se han seleccionado algunas artistas relevantes de esta década, de las que se mencionan obras concretas. Eulàlia Valldosera, centra su trabajo en su cuerpo, el entorno doméstico y la relación con los otros, desde su condición de mujer. En 1992-95 crea Apariencias: la casa (Figura 13), consistente en instalaciones que recrean instancias de la casa, en las que existe un diálogo entre diferentes objetos y sus sombras114. Se muestra la imagen de una de ellas, La cocina.


			
				Figura 14. Lucy Gunning, Climbing around my room, vídeo, 1993.
					[image: Pintura de un hombre en una pantalla de televisión. Descripción generada automáticamente con confianza media]			
			
			Fuente: http://www.parisartnow.com/women-house-la-maison-prison-ou-lieu-dinspiration/, 2017.


			En 1993, Lucy Gunning, crea el vídeo Climbing Around My Room (Figura 14), donde la artista recorre el espacio mediante la acción, desplazándose por una habitación cerrada; se trata de la exploración de los rincones domésticos, pensando la casa como prisión115. Este es también el año en que Rachel Whiteread fue la primera mujer en recibir el Turner Prize. En 1994, Bourgeois crea otra de sus Femme Maison, esta vez en mármol blanco, y cuestiona la identidad de la mujer, asociando las formas orgánicas del cuerpo de la mujer con la arquitectura geométrica de la casa, al igual que lo hacía Niki de Saint-Phalle con las Nanas-Maison desde 1966. Este mismo año, Sarah Lucas crea Au Naturel.

			Al año siguiente, en 1995, Tracey Emin expone su intimidad con Everyone I have Ever Slept With 1963-95, una tienda de campaña, una arquitectura nómada, donde aparecen los nombres de todas las personas con las que ha dormido en esos años, entrelazando lo íntimo y lo público, el espacio habitado, la intimidad y el desplazamiento. En el 96, Andrea Zittel, realiza la serie A–Z Escape Vehicle: Customized, una arquitectura móvil, en busca de un refugio transportable a medida. Ese mismo año, la artista Lucy Orta crea la serie Body Architecture-Collective Wear, arquitectura corporal para cuatro personas, trabaja también el nomadismo, el desplazamiento y refugio, en este caso no individual, saltando las fronteras entre refugio y ropa; el refugio se viste como si fuera una segunda piel, inspirado por las necesidades de las poblaciones desplazadas o marginadas116. En 1997, Lucas crea la obra ya mencionada Pauline Bunny; y en 1998, Monica Bonvicini, realiza el vídeo Hammering Out (Figura 15), en el que martillea las paredes queriendo romper todo tipo de límites117. 


			
				Figura 15. Monica Bonvicini, Hammering Out, vídeo, 1998.
					[image: ]		
			
			 Fuente: https://www.parisartnow.com/women-house-la-maison-prison-ou-lieu-dinspiration/lydia-schouten-kooi-cage-19782016/, 2017.


			Las artistas mencionadas de esta década, salvando la francesa nacionalizada americana Bourgeois, que es la de más edad, son de la misma generación, nacidas en los sesenta. Zittel, norteamericana; Gunning, Emin y Orta, británicas; y Bonvicini, italiana. Es decir, estas obras de los noventa las realizan ya en la treintena. Sin embargo, en ese tiempo, Badinter nos habla de un cambio de mentalidad en las hijas de las feministas que ya habían cumplido los veinte años y, más allá del agradecimiento por la contracepción y el aborto, constatan un fracaso. Ellas no quieren imitar a unas madres que, sacrificando tantas cosas por su independencia, asumen jornadas dobles de trabajo y están infravaloradas laboralmente. Además conlleva el rechazo al feminismo, aunque en el fondo lo que critican es que en ese sacrificio llevado a cabo por las madres, también han sido ellas mismas como hijas, las sacrificadas118. Esto se puede interpretar como una nueva generación veinteañera que se rebela, que no es la que mencionamos; las artistas seleccionadas responden a criterios feministas de mujeres diez años más mayores que no se engloban en esas críticas.


			
			
			Tabla 4. Artistas mencionadas cuyas obras corresponden a los años noventa
				
					
					
					
				
				
					
							
							AÑOS NOVENTA

						
					

					
							
							AÑOS

						
							
							ARTISTAS

						
							
							OBRAS

						
					

					
							
							1992-1995

							1992

						
							
							Eullàlia Valdosera

						
							
							Apariencias. La cocina*

						
					

					
							
							1993

						
							
							Lucy Gunning

						
							
							Climbing Around My Room

						
					

					
							
							1994

						
							
							Louis Bourgeois

						
							
							Femme Maison

						
					

					
							
							Sarah Lucas

						
							
							Au Naturel

						
					

					
							
							1995

						
							
							Tracey Emin

						
							
							Everyone I Have Ever Slept With 1963- 1995

						
					

					
							
							1996

						
							
							Andrea Zittel

						
							
							A-Z Escape Vehicle: Customized by An- drea Zittel

						
					

					
							
							Lucy Orta

						
							
							Body Architecture-Collective Wear

						
					

					
							
							1997

						
							
							Sarah Lucas

						
							
							Pauline Bunny

						
					

					
							
							1998

						
							
							Monica Bonvicini

						
							
							Hammering Out

						
					

				
			

			* La cocina pertenece a la serie Apariencias.

			Fuente: elaboración propia.

			El siglo xxi está siendo el siglo de la mujer, y con el tiempo, será recordado por ello119. Así lo afirma Rosa San Segundo Manuel, catedrática de la Universidad Carlos III de Madrid y Presidenta de Plataforma de Estudios Universitarios Feministas y de Género (EUFEM). Susan Sontag, al hablar de la mujer y el siglo xxi, dice que este será el siglo en el que la mujer acceda a la dignidad, al trabajo y a la ley. Afirma la la filósofa: «La condición femenina, el acceso de la mujer a la dignidad, al trabajo, a la ley, a la plena personalidad, será el tema central del siglo xxi»120.

			Como se anotó en el apartado de los años setenta, en España, a diferencia de Europa, el feminismo va con la democracia y, es con el nuevo siglo, en concreto, bajo la presidencia de José Luis Rodríguez Zapatero, cuando se hacen cambios significativos en cuanto a igualdad y violencia de género: en 2004, se aprueba la Ley Orgánica de Medidas de Protección Integral contra la Violencia de Género, cuya exposición de motivos manifiesta que la violencia de género «se trata de una violencia que se dirige sobre las mujeres por el hecho mismo de serlo, por ser consideradas, por sus agresores, carentes de los derechos mínimos de libertad, respeto y capacidad de decisión»121; en 2006, se aprueba la Ley de Promoción de Autonomía Personal y Atención a las personas en situación de dependencia122; en 2007, entra en vigor la Ley Orgánica para la Igualdad efectiva de mujeres y hombres123; y este mismo año también se aprueba la Ley reguladora de la rectificación registral de la mención relativa al sexo de las personas124; y en 2010, se aprueba la Ley Orgánica de salud sexual y reproductiva y de la interrupción voluntaria del embarazo125.

			En este siglo se reivindican las leyes relativas al acoso sexual y la limitación a la divulgación de la pornografía, como expone la arquitecta Atxu Amann Alcocer:

			[…], si en los años sesenta y setenta, el feminismo se esforzaba por emancipar la sexualidad de las normas morales, y disminuir la influencia de lo social en la vida privada, en la actualidad se reivindica en control público sobre la vida privada: leyes relativas al acoso sexual, códigos de comportamiento, limitación a la divulgación de la pornografía […]126.

			Amann Alcocer hace esta afirmación en 2011 y seis años después, en 2017, nace Me Too127, el movimiento de denuncia de la agresión y acoso sexual, de gran respuesta y resonancia internacional, que se difunde en las redes sociales.

			Se han alcanzado grandes logros pero aún falta mucho por conseguir. En el mundo occidental parece que las mujeres no tengan impedimentos evidentes, pero la gran distancia entre varones y mujeres reside en el poder. Los derechos conseguidos por el feminismo en todos estos años de lucha, podrían hacer pensar que a día de hoy, la igualdad de oportunidades en la creación artística está por encima del género. Sin embargo, desafortunadamente no es así. Afirmaciones como la que hace el historiador y escritor israelí Yuval Noah Harari en 21 lecciones para el siglo xxi, ya hablan de un siglo lleno de desigualdad: «En realidad, en el siglo xxi podrían surgir las sociedades más desiguales de la historia»128. Las nuevas ideologías del comunismo y el liberalismo, junto a la revolución industrial, dieron gran relevancia a las masas y, la igualdad se convirtió en un ideal a seguir, como nos sigue diciendo Harari:

			[…], a finales de la era moderna la igualdad se convirtió en un ideal en casi todas las sociedades humanas. Ello se debió en parte al auge de las nuevas ideologías del comunismo y el liberalismo. Pero se debió también a la revolución industrial, que hizo que las masas fueran más importantes de lo que nunca habían sido129.

			Tras el siglo xx, centrado en reducir la desigualdad de clases, razas y géneros, era de esperar un siglo xxi con una mayor igualdad. Sin embargo, existe una desigualdad creciente en las sociedades, como explica el profesor en la Universidad Hebrea de Jerusalén:

			En consecuencia, la historia del siglo xx se centró en gran medida en la reducción de la desigualdad entre clases, razas y géneros. […]. En los primeros años del siglo xxi, la gente esperaba que el proceso igualitario continuara e incluso se acelerara. […] Ahora parece que esta promesa podría no cumplirse. Ciertamente, la globalización ha beneficiado a grandes segmentos de la humanidad, pero hay indicios de una desigualdad creciente tanto entre sociedades como en el interior de las mismas130.

			De este modo, si a día de hoy, a pesar de haber dado grandes pasos en el avance de la igualdad de género ante los derechos, obligaciones y oportunidades en nuestra cultura, el problema del tratamiento social hacia los diferentes géneros y el comportamiento de las personas respecto al género, dista mucho de estar resuelto.

			Al dirigir el foco a la vida doméstica, vemos como el reparto equitativo de las tareas del cuidado de la casa y resto de personas que la habitan, sigue siendo un asunto mayormente de mujeres. Amann Alcocer señala: «Aun cuando los hombres intervienen más que nunca en las actividades domésticas, la gestión de la vida cotidiana sigue siendo prioritariamente un tema de mujeres»131.

			Sheryl Sandberg, directora de operaciones de Facebook, señala, en 2013, el caso de Estados Unidos, que contó con el mayor incremento de colaboración por parte de los hombres en las tareas domésticas entre 1965 y 1985, y que a partir de entonces no ha habido un gran aumento; y al referirse a 2009 afirma:

			Una encuesta realizada en 2009 señaló que tan solo el 9 por ciento de los matrimonios en los que ambos trabajan por igual afirmaron que compartían las tareas del hogar, el cuidado de los niños y la obtención del sustento en la misma medida132.

			Y sobre el caso de España, habla de cómo las mujeres realizan en esa fecha el triple de tareas domésticas y entrega a los cuidados de los niños: «En España, las mujeres realizan el triple de tareas de cuidado de los niños y en el hogar que los hombres»133. 

			Elisabeth Badinter afirma en su libro La mujer y la madre, que en 2010, las mujeres siguen siendo quienes asumen las tres cuartas partes de las tareas domésticas134. Al parecer, actualmente este reparto desigual se mantiene y, se comparte por tanto, la afirmación de la escritora, novelista y dramaturga feminista nigeriana Chimamanda Ngozi Adichie de que lo más extendido sigue siendo que las mujeres sean quienes se encargan de las tareas de limpieza y cocina:

			Miren, por ejemplo, la cocina. Hoy en día es más probable en general que sean las mujeres quienes hacen las tareas de la casa: cocinar y limpiar. Pero ¿por qué? ¿Acaso es porque las mujeres nacen con el gen de la cocina, o bien porque a lo largo de los años han sido socializadas para que piensen que cocinar es su papel? Iba a decir que tal vez las mujeres sí nazcan con el gen de la cocina, pero entonces me he acordado de que la mayoría de los cocineros famosos del mundo –los que reciben el elegante título de «chefs»– son hombres135.

			Y si el modo de vida y costumbres, los conocimientos y el grado de desarrollo artístico, científico e industrial en la época presente, es decir, la cultura, no puede hacer a las personas iguales ante los diferentes géneros, son las personas la que han de hacer la cultura, se puede y se debe hacer desde la posición creadora. Y habrá que cambiarla, como dice la feminista nigeriana Chimamanda:

			La cultura no hace a la gente. La gente hace la cultura. Si es verdad que no forma parte de nuestra cultura el hecho de que las mujeres sean seres humanos de pleno derecho, entonces podemos y debemos cambiar nuestra cultura136.

			Esta mejora de la cultura ha de ser llevada a cabo entre todas las personas. La escritora señala que ha de ser llevada a cabo por varones y mujeres, y dice que es la definición de ser feminista:

			La definición que doy yo es que feminista es todo hombre o mujer que dice: «Sí, hay un problema con la situación de género hoy en día y tenemos que solucionarlo, tenemos que mejorar las cosas». Y tenemos que mejorarlas entre todos, hombres y mujeres137.

			Actualmente existe una devaluación del concepto de igualdad, desbancada por otros conceptos como la diversidad o la identidad y, se prevé que así se mantendrá con la situación excepcional debida a la pandemia. El ecofeminismo se desarrolla con la Cumbre del Cambio Climático, y las reivindicaciones queer, transgénero y transexuales rompen la normativización y llegan a formar una amenaza para el feminismo. Amelia Valcárcel, al hablar del feminismo contemporáneo, que incluye aún en la tercera ola, selecciona cuatro frentes abiertos: multiculturalidad, género, pornopoder y vientres de alquiler.138 Hay por tanto una diversificación de las mujeres que genera desconfianza entre ellas. Se debería luchar como grupo social de referencia, unidas ante una desigualdad estructural, de modo transversal en la sociedad, ante vindicaciones de igualdad, a través también de la creación artística y, a través de la idea de casa y los múltiples conceptos que nos acercan a ella. El feminismo es una teoría política de transformación de la realidad, como afirma la doctora en Filosofía Alicia Miyares139; y el arte es el modo que tenemos, como artistas, para poder transmitir a la sociedad la necesidad de esa transformación. 

			En cuanto a la creación artística, en 2001 y 2005, se continúa encontrando a Bourgeois creando sus esculturas Femme Maison, una en tela y acero, y la otra, en tela. En 2002, después del atentado de las Torres Gemelas, llega Marina Abramovic a Nueva York y experimenta con su performance The House With Ocean View (Figura 16) y durante doce días, en una estructura de tres habitaciones simplificadas que escenifican su casa (baño, sala de estar y dormitorio), a través de la purificación, pretende cambiar el ambiente y la actitud de la gente que la visita. Como ella misma explica: 

			I purify myself without eating for 12 days, any kind of food, just drinking pure water, and being in the present moment, here and now, in the three units on the wall, which represent my house, like bathroom, the living room and sleeping room, where the ladder coming down to the space are made from the knives, so you never can leave. That kind of rigorous way of living and purification would do something to change the environment and to change the attitude of people coming to see me. If they will just come and stay and forget about the time140.



			
				Figura 16. Marina Abramovic, The House With Ocean View, performance y vídeo de tres canales (color, sonido), lavabo, cama, silla con almohada mineral, mesa, inodoro, ducha, siete pares de pantalones en siete colores, siete camisas en siete colores, seis toallas blancas, metal cubo, metrónomo, pastilla de jabón natural, botella de agua de rosas, botella de aceite puro de almendras, duración variable, 2002.
					[image: ]
			
			 Fuente: https://www.moma.org/audio/playlist/243/3129, 2021.



			La performance como recurso expresivo, empleado por artistas en los años sesenta y setenta, tiene cierto vínculo con el feminismo de la época y el body art. Abramovic, al hablar de su obra en la web del MOMA, no la señala expresamente como feminista. Sin embargo, ella está encerrada en la casa y, solo le relaciona con el exterior las tres escaleras cuyos peldaños están conformados por cuchillos, que imposibilitan la salida. 

			En 2005, Rachel Whiteread modifica su lenguaje espacial con su obra Modern Chess Set, consistente en un tablero de ajedrez cuyos cuadrados tienen diferentes piezas de alfombras y dos grupos de figuras, las que pertenecen a los momentos de relajación y descanso, frente a las de las tareas domésticas. En 2013, la holandesa Kirsten Justesen realiza Portrait in an Archive with Collection, una reinterpretación de Selfportrait (in a cupboard) de Claude Cahun141 en 1932, reclamando el derecho de la mujer para usar su cuerpo como una escultura entre los estantes, a modo de descanso, interpretación que encontramos reflejada en Paris Art Now: 

			[…] elle ne questionne pas comme son aînée la question du genre par le biais de ce meuble emblématique de la condition féminine del’époque mais revendique le droit d’utiliser son corps comme une sculpture posée parmi d’autres dans les étagères, manière de s’accorder une pause dans une carrière déjà bien remplie142.

			De esta manera, encontramos la idea de la mujer dentro del armario en 1932, primeramente en Cahun, con L’Autoportrait (dans une armoire) (Figura 17); en 1972, en la artista Sandra Orgel con Linen Closet en Womanhouse (Figura 18); en 1975, Francesca Woodman crea Untitled, Providence, Rhode Island (Figura 19); y en 2013, Kirsten Justesen realiza Portrait in an Archive with Collection (Figura 20).


			
				Figura 17. Claude Cahun, L’Autoportrait (dans une armoire), 1932.
					[image: Imagen que contiene interior, foto, comida, cocina. Descripción generada automáticamente]
			
			Fuente: http://www.parisartnow.com/women-house-la-maison-prison-ou-lieu-dinspiration/#jp-carousel-2894, 2020.


			
				Figura 18. Sandra Orgel, Linen Closet [Womanhouse], técnica mixta, 1972.
					[image: ]			
			
			 Fuente: https://www.researchgate.net/figure/Sandy-Orgel-Womanhouse-Linen-Closet-mixed-media-. 972_fig2_328461943, 2020.


			
				Figura 19. Francesca Woodman, Untitled, Providence, Rhode Island, 1975-1978/1997.
					[image: Imagen en blanco y negro de una chimenea  Descripción generada automáticamente con confianza media]		
			
			 Fuente: http://www.parisartnow.com/women-house-la-maison-prison-ou-lieu-dinspiration/, 2020.


			
				Figura 20. Kirsten Justesen: Portrait in an Archive with Collection, 2013.
					[image: Imagen que contiene interior, estante, gabinete, foto. Descripción generada automáticamente]
				
			 Fuente: http://www.parisartnow.com/women-house-la-maison-prison-ou-lieu-dinspiration/#jp-carousel-2895, 2020.


			En 2018, Sandra Paula Fernández crea Lo personal es político, título coincidente con el lema feminista de la segunda ola feminista143. La obra consiste en una casa de madera de pequeño tamaño, con luz y, en ella combina los símbolos feministas de domesticidad con temas como la prostitución, el sadismo o la violencia, como nos indica el Archivo ARES (Estéticas, identidades y prácticas audiovisuales en España): 

			[…] lema feminista que no solo titula una de sus obras, sino que recorre toda su producción a través de un perturbador sentido de la ironía que combina los símbolos de la feminidad tradicional (cálida, infantil, doméstica) con el análisis crítico de temas como la prostitución, el sadismo o la violencia144. 

			De esta manera conecta y confronta la experiencia personal con las estructuras sociales y políticas, como ella misma señala en su web:

			«Lo personal es político», conecta y confronta la experiencia personal y femenina, reducida al ámbito de lo privado y lo doméstico con las grandes estructuras sociales y políticas, que pertenecen a lo público y se configuran entorno al patriarcado145.

			En este año se inaugura la exposición Pabellón de género/ Gender Pavilion, de Alicia Framis y comisariada por Margarita de Aizpuru, en la que la artista reflexiona sobre el papel de la mujer en la sociedad actual y, crea un recorrido en torno al género por diferentes obras. Transforma el espacio expositivo en un pabellón de denuncia de situaciones y discriminación en las que se encuentran las mujeres. De este modo denuncia la desigualdad en los ámbitos social y laboral, el maltrato de mujeres, el lugar de la mujer en el entorno familiar, o los distintos tipos de familia existentes en el siglo xxi a través de la arquitectura, e intenta buscar soluciones a estos problemas de la sociedad actual. El pabellón queda dividido en dos ejes: uno centrado en arquitectura y habitaciones y otro con obras performativas derivado hacia moda, videoarte, diseño o instalación. Se menciona la obra Forbidden Architecture, de 2017, con la que reflexiona sobre los diferentes tipos de familia que hay en este siglo a través de la arquitectura. La obra forma parte del proyecto Century 22, [que toma el nombre de Century 21, la gran red inmobiliaria del mundo], en la que pone en evidencia la hegemonía obsoleta del matrimonio heterosexual con varios hijos, y se centra en la diversidad familiar existente actualmente: heterosexuales, homosexuales, monoparentales y solteros, con o sin hijos. 

			2021 es un año de cambios. La crisis económica derivada de la pandemia se hace sentir con un número elevado de personas que han perdido su empleo; y otras, que ven cómo el mismo peligra y posiblemente terminen perdiéndolo. La crisis también es emocional, y después de esta experiencia tan dolorosa, existe una ansiedad general de protección e identidad. La casa protege y, a su vez, encarcela más que nunca. Durante un tiempo prolongado, los ciudadanos de España y otros países estuvieron con estado de alarma y toques de queda, que no permitían salir al exterior durante determinados intervalos horarios y, se continuó forzando de este modo la estancia de reclusión en los hogares. Esto ha tenido y aún tiene consecuencias a las que habrá que estar atentos, como el teletrabajo y los abusos empresariales que conlleva. Estos abusos se acusan principalmente con la mujer, que se ve realizando horarios imposibles mientras sigue dedicándose, en mayor medida comparando con los varones, a los cuidados de la vivienda y otros habitantes de la misma. El confinamiento también supuso un incremento de violencia machista en los hogares, al tener que vivir víctima y agresor bajo el mismo techo. Se advierte la posibilidad de que a partir de ahora, haya más artistas que incluyan en su discurso la casa, ya que esta ha cobrado un enorme protagonismo en las vidas de todos los habitantes. 

			
			
Tabla 5. Artistas mencionadas cuyas obras corresponden a los primeros veinte años del siglo xxi
				
					
					
					
				
				
					
							
							SIGLO XXI

						
					

					
							
							AÑOS

						
							
							ARTISTAS

						
							
							OBRAS

						
					

					
							
							2001

						
							
							Louise Bourgeois

						
							
							Femme Maison

						
					

					
							
							2002

						
							
							Marina Abramovic

						
							
							The House with the Ocean View

						
					

					
							
							2005

						
							
							Rachel Whiteread Louise Bourgeois

						
							
							Modern Chess-Set Femme Maison

						
					

					
							
							2013

						
							
							Kristen Justesen

						
							
							Portrait in an Archive with Collection

						
					

					
							
							2017

						
							
							Alicia Framis

						
							
							Forbidden Architecture

						
					

					
							
							2018

						
							
							Sandra Paula Fernández

						
							
							Lo personal es político

						
					

					
							
							Alicia Framis

						
							
							Pabellón de género

						
					

					
							
							2019

						
							
							Sarah Lucas

						
							
							Cross Doris*

						
					

					
							
							2020

						
							
							Sophie Calle

						
							
							Because

						
					

					
							
							Carmen Mariscal

						
							
							Chez Nous

						
					

				
			

			* De la exposición Hurracaine Doris.

			Fuente: elaboración propia.


			A continuación se muestra la Cronografía de la investigación 1 (Figura 21) en la que podemos observar cronológicamente las artistas y obras tratadas hasta aquí, las olas feministas y acontecimientos históricos relevantes.


		
Cronografía de la investigación 1:«Feminismo y prácticas artísticas visuales sobre la casa»


	

Figura 21. Violeta Andreu: Cronografía de la investigación 1, en la que observamos cronológicamente las artistas y creaciones visuales tratadas en «Feminismo y prácticas artísticas visuales sobre la casa» (dibujo vectorial de medidas variables, 2023). Fuente: elaboración propia.
[image: ]


		
			La casa en la creación artística visual: conceptos creativos

			1. La casa en la creación artística visual

			La casa es la frontera entre el yo y el mundo, como afirma contundente Pallasmaa: «Todo arte articula la superficie de frontera entre el yo y el mundo, tanto en la experiencia del artista como en la del espectador»146. Quien trabaja sobre ella desde las artes visuales la aborda desde su propia persona, desde diferentes enfoques, pero partiendo de una experiencia conocida, su propia casa y su propia vivencia; y por tanto, el conocimiento de lo que significa e implica dentro del ideario común social. Bachelard, parafraseando al poeta francés Jean Lescure habla de cómo el arte excita nuestra conciencia: «El arte es entonces un redoblamiento de vida, una especie de emulación en las sorpresas que excitan nuestra conciencia y la impiden adormecerse»147. Efectivamente el arte excita la conciencia, o por lo menos, el arte tiene esa capacidad y es quien crea la obra la persona que elige excitarla en un discurso de implicación formal, espacial, de intimidad o de conciencia social, mostrando una respuesta con su creación, una reacción. Y es que, efectivamente, existe la firme creencia en la capacidad del arte para activar conciencias en las personas ante problemas sociales que afectan a la sociedad. Para esto, es importante preservar la libertad individual e incluir en el lenguaje diferentes experiencias, como señala Eliasson: «[…] Cuando se preserve la libertad de cada uno a experimentar algo que puede diferir de las experiencias de los demás, el arte será capaz de tener un impacto significativo sobre el individuo y la sociedad»148. Y además, también se concuerda con el artista en que no hemos de olvidar la capacidad que tiene el arte de convertir las ideas en acciones y, que la creatividad artística debería ser utilizada más incluso por nuestros políticos. Eliasson anota: 

			Debemos sugerir a los políticos que utilicen más la creatividad y el lenguaje del arte como forma de conectar con los tiempos en los que vivimos, ya que parecen estar muy desconectados. Sí, lo sé, el lenguaje del arte puede ser muy elitista a veces y lleva a muchos a preguntarse por qué los artistas viven en un planeta distinto. Pero la razón por la que es muy inspirador es porque el arte convierte las ideas en acciones. Es dar cuerpo a un instinto, tener la habilidad de conectar149.

			En la entrevista que Alan Gilbert realiza a la artista norteamericana Martha Rosler con motivo de su exposición en el Centro José Guerrero de Granada, la artista afirma:

			El arte es capaz de enunciar una posición clara sobre temas sociales urgentes que la gente se ha esforzado en desarrollar y en formular posturas convincentes respecto a ellos, abriendo ese espacio conceptual […] en el que espectadores y observadores pueden entrar y encontrar la manera de hacer algo150.

			Ese espacio conceptual de conectividad, coincide con la superficie de la que habla Pallasmaa entre el yo y el mundo y, que como dice Bachelard, no permite que el público se adormezca. En esta investigación se analiza este nuevo lugar de encuentro, entendido como el espacio de creación visual que genera diálogo entre la persona creadora y el público, a través de una selección de artistas relevantes que han hecho visible la idea de la casa en obras concretas. Esta selección se ha realizado bien desde una aproximación a conceptos más formales, espaciales o estructurales; bien apelando a estrategias basadas en conceptos más implicados con su habitabilidad o con el momento económico social o político que corresponda, abordando, como dice Rosler, temas sociales urgentes.

			Se ha considerado imprescindible la obtención de un esquema estructural, que clasifique las distintas aproximaciones artísticas a la casa, pues se entiende que esto ayuda a la comprensión de sus actuaciones y lenguajes, al igual que afirma Wagensberg en su libro La rebelión de las formas. O cómo perseverar cuando la incertidumbre aprieta, «Clasificar es una manera de reducir, de comprimir. La clasificación es una forma de comprensión»151. De este modo se eligen conceptos relevantes utilizados por artistas visuales como recursos creativos a la hora de plantearse un proceso artístico relacionado con la casa. Al plantearse esta selección de conceptos se coincide con la afirmación del físico, docente, investigador y escritor, «cualquier esquema conceptual empieza con la elección y la definición de los conceptos idóneos»152. Las personas que cultivan alguna de las bellas artes, en su búsqueda para reencontrarse con el mundo, encuentran la senda a seguir gracias a conceptos, como explica Pallasma: «Los artistas encuentran su camino detrás de las palabras, los conceptos y las explicaciones racionales en su búsqueda constante de un reencuentro inocente con el mundo»153. Y es la idoneidad de los mismos, al analizar la obra de artistas visuales de esta época, la que conduce a valorar la repetición y frecuencia de algunos de ellos.

			Aquella persona que escoge basar su creación visual en la idea de casa, lo puede hacer de modos sumamente diversos, con una mayor o menor implicación en el redoblamiento de vida, del que nos hablaba Bachelard, según se aproximen sus intereses artísticos al edificio en sí: forma, espacio, color, objetos relacionados, o acciones como el desplazamiento, la repetición, la deconstrucción y la construcción; o a la habitabilidad del mismo y todo lo que conlleva: intimidad, aislamiento, relación con la mujer, denuncia y violencia. Es decir, como se dijo en la «Introducción», habría dos bloques conceptuales según los intereses: por una parte, el edificio, su forma, espacios y la actuación sobre la vivienda; por otra, la casa desde su habitabilidad con sus posibilidades situacionales más relevantes. A continuación se pasa a la descripción de ambos bloques:

			
					Bloque I. En el primer grupo, se evidencia que los intereses formales o espaciales, no implican específicamente la habitabilidad, pero sí pueden implicar en mayor o menor medida a la propia persona creadora y al público. Por otra parte y por extensión de los conceptos forma y espacio, se analizan obras que parten de objetos relacionados con la casa, nos referimos a objetos domésticos o a los que se les puede otorgar un significado concreto; objetos arquitectónicos de una vivienda, que pueden dar pie a usos metafóricos; y a la propia casa como objeto. A quien basa su lenguaje en la intervención estructural de la edificación, se le agrupa desde el concepto de acción. La acción entendida como la posibilidad de desplazarse: la persona que habita la vivienda al salir o moverse dentro de ella; la persona invitada; la propia casa que puede ser trasladada; o el efecto que causa alguien o algo sobre el edificio de una casa o parte de él. La persona interviene en este caso duplicando y repitiendo, deconstruyendo y construyendo. Se considera esta una sección de infinitivos implicados en la acción: desplazar, repetir, deconstruir y construir.

					Bloque II. En el segundo bloque, dentro de la casa y su habitabilidad, cabría hablar de la intimidad y del enfoque autobiográfico; pero también de los conceptos emocionales o vivenciales que implican a un grupo social concreto y, que evidencian injusticias sociales ligadas al contexto económico, social y político del momento. Esto último visibiliza temas de urgencia social como el problema de la vivienda derivado de la especulación, la gentrificación o la emigración; la relación de la casa con la mujer y la necesidad de reivindicar la igualdad de género, además de los hechos violentos enmarcados en ese ámbito relacional, en concreto, la violencia unida a la casa y la mujer, es decir, la violencia doméstica machista.

			

			En todo caso, todas las estrategias creativas crean nuevos diálogos entre arte y público y, ofrecen, en palabras de Smith, «lugares, pausas y senderos»154. En este análisis los lugares se generan a partir de la casa; las pausas corresponden a la reflexión que se origina con la obra o, las nuevas vías de pensamiento y actuación que se proponen con ella; y los senderos se crean a través de conceptos, que junta los citados más arriba y sumando ambos bloques, son: la forma, el espacio, el color y la acción; y la habitabilidad entendida a través del aislamiento, la intimidad, la mujer, la denuncia y la violencia. Como ya se comentó con anterioridad, se genera entonces un orden que parte de lo más básico a lo más complejo.

			Se han seleccionado trabajos concretos de artistas que se asocian a un concepto en particular, pero la preocupación más marcada por uno de estos conceptos no conlleva la negación de otros; mas la propia evolución artística de una persona puede suponer cambios o saltos de unos intereses a otros; o mayor o menor implicación en ellos; o a su vez, las trayectorias artísticas pueden verse afectadas por un acontecimiento o circunstancia personal o social.

			La persona creadora que se sirve de las artes visuales, elige cómo y qué expresar a través de la casa, es la que selecciona, como bien define Wagensberg «Crear es seleccionar… ¿qué si no?»155. 

			De este modo solo ella decide si se implica en temas sociales como en la lucha feminista desde los años setenta. ¿Dónde y cómo se posiciona esta persona respecto de la casa desde entonces? ¿Se implica en la lucha social o mantiene una actitud más centrada en su lenguaje creativo?

			2. Casa y forma

			Este capítulo se centra en aquellas personas que deciden enfocar su lenguaje artístico en la esquematización de la forma de la casa: su identificación con un estereotipo o la reducción a formas geométricas, tales como el cubo o la semiesfera. Además, existen otras formas simplificadas como son la tienda de campaña, el nido y la celda que, sin embargo, son tratados en el libro por, la que se ha considerado, su mayor relación con otros conceptos creativos. Así se encuentra la tienda de campaña incluida en el capítulo «Casa y acción», –por la posibilidad de desplazamiento de la misma–; mientras que el nido y la celda, se investigan en «Casa y aislamiento». 

			El estereotipo visual de la casa, con un tejado a dos aguas y dos hastiales, es bien conocido por todas las personas; a cualquiera que se le proponga la representación de una casa recurrirá a él de manera inconsciente, en ello radica su consideración como estereotipo. Maderuelo, en su ensayo La idea de espacio, resume de forma clara esta configuración en el imaginario colectivo. Según el arquitecto e historiador: «La figura de “la casita”, caracterizada por un volumen prismático con dos hastiales y un tejado a dos aguas, se ha consolidado como un emblema, como una de las figuras metafóricas más contundentes de la idea de obra arquitectónica»156. Curiosamente, diferentes estudios pedagógicos han constatado que este estereotipo aparece –se supone que como idea impuesta– en el imaginario infantil; cuando a un niño se le propone que dibuje una casa, recurre habitualmente a la configuración descrita por Maderuelo, aunque habite en pisos o bloques de viviendas del medio urbano. Sin embargo, el uso de ese estereotipo, que se asocia con una descripción infantil es un recurso frecuentemente utilizado por artistas de primer orden. La forma en una creación artística es la configuración externa de lo que se quiere expresar, la organización de sus elementos o de sus recursos expresivos. En un lenguaje visual, si esta es sencilla, se percibe de inmediato. Para este concepto creativo relacionado con la casa estereotipada y su abstracción geométrica, se investigan dos grandes artistas, cuyo trabajo ha servido como referente en la creación artística: Joel Shapiro y Louise Bourgeois.

			Joel Shapiro, escultor estadounidense nacido en 1941, otorga inicialmente significado a sus obras, a sus prismas rectangulares y, esto le hace diferenciarse de la estética minimalista que le precede. En sus primeras obras mantiene un lenguaje de apariencia próxima a dicha estética, por la esquematización y utilización de formas básicas y, comparte con ellos la ubicación sobre el suelo de sus piezas en el espacio expositivo, no sirviéndose de pedestales en sus esculturas. El norteamericano mantiene este lenguaje a través de su trayectoria artística; estas obras van evolucionando al cabo de los años, aproximándose a otros conceptos creativos, pero nunca abandona su elección inicial, que es una forma básica, sencilla y sin accesorios; un lenguaje claro e inmediato.

			Shapiro, en su obra temprana, identifica la forma de la obra al estereotipo de la casa exactamente descrita por Maderuelo, con tejado a dos aguas, el icono tradicional arquetípico. La obra que se ha seleccionado, Untitled, de 1974 (Figura 22), al igual que sus esculturas de esos años, es de pequeño formato y su forma corresponde al estereotipo de casa; se apoya en el suelo, en diálogo con el espacio donde se exhibe. El espectador se encuentra con un solo bloque de bronce, sin puerta de acceso ni ventanas, diminuto, alejado y aislado, marcado por su forma de casa con el tejado a dos aguas y un gran espacio a su alrededor, sin objetos con los que se pueda referenciar su tamaño. La casa adopta las dimensiones del universo, como nos confirma Gaston Bachelard: «La miniatura adopta las dimensiones del universo. Lo grande, una vez más, está contenido en lo pequeño»157. Así es como esa diminuta casita consigue transmitir tanto significado y como efectivamente su referencia con el espacio expositivo genera un universo que es con el que el espectador se encuentra al verla.

			A su vez, el cambio de tamaño tan radical respecto a una casa verdadera, coloca al público en una perspectiva distinta, más alejada. Según el conocido crítico de arte irlandés Brian O’Doherty, «Con los cambios de escala, las respuestas se deslizan de lo particular a lo general»158. Así, la distancia vertical que genera la vista de la casa de Shapiro, parece que hable más de la casa y no se observa como mi casa. El espacio expositivo funciona como un gran silencio a su alrededor, como el que se genera en una sala de conciertos precediendo a la escucha de una obra, antes de que la escrutemos. Lo primero que se percibe es ese continente que conduce a la pieza artística. Todo ello carga de significado al espacio expositivo como contenedor, y a la escultura, que muestra solo su imagen externa, contenedor también de significados. Se podría decir que Shapiro busca los límites del espacio contenedor y expande su obra en este discurso a través de la forma, de la esquematización y simplicidad subrayada por el material y el tamaño. La casa cambia de categoría y deja de ser prioritariamente contenedor que acoge, para estar ella misma contenida en otro espacio; y la sala expositiva como contexto, está proporcionando parte del contenido, como O’Doherty expresa: «El contexto proporciona una gran parte del contenido del arte de la modernidad tardía y de la posmodernidad. Tal es la cuestión que, sobre todo, plantea el arte de los setenta (y que es también su virtud y defecto)»159.


			
				Figura 22. Joel Shapiro, Untitled, bronce, 7.62 x 8.89 x 5.715 cm, 1974.
					[image: Una caja de cartón. Descripción generada automáticamente con confianza media]
				
			 Fuente: http://www.craigstarr.com/exhibitions/joel-shapiro2/selected-works?view=slider#4, 2020.


			A continuación, se analiza el recurso del estereotipo de la casa en Louise Joséphine Bourgeois, artista nacida en Francia en 1911 y nacionalizada en Estados Unidos. En su juventud, tras iniciar estudios de Matemáticas en la Sorbona decidió comenzar los de Arte y, tras establecerse como artista y casarse con el historiador Robert Goldwater, se trasladó a Nueva York, donde residió hasta su fallecimiento en 2010. 

			La autobiografía, el dolor y el sufrimiento a través de los recuerdos de infancia, son la base del trabajo de la artista. Esto hace que viva su obra a través de la casa, principalmente de la que habitó en su niñez, que para ella significa a la vez reposo, amenaza y soledad, como explica la catedrática Marián López Fernández Cao, «La casa familiar tiene para Bourgeois un sentimiento de dolor, desestructura y miedo. Lugar de reposo y amenaza a un mismo tiempo, de amor y desamor, de construcción y destrucción, de vacío, en definitiva, de soledad»160. Convierte la vivienda y su arquitectura en uno de los ejes estructurales de su memoria y por tanto, de su obra. Como expresa Bachelard, por los hogares que habitamos en nuestra vida, se guardan los días pasados: «Por los sueños y las diversas moradas de nuestra vida se compenetran y guardan los tesoros de los días antiguos»161. Y es que Bourgeois entendía la arquitectura como expresión visual de la memoria y, a la memoria como un tipo de arquitectura. En congruencia con ambos conceptos utiliza esa expresión arquetípica de la casa en muchas de sus obras y de diferentes maneras. Se investiga una obra concreta de esta artista, utilizando como apoyo el texto que el teórico Jean Frémon le dedicó. En 1983, Bourgeois crea The Curved House (Figura 23), una casa pequeña y de un único material. La realiza en mármol blanco, con una fachada cóncava, baja y estable, con una mínima puerta y aristas perfectas. Según subraya Frémon en su libro Louise Bourgeois. Mujer casa, esta pequeña escultura expresa el deseo artístico de ubicar al espectador en una situación emocional concreta, usando para ello una esquematización geométrica de una de las casas que Bourgeois habitó. Con esta intención emocional trata de atraer al público con más fuerza hacia un sentimiento apacible. El escritor y crítico de arte expresa: 

			[…] en 1983, Louise Bourgeois esculpe en mármol blanco una casa sumamente estable, baja y ancha, con una fachada cóncava, como para atraernos con más fuerza hacia la paz que ofrece e irradian la blancura y la exigua pureza de sus líneas (Curved House)162.


			
				Figura 23. Louise Bourgeois, The Curved House, mármol, 29.2 × 8.9 × 60 cm, 1983.
					[image: Imagen que contiene monitor, caja, tabla, televisión. Descripción generada automáticamente]		
			
			 Fuente: https://www.moma.org/s/lb/collection_lb/objbyartist/objbyartist_artid-12430_role-4_sov_page-1986.html, 2020.


			Frémon, además, nos informa de que esa casa describe básicamente la de Easton, en Connecticut y ya la había reproducido con anterioridad en un dibujo de un solo trazo de 1947. El francés mantiene que a Bourgeois lo que de verdad le interesa es establecer una relación con el observador, «En eso consiste su trabajo, no tanto en hacer una escultura como en establecer una relación con el que la mira en la que, […] ella mueve los hilos»163, y como él nos comenta, Bourgeois lo hace creando una relación física con el espectador mediante la forma de estar extendida, sus proporciones, el espacio que ocupa y el material164. 

			La búsqueda de lo mínimo se vale de la reducción de todo tipo de información y conlleva obligar al espectador a que realice un esfuerzo intelectual que vaya más allá de la simple contemplación estética. Esta fue la tendencia de los minimalistas desde los años sesenta, que se sirvieron de figuras geométricas simples; y de materiales que dejan percibir el objeto artístico sin distracciones. Estas preferencias de simplicidad también forman parte de las dos obras que se han comentado; sin embargo, aun utilizando los mismos recursos y, como ya se ha mencionado, no pertenecen a este movimiento artístico, pues ambas representan la casa, con un estereotipo de la misma y están cargadas de significado165. A esto hay que añadir el tamaño, que los minimalistas buscaron más la monumentalidad y relegaron las obras de pequeño formato, ya que cuando aparecen, suelen ser maquetas. Se trata, pues, de formas limpias que generan un mensaje más directo a través de su simplicidad, tamaño y material. Ambas son metáforas arquitectónicas que imponen una relación física con el observador. Si Shapiro se sirve del tejado, las imperfecciones de las aristas y rotundidad del bronce, así como del espacio expositivo, Bourgeois, deja una pequeña puerta abierta, utiliza un material rotundo, pulido y blanco que le otorga aristas perfectas y, el significado de la forma sencilla va más allá, curva la casa, quebrando de este modo el esquema de la rectitud de la arista que uno espera en una casa.

			El estereotipo de la casa se encuentra en muchas obras de artistas relevantes y, evidentemente, no se puede realizar una nómina exhaustiva del total de artistas que han utilizado esta forma básica, pero sí se pueden analizar los que, por su calidad y establecimiento de variaciones significativas sobre este elemento, han contribuido a su enriquecimiento conceptual. 

			En 1976, los arquitectos Robert Venturi y Denise Scott Brown, crearon las Ghost Structures, en Franklin Court (Figura 24), un complejo de museos, estructuras y sitios históricos dentro del Parque Histórico Nacional Independence en Filadelfia, Estados Unidos, «estructuras fantasma» hechas de acero tubular cuadrado, que recrean y sugieren el contorno de los edificios demolidos dentro del patio donde Benjamin Franklin tuvo su residencia. Estas estructuras aparecen a modo de esqueleto simplificado de las mismas y, ambas dejan ver la forma de la casa con cuatro muros y tejado a dos aguas, como representación de la casa original.


			
				Figura 24. Robert Venturi y Denise Scott Brown: Ghost Structures, acero tubular cuadrado, Franklin Court, Filadelfia, USA, 1976.
					[image: Edificio en medio de la calle. Descripción generada automáticamente con confianza media]			
			
			 Fuente: https://routledgetextbooks.com/textbooks/routledgehistoricalamericans/titles/9780415532006/images.php, 2020.


			En 1997, la exposición La Casa, su idea, comisariada por Juan Antonio Álvarez Reyes y, organizada por la Dirección General de Patrimonio Cultural de la Consejería de Educación y Cultura de la Comunidad de Madrid, se pudo visitar en la Sala Plaza de España, en la antigua sede de la Real Compañía Asturiana de Minas, entre los meses de enero y marzo. En ella se mostraron ejemplos de escultura sobre la casa sirviéndose de metáforas individuales y políticas, como nos señala Fernando Samaniego, «Doce artistas de diversos países y tendencias muestran su idea de la casa, en un conjunto de metáforas individuales y políticas»166. El Catálogo de la exposición deja disfrutar, pasado el tiempo, de las fotografías de las obras de la exposición y los textos que varios autores escribieron acerca del evento167. En ella se pudo ver Sin título, de 1974-76, de Shapiro, otra de sus casas de bronce comentadas anteriormente, esta vez, sobre una base de madera, que a modo de repisa, sostiene un sendero, un camino recto de acceso a la casa. También se contó con la obra de Per Barclay, Sin título, de 1992, realizada en cristal, aluminio y una válvula de agua; un ejemplo de esquematización que utiliza barras de este metal para conformar la casa que, al igual que Venturi y Scott Brown, se sirve de la estructura simplificada a modo de esqueleto. De esta manera, deja que la vista entre en el interior de la misma con paredes transparentes, que muestran el agua cayendo por el interior de cristales, a diferencia de lo que habitualmente se visualiza: el agua deslizándose por la cara externa de las ventanas. Del mismo artista, se encuentra Sin título, de 1993, también realizada con aluminio, madera, aceite y con la peculiaridad de contener tres tambores en su interior; y Vannhus (Maison d’eau), del 1995, que cuenta con paredes y techo de madera, ventanas, PVC y ventanas de aireación. Todas ellas se sirven del estereotipo de casa con tejado a dos aguas.

			Otras obras que formaron parte de la exposición y que se nombran en este capítulo son: Sin título, de Florentino Díaz, compuesta por maderas diversas (tablas de cajas de frutas o de embalar), unidas en un solo plano en la pared, de 1995 y, de mayor tamaño que La casa de Anya, de 1994. Sin título, de Catherine Harang, de 1994, de hierro galvanizado, madera y ruedas y, Construire ou creuser, de 1994, de la misma artista, realizada en piedra de Richemont, que se asemeja más una edificación industrial que carece de tejados, ventanas y puertas. 

			De Juan Navarro Baldeweg, la obra Casa, de 1979, de pequeñas dimensiones y realizada en piedra de Calatorao y cobre, con una forma austera y una apertura por puerta que le da un carácter industrial; y sus dibujos de la Casa de la lluvia, de 1995. Celle, de Dicky Rekalde, que con los materiales de hierro, madera, fieltro y ruedas, realiza un esqueleto de un estereotipo de casa enjaulada y móvil; participa en la exposición también con Casanova, de 1995, de plástico, aluminio, madera y cristal, que prescinde del tejado a dos aguas y parece más un contenedor suspendido en el aire.

			Statu Quo, de Manuel Sáiz, de 1992, colocada boca abajo, realizada con hierros, ladrillo y hormigón y, resguardada en un rincón, en una esquina del espacio expositivo pues como dice Álvarez Reyes «[…] necesitaba colocarse en esquina puesto que de algún modo debía mantener el equilibrio (de ahí su título, Statu Quo»168; y El Muro y el infinito (una odisea en el espacio), de 1992, ocho dibujos sobre papel, donde la forma estereotipada de la casa juega con cilindros, muros y puertas.

			Pedro Cabrita Reis participa con A casa da paixao e do pensamento, de 1990, de madera y yeso, y es una aproximación hacia una geometría diferente, conformada por un cilindro, un cubo y un pasillo que dobla dos veces. La obra prescinde de tejado.

			Por otra parte, ya fuera de esta exposición, no se puede dejar de mencionar a Mario Merz, artista que se sirve de la forma del iglú en muchas de sus obras, como representación de casa semiesférica, que plantea una creación única y diferente al resto de planteamientos artísticos formales. Merz fue un artista italiano representante del arte Povera y que mantuvo a lo largo de toda su vida, una firme implicación política y poética. Parte de su obra se ha podido visitar en Madrid en el Palacio de Cristal169 en 2020. Este artista incluye el iglú como uno de los elementos más importantes de su imaginario mítico, como parte de la reivindicación de modelos de vida acordes con la naturaleza, en oposición al capitalismo, y así es resaltado en el catálogo de esta muestra:

			[…] algunas de las asociaciones recurrentes en el imaginario pre-moderno del artista, como la del fuego, el rayo y la flecha; figuras con significados míticos y geológicos como, por ejemplo, el iglú, la mesa la espiral o el río; o animales ancestrales […]. Estos motivos junto con la idea del nómada atraviesan toda su poética, con la que reivindica modelos de vida en connivencia con la naturaleza que se resistan al proyecto depredador de la modernidad capitalista170.

			El iglú, por definición, es una vivienda semiesférica creada con bloques de hielo donde habitan los esquimales y otros pueblos durante el invierno. El artista se sirve de esta forma para expresar las condiciones básicas de la existencia humana, como afirma la Fundación Juan March en su web: «Sus ideas de las condiciones básicas de la existencia humana fueron siempre el punto central de sus trabajos»171. Se cita uno de los más representativos, Fibonacci Igloo (Fibonacci Unit), de 1970, que mantiene solo el esqueleto básico de la figura semiesférica con tubos de latón172.

			Al hablar de la simplificación geométrica de la casa no se puede dejar de comentar la casa y el cubo, que a su vez, conduce a mencionar los Cube173 del artista Gregor Schneider: Cube Venice 2005, Cube 2006 y Cube Hamburg 2007 (Figura 25). Esta forma también es utilizada en The Last Step, de 1998, por Ilya y Emilia Kabakov174 (Figura 26).


			
				Figura 25. Gregor Schneider, Cube Hamburg, técnica mixta, 14 x 14 x 14 m, Hamburger Kunsthalle, Hamburg, Alemania, 2007.
					[image: Vista de un edificio. Descripción generada automáticamente]
			 Fuente: https:// https://upload.wikimedia.org/wikipedia/commons/thumb/f/fd/Cube_Hamburg_-_Gregor_Schneider.jpg/1920px-Cube_Hamburg_-_Gregor_Schneider.jpg, 2020.



			
				Figura 26. Ilya y Emilia Kabakov, The last step, adoquines, bombillas cubiertas por cristal grueso, rejillas, cuatro bancos, tiras de metal, laca, ladrillo rojo, yeso, baldosas de cemento y canalones de metal, 6.1 x 7.1m, vista de la instalación permanente, Hochschule Bremer- haven, Alemania, 1998.
					[image: Una casa de ladrillo. Descripción generada automáticamente]
				
			 Fuente: https://www.bremerhaven.de/de/tourismus/architektur-denkmaeler/auswandererdenkmal-the-last-step.21438.html, 2020.


			Manfred Pernice muestra con Bloque F, de 1999, (figura 27) un paralelepípedo, que surge al apilar doce cajas que se asemejan, a escala menor, a los contenedores empleados por los buques: bien para transportar mercancías, bien para estacionamientos temporales de personas en obras y construcciones. Asimismo, los bloques de edificios pueden conformar también paralelepípedos como los que registra Thomas Ruff, (Figura 28) mediante la técnica fotográfica, en 1991, en su obra Haus No. 9 II175. Ruff estudió con Bern y Hilla Becher176, quienes fotografían estructuras industriales alemanas, las catalogan, comparan y presentan en series que insinúan el contexto de las mismas, como ocurre en las casas de entramado de madera de Fachwerkhäuser de 1959-61/1974.


			
				Figura 27. Manfred Pernice, Bloque F, madera, plexiglás, luces fluorescentes, papel impreso y fotografías en papel transparente, 285 x 346 x 201.5 cm, 1999.
					[image: Imagen que contiene piso, interior, edificio, cuarto. Descripción generada automáticamente]	
			
			 Fuente: https://www.tate.org.uk/art/artworks/pernice-block-f-t12302, 2008.


			
				Figura 28. Tomas Ruff, House No. 9 II, impresión cromogénica, montada sobre plexiglás, 192.4 × 254 cm, 1991.
					[image: Torre en medio de campo. Descripción generada automáticamente con confianza media]
				
			
			 Fuente: https://www.artsy.net/artwork/thomas-ruff-haus-no-9-ii, 2001.


			Otra forma geométrica es el octógono, utilizado por Dan Graham en Octogon for Münster, de 1987. Se nombra también el elipsoide que aparece en Bubble House177 de Tacita Dean, en 1999.

			Otro tipo de formas, más orgánicas y sin geometrías, son llevadas a cabo por Ernesto Neto (Figura 29) quien a través del cuerpo y el tejido, crea sus poéticos espacios en las salas de exposición. El artista genera su obra mediante redes de tejidos blandos, creadas a partir células diferenciadas de croché, que luego se unen y se estiran; o de polipropileno, creando tramas que envuelven al público para que las experimente y habite. En La casa de los sueños, a través de la obra Labios de piedra, tetas de pimienta, amor de clavo, rana de niebla, presentada en el Museo Guggenheim Bilbao en 2008, se basa en la lengua de ciertos indígenas brasileños. Para ellos, Oca es una vivienda para varios, un lugar de convivencia y reunión, y para él, esta casa está habitada por sueños.


			
				Figura 29. Ernesto Neto, Labios de piedra, tetas de pimienta, amor de clavo, rana de niebla [La casa de los sueños], tul, media, tejido y tubo de poliamida, madera, pimienta negra, clavo y piedras, 4.90 x 6.64 x 9.60 m/ 12.50 m x 25.72 m (techo), vista de la instalación, 2008.
					[image: Imagen que contiene interior, tabla, hecho de madera, cuarto. Descripción generada automáticamente]
				
			 Fuente: https://www.arte-sur.org/home/el-cuerpo-que-me-lleva-ernesto-neto/, 2021.


			Debido a la diversidad de formas estereotipadas de todo el mundo, también es reseñable Plaid Houses de Laure Tixier, obra de 2007 al 2011 (Figura 30). La obra está conformada por acuarelas, esculturas y casitas de fieltro, una ficción arquitectónica que reproduce estereotipos de casas de diferentes geografías y tiempos: desde viviendas primitivas, castillos fortificados, villas, construcciones… La obra consiste en una serie de ciento cincuenta dibujos, cuarenta y ocho modelos a escala 1/10, en fieltro, y nueve esculturas.


			
				Figura 30. Laurie Tixier, Plaid Houses, series de 48 modelos (1/10 escala) de la serie de 48 modelos (1/10 escala) de fieltro, máximo 30 x 30 x 30 cm, 2007-2011.
					[image: Imagen que contiene interior, tabla, recamara, computadora. Descripción generada automáticamente]		
			
			 Fuente: http://www.lauretixier.com/plaid-houses-ii/#, 2020.


			Por último, se menciona a Franz Ackermann, cuya obra pictórica encaja en este período y de quien se señala New Building, de 1999. El artista, perteneciente a la llamada pintura expandida, a menudo retrata en sus obras interiores y arquitecturas, modificando el espacio de las mismas, mediante un lenguaje que abstrae la realidad que presenta, a través de diferentes ángulos visuales y distorsiones exageradas.

			
			
			Tabla 6. Artistas y obras según las diferentes formas de casa que aparecen en «Casa y forma»
				
					
					
					
					
					
					
					
				
				
					
							
							CASA Y FORMA

						
					

					
							
							ARTISTAS

						
							
							AÑO

						
							
							DIFERENTES FORMAS

						
					

					
							
							
							
							ESTEREOTIPOS

						
							
							TIENDA

						
							
							CELDA

							Y REFUGIO

						
							
							FORMAS GEOMÉTRICAS

						
							
							OTRAS FORMAS

						
					

				
				
					
							
							JOEL SHAPIRO

						
							
							1974

							1974-76

						
							
							Untitled Untitled

						
							
							
							
							
					

					
							
							LOUISE BOURGEOIS

						
							
							1983

							1991 a 2008

						
							
							Curved House

						
							
							
							
							
					

					
							
							PER BARCLAY

						
							
							1992

							1993

							1995

						
							
							Untitled Untitled

							Vannhus (Maison d’eau)

						
							
							
							
							
					

					
							
							FLORENTINO DÍAZ

						
							
							1994

							1995

						
							
							La Casa de Anya Sin título

						
							
							
							
							
					

					
							
							CATHERINE HARANG

						
							
							1994

						
							
							Sin título

							Construire ou creuser

						
							
							
							
							
					

					
							
							J. N.BALDEWEG

						
							
							1979

							1995

						
							
							Casa

							La casa de lluvia

						
							
							
							
							
					

					
							
							DICKY REKALDE

						
							
							1995

						
							
							Casanova

						
							
							
							Celle

						
							
							
					

					
							
							MANUEL SÁIZ

						
							
							1992

						
							
							Statu Quo

							El Muro y el Infinito…

						
							
							
							
							
					

					
							
							PEDRO CABRITA REIS

						
							
							1990

						
							
							
							
							
							A casa da paixao e do pensamento

						
							
					

					
							
							MARIO MERZ

						
							
							1968

							1970

						
							
							
							
							
							Igloo di Giap Igloo Fibonacci (Fibonacci Unit)

						
							
					

					
							
							R.VENTURI Y D. SCOTT BROWN

						
							
							1976

						
							
							Ghost Structures

						
							
							
							
							
					

					
							
							I. Y E. KABAKOV

						
							
							1998

						
							
							
							
							
							The Last Step

						
							
					

					
							
							GREGOR SCHNEIDER

						
							
							2005

							2006

							2007

						
							
							
							
							
							Cube Venice Cube Cádiz Cube Hamburg

						
							
					

					
							
							LAURE TIXIER

						
							
							2007-11

						
							
							Plaid Houses

						
							
							
							
							
					

					
							
							MANFRED PERNICE

						
							
							1999

						
							
							
							
							
							Bloque F

						
							
					

					
							
							BERN Y HILLA BECKER

						
							
							1959-61/1974

						
							
							
							
							
							Fachwerkhäuser

						
							
					

					
							
							THOMAS RUFF

						
							
							1991

						
							
							
							
							
							Haus No. 9 II

						
							
					

					
							
							TACITA DEAN

						
							
							1999

						
							
							
							
							
							Bubble House

						
							
					

					
							
							DAN GRAHAM

						
							
							1987

						
							
							
							
							
							Octogon for Münster

						
							
					

					
							
							ERNESTO NETO

						
							
							2008

						
							
							
							
							
							
							Labios de piedra,… ***

						
					

					
							
							F. ACKERMANN

						
							
							1999

						
							
							
							
							
							
							New Building

						
					

				
			

			* El título completo es Everyone I Have Ever Slept With 1963-1995

			** Labios de piedra, tetas de pimienta, amor de clavo, rana de niebla en La casa de los sueños. 

			Fuente: elaboración propia.


			Seguidamente se muestra la Cronografía de la investigación 2 (Figura 31), en la que se observan cronológicamente todos los datos obtenidos hasta aquí, tanto en la primera sección del libro como en el presente capítulo: artistas y obras visuales según intereses y conceptos creativos, olas feministas y acontecimientos históricos relevantes. De aquí en adelante, todos los conceptos creativos de las sucesivas cronografías se distinguirán con diferentes colores según indican las tablas explicativas de las cronografías. 


Cronografía de la investigación 2: «Feminismo y prácticas artísticas visuales sobre la casa» y «Casa y forma»


				
	
Figura 31. Violeta Andreu: Cronografía de la investigación 2, en la que se observan los datos obtenidos en «Feminismo y prácticas artísticas visuales sobre la casa» y «Casa y forma» (dibujo vectorial de medidas variables, 2023). Fuente: elaboración propia.
[image: ]


			3. Casa y espacio

			Tras el capítulo «Casa y forma» se plantea la casa en relación al concepto espacio, en el que inicialmente se distinguieron dos aproximaciones: una, atendiendo al tamaño; la otra, según el tipo de espacio al que se hace referencia. En el primer grupo, se aborda el mínimo espacio habitable, que a su vez acerca a dos tipos de pequeños espacios que convergen en la función de aislamiento: la cabaña como refugio y la celda. Tras los acontecimientos del confinamiento en los hogares a nivel internacional, debido a la pandemia de la Covid-19, se decidió dedicar un capítulo a «Casa y el aislamiento», donde se enfoca la vivienda desde este concepto; y ahí se incluyen los casos de la cabaña y la celda. De este modo, se pasa a investigar las relaciones de la casa en la producción artística según el tipo de espacio con el que se la relaciona: interior, exterior, doméstico o artístico. Hay que puntualizar que, al hablar de espacio exterior, queda incluido el concepto de medio ambiente como conjunto de circunstancias exteriores a una persona, el medio que rodea a una persona y por tanto, las circunstancias externas a la casa y a la obra. Por otra parte, el espacio artístico puede referirse bien a la sala expositiva, bien al estudio de artista. Este último, cumple prácticamente la función de hogar para esta persona, supone el espacio que habita, el espacio más íntimo y creativo que, en ocasiones, coincide físicamente con la vivienda178.

			También se señala que ya en el siglo xxi existe el espacio virtual, espacio que está integrado en los hogares a través de internet, que puede acercar a las personas el interior doméstico, sacarlas al exterior o convertirse en espacio expositivo179. Sin embargo, no es investigado como tal por la selección de artistas de nuestro estudio.

			Se investiga la obra de Joel Shapiro y Rachel Whiteread como máximos referentes de este capítulo y a continuación, se hace referencia a más artistas relevantes relacionados con espacio y vivienda.

			Seguidamente, visualizando la evolución del proceso artístico de Joel Shapiro, se observa que esta le condujo a abandonar progresivamente sus referencias de tejados a dos aguas en una única pieza, así como los objetos reconocibles de la casa con los que también había trabajado. Primero descolocó la casita, apoyándola sobre otra cara de su volumen, evolucionó entonces hacia una mayor abstracción formal, para esquematizar las formas de un modo más rotundo hacia figuras geométricas, implicándose de esta manera en el espacio, como nos comenta O’Doherty, en su ensayo Dentro del cubo blanco, «[…] la abstracción y la realidad están implicadas en esa dimensión sagrada del siglo xx: el espacio»180. Es decir, se produce una confrontación artista-espacio, derivada del trabajo formal. Esta confrontación hace que surjan emociones que derivan de la forma y el espacio, como el arquitecto Pallasmaa expresa: «Las emociones que se derivan de la forma y del espacio surgen a partir de confrontaciones directas entre el hombre y el espacio, la mente y la materia»181. Del mismo modo, el norteamericano comenzó a utilizar el color y las pintó de azul, rojo, amarillo, verde y naranja. Shapiro otorga al color un carácter especial que altera el espacio, y así lo afirma en su texto para el catálogo de su exposición en la Galería Dominique Lévi New York en 2016, cuando nos dice: «[…] these things were not born with color. Color distort space and alter space»182. Esta manifestación es muy importante para el libro; esas formas pasaron a dialogar de un modo más dinámico con el espacio que les rodeaba: el expositivo. Se liberan del peso del bronce y del hierro fundido de obras anteriores, para crear objetos geométricos de apariencia más ligera, que abandonan el suelo y ahora cuelgan del techo, inundando la sala. Es decir, Shapiro se queda con la esencia geométrica de la casa, la base, como señala Bachelard, «[…], la casa es primeramente un objeto de fuerte geometría»183. Al ir desprendiéndose de las referencias a la casa estereotipada, la obra también se libera del significado. Shapiro dice, «The work I was always attracted to has this other life beyond the floor there was real interest in the suspended pieces […]»184, y es que el diálogo entre el objeto artístico despegado del suelo y el espacio expositivo cambia por completo el discurso creativo en esta nueva aproximación; son estas piezas las que hace que el espacio suceda, como dice O’Doherty, en el ensayo antes mencionado, «El espacio ya no es solo el lugar en el que suceden las cosas. Las cosas hacen que el espacio suceda»185.

			Al igual que en los setenta Robert Morris había desplegado sus bloques geométricos por las salas de arte, Shapiro las esparce a diferentes alturas por el espacio interior de la galería años después. Morris había despojado de todo significado y color a sus estructuras, Shapiro evoluciona hacia formas irregulares y coloridas alejándose del discurso inicial, más evidente, con el estereotipo de la casa u objetos de la misma. Su lenguaje se recrea más en la abstracción y desarrolla un diálogo apasionante de estas metáforas arquitectónicas con el espacio. Como dice Pallasmaa en su ensayo Habitar, «Una verdadera metáfora arquitectónica es una entidad altamente abstracta y condensada que fusiona la multiplicidad de las experiencias humanas en una única imagen»186. Como se puede ver, las obras de Shapiro que se comentan, coinciden perfectamente con la idea expresada por Pallasmaa.

			En la instalación que realiza Shapiro en el Nasher Sculpture Center de Dallas, en 2016, con estas esculturas coloreadas, al mostrarse todas las obras esparcidas en la muestra, la investigación espacial adquiere mayor significado. Las obras Yellow Then, Flush y Really Blue (after all) (Figura 32), se mueven por la sala con diferentes volúmenes cromáticos, habitando el espacio casi como si se tratara de una danza. La escultura Really Blue (after all) mantiene el estereotipo de la casa que se fragmenta, y se mantiene unida a otras piezas ya más libres de significado, que parecen haberle crecido como multiplicaciones transformadas. Encontramos un paralelismo con las palabras de Rilke cuando habla de la casa perdida:

			[…] Tal como la encuentro en mi recuerdo infantilmente modificado no es un edificio; está toda ella rota y repartida en mí; aquí una pieza, allá una pieza y acá un extremo de pasillo que no reúne a estas dos piezas, sino que está conservado en cuanto a fragmento. Así es como todo está desparramado en mí […]187.

			Las formas, realizadas en madera hueca y colgadas del techo, desde lejos parecen contundentes y pesadas; de cerca, su apariencia se torna mucho más liviana, incluso parecen dotadas de flotabilidad. Tienen ahora ángulos más exagerados, que juegan con los colores y las sombras. Las condiciones lumínicas de la sala y sus cambios, repercuten en la percepción del espectador, provocando sombras o intensificando ángulos. Proporciona la apariencia de una imagen congelada, una fotografía en 3D, de un deambular de las formas por el espacio expositivo.


			
				Figura 32. Joel Shapiro, Yellow Then, Flush, OK Green y Really Blue (after all), madera y caseína, vista de la instalación en Nasher, 2016.
					[image: Imagen que contiene piso, interior, edificio, tabla. Descripción generada automáticamente]			
			
			 Fuente: https://www.dallasnews.com/arts-entertainment/architecture/2016/05/11/profound-no-but-joel-shapiros-nasher-show-is-definitely-fun/, 2020.


			Este despliegue de formas habitando el espacio expositivo, hace pensar en una obra muy diferente, pero con algunos puntos en común: Frío estudio del desastre. Esta obra de Los Carpinteros188 realizada en 2005 (Figura 33), es una representación de piezas invadiendo el espacio expositivo, al igual que Shapiro con sus obras, pero de manera muy singular, ya que representan en tres dimensiones lo que podía haber sido una imagen fotográfica de la explosión de una pared189. La instalación consta de un montón de fragmentos de cemento flotando por la sala de exposiciones (quizás una representación de un espacio doméstico) de un muro horadado, que han invadido el espacio interior como consecuencia de una explosión. Al igual que la obra del escultor estadounidense, parece una imagen congelada en el tiempo, pero esta es mucho más dinámica y estruendosa, ya que algún acto violento ha roto la arquitectura que separa el exterior y el interior. Si Gaston Bachelard dijo: «[…] el espacio conserva tiempo comprimido. El espacio sirve para eso»190, ambas obras, la de Shapiro y la de Los Carpinteros, refrendan notablemente esta idea.

			
				
				Figura 33. Los Carpinteros, Frío estudio del desastre, bloques de hormigón, hilo de nailon de pesca, dimensiones específicas del sitio, 2005.
					[image: Imagen que contiene edificio, calle, mucho, noche. Descripción generada automáticamente]
				
			 Fuente: https://www.tba21.org/#item--Frio_estudio_del_desastre--898, 2020.


			Sin embargo, Yellow Then, Flush, OK Green y Really Blue (after all), a diferencia de la obra mencionada de Los Carpinteros, no evocan desastre alguno y quedan como un poético juego formal y espacial, como figuras que nos hablan con su geometría, colores, ángulos y sombras. Estas obras se expanden por el mismo espacio que el público y, hay que recorrerlo para percibirlas. 

			Volviendo a Schapiro, lejos quedan ya la casa estereotipada como objeto único, aunque aún se aprecian restos del esquema de la casa en estas otras obras geométricas, como si se tratara de deformaciones que todavía la recuerdan. Concretamente en la obra Blue (after all) la casa parece descomponerse y crear variaciones sobre sí misma cada vez más abstractas, para dar protagonismo al espacio.

			El modo de abordar el espacio con formas geométricas de colores muy vivos de Shapiro por el espacio expositivo, lleva a pensar en la obra Untitled (One hundred spaces) de Rachel Whiteread (Figura 34), que al igual que el estadounidense, también expande por la sala bloques coloristas. Se comprueba en las Figuras 30 y 31, ambas instalaciones espaciales comparten los juegos de color distribuidos por el espacio.

			Dame Rachel Whiteread, escultora británica nacida en 1963, trabaja con las formas de moldes y vaciados de los espacios interiores vacíos o los espacios de debajo de los objetos. Su obra más emblemática es House, de 1993191, un vaciado de hormigón del edificio de una casa. Fue la primera mujer que ganó el Turner Prize y formó parte de los Young British Artists192, artistas que participaron en Sensation, la exposición de la Royal Academy en 1997. La británica encapsula esos espacios que habían quedado en segundo plano cuando existían los objetos, o las paredes que los contenían, materializando el espacio negativo de una edificación o de sus objetos.

			En Untitled (One hundred spaces), de 1995, Whiteread abarca prácticamente la totalidad del espacio expositivo, que dialoga con los espacios negativos de cien sillas, convertidos en objetos materiales artísticos. Se trata de pequeños espacios en los que parece que el espacio exterior negativo se cobije, se esconda o dé apoyo al objeto matriz, que está desaparecido. Estos espacios quedan conformados por las características de las sillas y su no presencia; son espacios domésticos llenos de significado, definen a estos objetos que les dieron sentido y que dejaron de ser relevantes. Es un cambio de significados, de ausencias y presencias: el objeto doméstico silla, no está; y el espacio que queda debajo de su asiento, en el que nunca se repara, ha aparecido con características de la misma, definido por el objeto desaparecido y con masa.


			
				Figura 34. Rachel Whiteread, Untitled (One hundred spaces) (detalle), resina, cien unidades, dimensiones variables, 1995.
					[image: Un mostrador de una tienda. Descripción generada automáticamente con confianza baja]			
			
			Fuente: https://www.saatchigallery.com/artist/rachel_whiteread, 2020.


			Ambas instalaciones comparten el despliegue espacial por el espacio expositivo, los bloques geométricos y el uso de la policromía, pero difieren en su modo de abordar el espacio, en su significado y sus materiales. En el caso de Shapiro, las obras dialogan entre ellas de esta manera en esta exposición: es un encuentro puntual de diferentes piezas. El artista les otorga una entidad de bloques escultóricos distribuidos por la sala, a diferentes alturas, y requieren una apreciación estética de distribución espacial. En el caso de Whiteread, las figuras se hallan en el suelo, alineadas con un orden de cuadrícula y, con espacio suficiente entre ellas como para que el espectador lo recorra. Todas conforman una única obra y, corresponden no a ecos de la casa estereotipada, sino a espacios vacíos existentes bajo el asiento de cien sillas que se amoldan al espacio expositivo. 

			La exploración del espacio interior de la casa, del exterior, del expositivo y la creación de nuevos diálogos entre ellos, ha sido llevada a cabo por numerosos artistas, con estrategias creativas muy diversas, en el medio siglo transcurrido desde los años setenta. A continuación, se mencionarán algunos más, diferentes a Shapiro y Whiteread, en su exploración e invasión de la sala de exposición.

			Más allá de las intervenciones ya comentadas de Shapiro y Los Carpinteros, hay artistas que invaden completamente el espacio arquitectónico de las salas, modificándolo con sus obras. Así Thomas Hirschhorn lo inunda con Collapse, de 2018, que, al igual que en la obra de Los Carpinteros, muestra el derrumbamiento de un muro, aunque en esta ocasión, por tratarse del muro frontal de un edificio, deja ver el interior de este. De nuevo, se desconoce el motivo que ha originado todos esos escombros, igual que en Frío estudio del desastre. Otro caso de aparente destrucción, en cuanto a los montones de tierra u objetos de espuma de poliestireno que se acumulan por la sala de exposiciones, es Wunderblock, de Katarina Grosse, de 2013. La artista esparce la pintura en el ámbito de la escultura y la arquitectura, y convierte estos elementos dispersos en superficies para la pintura, adaptando el espacio a la misma.

			Tomás Saraceno con In Orbit, de 2013 (Figura 35), crea una nueva percepción del espacio del Museo K21 del Kunstsammlung Nordrhein-Westfalen de Düsseldorf, en Alemania. La instalación se desarrolla en tres niveles espaciales: el más elevado consiste en una gran malla de acero, suspendida a más de veinticinco metros de altura, por la que el espectador puede moverse libremente y, percibir el Museo y su gran cúpula acristalada, como si carecieran de gravedad. También puede percibirse desde el nivel intermedio o el más bajo del Museo, conquistando así el espacio museístico y, provocando que el público transite y perciba desde diferentes alturas y ángulos su obra, de la que ellos mismos son parte: lo ocupa todo193.


			
				Figura 35 Tomás Saraceno, In Orbit, instalación, 2013.
					[image: Imagen que contiene hombre, metal, sostener, gente. Descripción generada automáticamente]	
			
			 Fuente: https://divisare.com/projects/234191-tomas-saraceno-in-orbit, 2013.


			Otro ejemplo de ocupación invasiva del espacio expositivo es John Bock con su conocida ArtemisiaSogJod Meechwimper Lummering, del 2000, o The Next Quasi Complex, de 2018 (Figura 36). El artista crea escenografías complejas a partir de estructuras y elementos de diferentes tamaños, e incluso a diferentes alturas, como es el caso de Artemisia…, y objetos encontrados, así como vídeos que retransmiten conferencias impartidas por él con anterioridad. Se ha de transitar a través de toda la obra e investigar la propuesta espacial.


			
				Figura 36. John Bock, The Next Quasi Complex, instalación, 2018.
					[image: Imagen que contiene interior, tabla, cuarto, equipo. Descripción generada automáticamente]			
			
			 Fuente: http://www.fondazioneprada.org/project/john-bock-the-next-quasi-complex/?lang=en, 2018.


			Yayoi Kusama es otra artista que se apodera de la totalidad del espacio; con Infinited Mirroed Room-My Heart is dancing into the Universe, de 2018, crea una gran sala cubierta de espejos donde cuelgan linternas de colores, que dejan ver los patrones de lunares tan característicos de sus obras. La instalación, que es parte integrante de la exposición permanente del Crystal Bridges Museum, en Arkansas, introduce al público en un espacio infinito.

			Otras estrategias para dominar el espacio expositivo responden a la modificación del mismo mediante reglas de actuación o manipulación de elementos. Así, se encuentran las empleadas por Angela Bulloch en Rules Series, que crea a partir de 1994, en las que coloca textos con normas que deberán seguir los espectadores en las paredes de las distintas salas de exposición; o las utilizadas por Martin Creed, cuya preocupación por el espacio arquitectónico, le lleva a manipularlo con música, iluminación u objetos. En el caso de Work No. 227, The lights Going On And Off, del 2000, se sirve de la manipulación lumínica que sorprende a los visitantes, según un ciclo de apagado y encendido a intervalos de cinco segundos194.

			En este capítulo de «Casa y espacio» también se encuentran artistas que centran su investigación en las relaciones entre espacio interior y exterior. De este modo, citamos a Mario Merz, quien cuestiona la frontera entre interior y exterior, mostrando un interior abierto al que no se puede acceder. Se considera aquí necesario hablar de nuevo de este artista italiano195 y, concretamente de la misma pieza mencionada anteriormente, Igloo Fibonacci (Fibonacci Unit)196de 1970, uno de sus iglús más emblemáticos, que deja libre el espacio interior y se mezcla con el exterior a través de los tubos de latón que lo conforman. El espacio es un continuo y el iglú no supone un obstáculo para el diálogo espacial dentro-fuera, aunque el espectador no puede acceder físicamente a él, solo accede visualmente. Merz se plantea el iglú como una dialéctica de opuestos, en la que las cosas no están del todo resueltas: el espacio cerrado y abierto, o la relación entre fuerza y espacio, tal y como afirma José Manuel Gayoso: «La relación entre ese espacio habitacional-inhabitable del iglú le surge tras oír la célebre frase del general Giap en la que resume toda su estrategia militar “Si el enemigo se concentra, pierde espacio; si se despliega, pierde fuerza”»197.

			Relacionar los espacios interior y exterior, conduce, en ciertos casos, a la búsqueda de nuevas percepciones espaciales mediante pabellones acristalados y espejados que se incluyen en el medio ambiente, en las circunstancias externas a la obra y al espectador. Así se encuentra a Dan Graham, con Octogon for Münster de 1987; o a Per Barclay con Senza titolo de 2001; Cristina Iglesias, con Vegetation Room Inhotim de 2010-2012; y Olafur Eliasson con Your invisible house, de 2005.


			
				Figura 37. Dan Graham, Octogon for Münster, doble espejo de vidrio y madera, 240 x 365 cm, 1987.
					[image: Personas en un parque. Descripción generada automáticamente]	
			
			 Fuente: https://www.lissongallery.com/artists/dan-graham#slider-artist/image-1312, 2020.


			Dan Graham, crea obras que ponen en relación la escultura y la arquitectura, así como los entornos arquitectónicos y sus habitantes; y en 1987, realizó Octogon for Münster (Figura 37). Mantiene un compromiso crítico sobre el uso del suelo, la economía y la arquitectura que también queda manifiesto en sus Pabellones –construidos por todo el mundo–, que generan espacios diferentes en exteriores y para ellos utiliza materiales como espejos, celosías de madera, lentes… etc. y, que invitan a la reflexión visual y cognitiva. Octogon for Münster construido en los jardines del palacio, refleja en todas sus caras el exterior circundante. Adoptó su forma igual que la de un pabellón de música que se había construido detrás del parque años antes. Juega con la simbología de los pabellones de placer que durante el Barroco eran tan frecuentes en los jardines de palacios para reuniones sociales. Al contar con sus paredes espejadas, –referencia a un edificio de negocios próximo–, genera una nueva visión del parque, dialoga con él para ofrecernos una nueva percepción del espacio circundante en el que además, las personas se reflejan. Uno de sus lados es una puerta por la que los visitantes pueden acceder a su interior y de nuevo, obtener una imagen distinta del exterior. A diferencia de los pabellones barrocos, donde cada persona es vista por los demás transeúntes, aquí quedan cobijados y no se les puede ver. Según Dan Graham, «Geometric forms inhabited and activated by the presence of the viewer, [producing] a sense of uneasiness and psychological alienation through a constant play between feelings of inclusion and exclusión»198.


			
			Figura 38. Per Barclay, Senza titolo, acero inoxidable, cristal y luz fluorescente, 200 x 180 x 250 cm, 2001.
					[image: Edificio con puerta de madera. Descripción generada automáticamente con confianza baja]	
			
			Fuente: https://www.museoreinasofia.es/coleccion/obra/senza-titolo-sin-titulo, 2021.


			Otro planteamiento de paredes espejadas, –aunque en este caso se trate de falso espejo–, es Senza titolo de Per Barclay (Figura 38), exhibida en el Palacio de Velázquez de Madrid en 2001. El artista construye esta obra manteniendo la forma estereotípica de la casa, con paredes de cristal y un fluorescente en su interior. El resultado es un espacio interior aislado del exterior al que solo se puede acceder con la mirada. Como señala la conservadora de la colección del MNCARS, Carmen Fernández Aparicio, este artista crea «[…] un juego de ambigüedad entre exterior e interior, intimidad y exposición, habitabilidad y hermetismo»199. Se trata de un falso refugio, siempre estamos en el exterior. Lo dicho por Fernández Aparicio es refrendado por el propio artista, quien refuerza el carácter transparente, donde la exposición anula cualquier intento de preservación de la intimidad, y expresa: «La casa ofrece la idea de refugio, de límites respecto al exterior, pero no te oculta de la mirada. No hay nada que pueda quedar oculto, y en ese sentido no hay protección»200. 

			Este mismo tipo de instalación de escultura arquitectónica espejada, es construida por Cristina Iglesias en Vegetation Room Inhotim, de 2010-2012 (Figura 39). La escultora española, construye este espacio de vegetación sin techo, abierto al cielo en medio de la selva. Las paredes que conforman un interior reflejan una nueva vista del espacio exterior, que es el expositivo y que incluye al paseante. Son de acero inoxidable y en ellas se refleja el exterior, representando un fondo al que no se puede acceder, como ella expresa: «[…] trata del infinito de la representación de un fondo que es impenetrable»201. El interior consta de cuatro entradas por las que se accede a rincones, grietas y otros espacios internos donde el visitante solo puede mirar, pero no entrar. En la obra de Iglesias destaca la convivencia de formas naturales y materiales industriales, así como la ruptura con la frontera interior-exterior como nos señala el Centro Botín:


			
				Figura 39. Cristina Iglesias, Vegetation Room Inhotim, polvo de bronce, resina de poliéster, acero inoxidable, agua y mecanismo hidráulico, 2010-2012.
					[image: Un bosque con arboles. Descripción generada automáticamente con confianza media]			
			
			 Fuente: https://http://cristinaiglesias.com/works/vegetation-room-inhotim/, 2017.


			A través de un lenguaje de formas naturales y construidas en varios materiales, redefine poéticamente el espacio al confundir interior y exterior, orgánico y artificial, combinando materiales industriales con elementos naturales para producir nuevos espacios sensoriales inesperados para el espectador202.

			Citamos también la obra del artista Olafur Eliasson Your invisible house, de 2005 (Figura 40). El artista lleva al arte mucho más allá del objeto artístico, se sirve de la ciencia y la tecnología, e identifica su creación con la propia experiencia artística, generando experiencias perceptivas con el espacio circundante; provoca la introspección del espectador, como él mismo expresa: «Mi trabajo se centra en investigar tu capacidad de introspección. Tiene que ver con verte a ti mismo mirando y reflexionar sobre tus reflexiones»203. En Your invisible house, mediante dos estructuras de acero parcialmente acristaladas con espejos de doble cara, conecta la obra con el entorno. El público se encuentra con pasillos inacabables en los espejos y vistas del interior y exterior; se trata de un laberinto que también reorganiza el exterior y se modifica con las diferentes condiciones lumínicas, llegando a hacerse invisible, según cuentan en la web del artista204.



			
				Figura 40. Olafur Eliasson, Your Invisible House, acero inoxidable y espejos de doble cara, 2005.
					[image: Una casa con nieve alrededor. Descripción generada automáticamente con confianza media]		
			
			 Fuente: https://olafureliasson.net/archive/artwork/WEK100728/your-invisible-house, 2021.



			En las obras citadas de Graham, Octogon for Münster; Iglesias, Vegetation Room Inhotim y, Eliasson, Your invisible house, todo conforma un espacio continuo interior, exterior y espacio expositivo. Crean un espacio cuyas paredes se funden en el espacio exterior y permiten al visitante incluirse en él a través del reflejo y el acceso a su interior, desde donde construyen un nuevo lugar. Es un juego de realidad y no-realidad. 

			En cuanto a la utilización de los espejos en estas obras, se relciona con el filósofo Byung-Chul Han, que en su libro La salvación de lo bello, expresa que este tipo de superficies lisas, pulidas e impecables, –como las espejadas, empleadas en las obras citadas de Barclay, Graham, Iglesias o Eliasson–, son la seña de identidad de la sociedad actual, del siglo xxi: «[…] encarna la actual sociedad positiva. Lo pulido e impecable no daña»205 .

			Por otra parte, se encuentran investigaciones que relacionan el espacio expositivo y el doméstico. De esta suerte, encontramos a Silvie Fleury con Bedroom Ensemble (Hommage à Claes Oldemburg), de 1997, una instalación en homenaje a Claes Oldenburg con su obra Bedroom Ensemble206 (Figura 41), que versiona nuevamente en 1998 con Bedroom Ensemble II (Figura 42). La obra introduce el mobiliario de un dormitorio, los objetos que conforman el interior de una habitación en el espacio artístico, al igual que la obra de Oldenburg treinta años antes. Fleury, traslada objetos del espacio interior doméstico al espacio artístico; los manipula exageradamente, cubriéndolos de pelo artificial de colores llamativos para enfocar su discurso hacia la artificialidad y los objetos de consumo deseados, que se meten en algo tan íntimo como es el espacio de nuestro dormitorio y que ahora quedan expuesto a la vista de todos en la sala de arte. Son artistas que rompen la barrera entre un espacio que corresponde a un interior doméstico y un espacio expositivo. Los conceptos espaciales se descolocan y exploran las salas expositivas.



			
				Figura 41. Claes Oldenburg, Bedroom Ensemble, instalación, 1963.
					[image: Recámara con muebles de madera. Descripción generada automáticamente con confianza media]				
			
			 Fuente: https://www.researchgate.net/profile/Olivier-Vallerand/publication/275212479/figure/fig20/AS:669515184623620@1536636267383/Claes-Oldenburg-Bedroom-Ensemble-1963-Credit-Claes-Oldenburg-National-Gallery-of.jpg



			
				Figura 42. Silvie Fleury, Bedroom Ensemble II, elementos en piel sintética estirada sobre madera, espejo, dimensiones de instalación variable, 1998.
					[image: Un cuarto con una cama con una cobija rosa. Descripción generada automáticamente con confianza baja]			
			
			 Fuente: https://mamco.ch/fr/1017/Catalogue/2117/Sylvie-Fleury-Bedroom-Ensemble-II-1998


			Michal Cole y Ekin Onat, identifican directamente el espacio doméstico con el expositivo. Se señala su instalación Objection, creada para el Pabellón de la Humanidad, para la 57ª Bienal de Venecia, de 2017 (Figuras 43 y 44), recrean un espacio doméstico como espacio expositivo, en el que sus autoras rinden un homenaje a las artistas del pasado, el presente y el futuro, al tiempo que propugnan una sociedad más justa, equitativa y solidaria y, como afirman en el sitio web de la mencionada institución que acoge la pieza: «[…] a unique artistic voice emphasising the need for globalawareness of political and domestic issues alike»207. Michal Cole es una artista israelí que emigró a Gran Bretaña donde trabaja y reside. Su trabajo aborda su conflicto cultural entre este y oeste, estudiando el papel de la mujer y el feminismo a la vez que expone el absurdo de la desigualdad global. Junto a la artista turca Ekin Onat, llevaron a cabo esta propuesta que en palabras de Kekena Corvalán: «[…] han tomado como propia la casa donde se presenta el proyecto Pabellón de la Humanidad»208, creando un recorrido a través de sus habitaciones repartidas en dos pisos, cargaron de un significado político de identidad nacional y de género. Convierten el espacio doméstico en un nuevo espacio expositivo, que es un espacio de protesta, cambiando así su significado y el significado de la casa.

		

			
				Figura 43. Michel Cole y Ekin Onat, Objection, instalación en el cuarto de baño, 2017. 
					[image: Un bano con un inodoro. Descripción generada automáticamente]			
			
Fuente: elaboración propia, 2017.

			
			
				Figura 44. Michel Cole y Ekin Onat, Objection, instalación en el dormitorio, 2017.
					[image: Una cama en una habitación. Descripción generada automáticamente con confianza media]
				
			 Fuente: elaboración propia, 2017.


			Como se mencionó anteriormente, al hablar de las casas de artista, se puede hacer referencia a los talleres de artistas; y estos espacios, a su vez, pueden ser parte de la sala artística. En Contemplating a Self Portrait as a Pharmacist, de Damian Hirst, de 1998 (Figura 45), este presenta un taller de pintor encapsulado en una doble vitrina, una dentro de otra, inaccesibles físicamente, solo a través de la mirada. En ella se encuentran utensilios de pintura como si acabaran de ser utilizados, la bata de trabajo y un gran espejo donde ha escrito «I love you», un mensaje narcisista dirigido a él mismo, pero que el espectador lee encima de su propio reflejo. La vitrina contenedora de la obra refleja una sensación de enclaustramiento y se aísla del espacio expositivo, solo deja penetrar a la obra con la mirada.



			
				Figura 45. Damian Hirst, Contemplating a Self Portrait as a Pharmacist, 243.8 x 274.3 x 304.8 cm, 1998.
					[image: Imagen que contiene interior, ventana, edificio, cuarto. Descripción generada automáticamente]
				
			
			 Fuente: http://www.damienhirst.com/contemplating-a-self-portrait, 2012.



			
			
Tabla 7. Artistas y obras creadas según diferentes relaciones entre espacios que se investigan en «Casa y espacio»
				
					
					
					
					
				
				
					
							
							CASA Y ESPACIO

						
					

					
							
							ARTISTAS Y OBRAS

						
							
							RELACIONES ESPACIALES

						
					

					
							
							Joel Shapiro, Yellow Then, Flush, OK Green y Really Blue (after all) (2016)

							Los Carpinteros, Frío estudio del desastre (2005)

							Rachel Whiteread, One hundred spaces (1995)

							House (1993)

							Thomas Hirschhorn, Collapse, (2018)

							Kattarina Grosse, Wunderblock, (2013)

							Tomás Saraceno, In Orbit, (2013)

							John Bock, ArtemisiaSogJod Meechwimper Lummerig, (2000)

							The next quasi-complex, (2018)

							Yayoi Kusama, Infinited Mirroed Room-My Heart is Dancing Into the Universe, (2018)

						
							
							Invaden el espacio expositivo.

						
					

					
							
							Angela Bulloch, Rules Series, (a partir de 1994)

							Martin Creed, Work No. 227, The Lights Going On And Off, (2000)

						
							
							Modifican el espacio expositivo mediante reglas de actuación o manipulación lumínica.

						
					

					
							
							Mario Merz, Igloo Fi- bonacci, (Fibonacci Unit) (1970)

						
							
							Cuestiona la frontera entre espacios interior y exterior. Muestra un espacio interior abierto al exterior

							al que no se puede acceder.

						
					

					
							
							Per Barclay, Senza titolo (2001)

						
							
							Espacio interior inaccesible, en espacio expositivo.

							Solo entra la vista.

						
							
							Espejos

						
							
							Incluye casa en medio ambiente

						
					

					
							
							Dan Graham, Octogon for Münster (1987)

						
							
							Acceso del espectador al espacio interior, que está en exterior.

							Cada vez el espec- tador se implica más.

						
					

					
							
							Cristina Iglesias, Vegetation Room Inhotim (2010-2012)

						
					

					
							
							Olafur Eliasson

							Your Invisible House (2005)

						
					

					
							
							Claes Oldenburg, Bedroom Ensemble (1963)*

							Silvie Fleury, Bedroom Ensemble (Hommage à Claes Oldenburg) (1997) y

							Bedroom Ensemble II (1998)

						
							
							Exponen un espacio interior doméstico en el espacio expositivo.

						
					

					
							
							Michal Cole y Ekin Onat, Objection (2017)

						
							
							Un espacio doméstico es el espacio expositivo.

						
					

					
							
							Damian Hirst, Contemplating a Self Portrait as a Pharmacist, (1998)

						
							
							Expone el taller de artista en el espacio expositivo.

						
					

				
			

			* Esta obra de Claes Oldenburg pertenece a los años sesenta, pero consideramos relevante incluirla en el cuadro como referente.

			Fuente: elaboración propia.


			Para finalizar este capítulo se muestra la Cronografía de la investigación 3 (Figura 46) en la que se observan cronológicamente los datos obtenidos desde la primera sección del libro: obras y artistas según conceptos creativos, olas feministas y acontecimientos históricos relevantes.


Cronografía de la investigación 3: «Feminismo y prácticas artísticas visuales sobre la casa», «Casa y forma» y «Casa y espacio»



Figura 46. Violeta Andreu: Cronografía de la investigación 3, en la que se muestran por orden cronológico, los datos obtenidos en «Feminismo y prácticas artísticas visuales sobre la casa», «Casa y forma» y «Casa y espacio» (dibujo vectorial de medidas variables, 2023). Fuente: elaboración propia.
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			4. Casa y color

			A continuación, este capítulo se centra en otro concepto artístico que junto a la forma y el espacio, es uno de los conceptos básicos expresivos en la creación artística visual, el color. El mundo es «a color». Las personas están rodeadas de colores que, según donde habiten, adquieren un significado u otro. Los colores dependen unos de otros, como afirma Rudolph Arnheim, en su prólogo al libro de Augusto Garau Las armonías del color, al hablar de «[…] la fuerte influencia recíproca entre color y color, la que Josef Albers ha llamado “la interacción de los colores”» 209. Y cada color depende de la estructura del contexto en el cual se encuentra, como también comenta en el párrafo que transcribimos a continuación, el reconocido artista y profesor alemán, «[…] la dependencia de cada color de la estructura del contexto en el cual se encuentra […]. Ningún color existe por sí, y el carácter de cada matiz cambia al reaccionar con los colores contiguos»210. Más allá de la dependencia de un color con los colores que le rodean, existe una dependencia con el contexto social, político, racial… de significado.

			El catedrático de Historia del Arte de la Universidad Complutense de Madrid y crítico artístico Javier Arnaldo, en el prólogo de la Teoría de los Colores de Goethe, parafraseando y resumiendo el pensamiento de este, habla de la importancia que Goethe le otorga a las costumbres y convenciones en diferentes contextos culturales, más allá de la consideración de los efectos propios de los colores:

			[…] algo muy apreciable en el ensayo de Goethe es que, una vez considerados los efectos propios de los colores, introduce unas interesantes reflexiones sobre la importancia que tienen las costumbres y las convenciones en los significados que los colores pueden adquirir en diversos contextos culturales211.

			Efectivamente, el color es una cualidad especial muy valiosa a la hora de transmitir un mensaje y está íntimamente relacionado con el contexto cultural. Así, artistas, diseñadores y publicitarios dan buena cuenta de ello, saben que con él, pueden transmitir el mensaje con la mayor claridad, como nos confirman Tom Fraser y Adam Banks, autores de Color: La guía más completa: «[…] los colores pueden transmitir el mensaje de un anunciante con tanta claridad y tan poca ambigüedad como las palabras»212. En publicidad, se identifica con el tipo de vida que algo representa, como ellos mismos afirman: «Cualquier medio publicitario se sirve del color para transmitir el mensaje, y cómo el mensaje no es hoy tanto «¡Cómprelo ya!» como «imagínese el estilo de vida que esto representa»213. Es decir, los hábitos sociales inciden directamente en los significados de los colores según el entorno social, como ya vaticinaba Goethe. Se venden identificaciones del color con determinadas actitudes, evocando un mundo ideal, como afirman Fraser y Banks: «La publicidad de las marcas, que, como hemos visto, vende una actitud más que un producto, funciona mediante la evocación de un mundo ideal al que el público está invitado»214.

			Todo ello está relacionado con las palabras de Antoni Pedrola, Catedrático de la Facultad de Bellas Artes de la Universidad de Barcelona, cuando dice: «Cada cual [sic] ha de en contrarse a sí mismo en una mezcla, en un empaste, en una transparencia. Desde dentro del material nos proyectamos hacia fuera […]»215. Pedrola se refiere a la identificación del artista con una mezcla específica; y se ha de añadir que, además de esa proyección del artista hacia el público, esa mezcla puede servir para que este último sea quien se reconozca en ella. Ese es el caso de la primera artista seleccionada para este capítulo, Amanda Williams.

			La otra artista visual elegida, es Won Ju Lim, quien se centra más en el cromatismo que surge a partir de los cambios lumínicos según el transcurrir del tiempo. Tras analizar ambas artistas y para cerrar el capítulo, según la estructura que se viene utilizando, se mencionan otros casos significativos de utilización de una estrategia cromática impecable en la producción de obras artísticas.

			La artista y arquitecta Amanda Williams, nacida en Bridgeport, una de las comunidades de Chicago, en 1974, desdibuja la frontera entre arte y arquitectura a través de sus obras. El hecho de ser afroamericana y haber crecido como una niña en el South Side, le hace pensar siempre en el color. Por otra parte, las definiciones académicas del color y, en concreto, la teoría del color partiendo de Josef Albers, también le hace reflexionar sobre ello. De esta manera se plantea describir espacios de la ciudad con carga racial y lanza preguntas que hacen reflexionar tales como: What color is urban? What color is gentrification? What color is privilege?216.

			Williams utiliza el color para llamar la atención sobre cuestiones de raza, de lugar y de aquello que valoramos en las ciudades. Según nos cuenta Arièle Dionne-Krosnick, Conservadora asistente en el Departamento de Arquitectura y Diseño del Museo de Arte Moderno de Nueva York, en un artículo publicado en Post, la revista de esta institución museística, Williams, con el título de Color(ed) Theory, da lugar a varias interpretaciones: 

			Color theory is the study of the relationships between colors, bringing to mind Josef Albers’s 1963 treatise Interaction of Color, while «colored» is a dated racial slur: an offensive way of referring to «a person who is wholly or partly of nonwhite descent»217.

			Color(ed) Theory Series (Figuras 47 y 48) es un proyecto que se puede considerar largo, pues su elaboración duró casi tres años218, concretamente de 2014 a 2016, en los que Amanda Williams combinó esa noción académica del color, el lenguaje cromático que se utiliza en los medios de comunicación y, el hecho de haber nacido en esa comunidad. Añade otra definición de color, al constatar cómo este puede influir de manera negativa, o distorsionar y describir espacios urbanos con carga racial219. Pretende hacer que estos edificios se vean y, así denunciar la práctica de préstamos discriminatorios para la vivienda y la falta de control sobre el entorno de uno, como ella misma nos explica en el siguiente párrafo: 

			The practice of discriminatory housing lending, created this landscape to begin with. That trauma that comes after years, and years, and years of disinvestment, of being lied to, of not really having control over how your environment gets shaped or your ability to own your environment. These were fully intact blocks and neighborhoods, and so to know what isn’t there, is as important as noting what is there. This wasn’t that a neighborhood beautification project220.


			
				Figura 47. Amanda Williams, Ultrasheen. (Fall; Overall), casa pintada de la serie Color(ed) Theory Series, 2014.
					[image: Imagen que contiene pasto, exterior, edificio, casa. Descripción generada automáticamente]			
			
			 Fuente: https://awstudioart.com/section/419905-Ultrasheen.htm, 2020.


			
				Figura 48. Amanda Williams, Harold’s Chicken Shack (overall), casa pintada de la serie Color(ed) Theory Series, 2014.
					[image: Una casa roja. Descripción generada automáticamente con confianza media]
			
			 Fuente: https://awstudioart.com/section/419904-Harold-s-Chicken-Shack.htm, 2020.


			Williams determina qué significado tiene para ella el color, añadiendo que, como persona afroamericana, siempre lo tiene presente como un significante racial y, en estas casas pintadas, los identifica con colores de productos que se vendieron específicamente a la comunidad afroamericana estadounidense en los años sesenta, setenta y ochenta; esos son colores que ella recuerda de esa época, de crema hidratante de aceite rosa, de grasa capilar ultrabrillante y otros productos de consumo:

			As an African American person, color is always in the foreground as a racial signifier. Most of the colors relate to products that had been marketed towards the African-American community in the sixties, seventies and eighties. […] The colors are; harold’s Chicken Shack, pink oil moisturizer, Ultra Sheen hair grease, loose squares, also known as Newport 100s, Crown Royal bag, currency exchange, safe passage and flaming red hots221.

			El proyecto trata de la discriminación hacia las personas de color, pero también de las narraciones que se utilizan para justificar estos tratos desiguales. Crea una nueva paleta de colores monocromáticos, con la que la artista afroamericana pintó ocho casas, durante dos años –en ningún caso con intención de embellecerlas–, del vecindario Englewood de Chicago, que iban a ser derribadas a corto plazo y, para ello, utilizó colores de productos de consumo que se comercializan en las comunidades negras del sur de la ciudad. Con el proyecto, examina la manera en que construimos el significado del color; y cómo este está vinculado a la raza y la clase, teniendo, asimismo, una fuerte relación con la falta de inversión pública en los barrios de mayoría afroamericana. Mediante el color, hace visible lo oculto, y nos conduce a que examinemos determinadas cuestiones sociales, a la reflexión sobre cómo valoramos y devaluamos los materiales, las estructuras y las comunidades.

			Tras el estudio de Williams, se investiga ahora a la otra artista seleccionada Won Ju Lim, coreana y americana, nacida en 1965, que reside entre Los Ángeles y Boston. Su lenguaje multimedia se mueve entre el espacio real y el imaginario, creado por la fantasía, la memoria y la nostalgia, valiéndose en ocasiones del espacio doméstico como una de las fuentes en las que basa su obra. En las instalaciones de técnica mixta se sirve de las luces y sombras; del color y, de sus cambios según el transcurrir del tiempo. Con un lenguaje muy poético, relaciona percepción, espacio y subjetividad. 

			En Proustian Bedroom (Figuras 49 y 50), que realizó en 1996 y posteriormente en 2007; Won Ju Lim realiza una serie de dibujos basados en sus dormitorios del pasado. Los realiza a pastel sobre planchas de yeso que, junto a un suelo de hormigón, pintado con acrílico, genera una habitación de tres paredes, cerrada por el techo, e iluminada con fluorescentes. Sobre ella se suceden las intervenciones a color, que recuerdan los cambios lumínicos que se proyectan en nuestras viviendas con los cambios de luz a lo largo del día. Crea la fantasía de que existen ventanas por las que los rayos del sol entran y cambian de intensidad. Parece que recuperara el tiempo de aquel entonces, como si las horas volvieran a sucederse, es su guiño proustiano del que nos hace cómplices generando una sucesión de capas cromáticas222. Su interés por estos cambios según las diferentes horas del día no deja de recordarnos a Monet y su obsesión por los cambios lumínicos, como en La Catedral de Rouen.


			
				Figura 49. Won Ju Lim, Proustian Bedroom, capa de dibujo 1/5, pastel sobre paneles de yeso y pintura acrílica sobre suelo de hormigón, dimensiones variables, 2007.
					[image: Pintura de arte de un cuarto. Descripción generada automáticamente con confianza baja]
			
Fuente: https://www.wonjulim.com/proustian-bedroom, s.f.

			
			
				Figura 50. Won Ju Lim, Proustian Bedroom, capa de dibujo 1/7, pastel sobre paneles de yeso y pintura acrílica sobre suelo de hormigón, dimensiones variables, 2007.
					[image: Una sala de estar. Descripción generada automáticamente con confianza media]		
			
			 Fuente: https://www.wonjulim.com/proustian-bedroom, s.f.


			En Chantal Blue, Chantal Orange, de 2000, se proyectan dos vídeos de un solo canal, de cincuenta minutos cada uno y, muestra en un plano fijo la imagen de un gran ventanal desde un interior, donde la artista aparece trayendo y llevando diferentes muebles. En el exterior, el cielo va cambiando según pasa el tiempo y, la coloración del paisaje exterior de fondo pasa de los tonos amarillentos y anaranjados al azul oscuro de la noche, mientras ella continúa con la colocación del mobiliario. De nuevo en esta obra trabaja con el color relacionado con la luz que identifica el paso del tiempo.

			Y es que el color es la sensación producida por los rayos luminosos y, conduce a artistas, como es James Turrell, a sumergir a las personas en una experiencia sin igual e introducirlas por completo en un campo de color, de tal suerte que se llega a perder la percepción de profundidad. Tal es el caso de Apani, de 2011, que presentó en la Bienal de Venecia de ese mismo año.

			En relación a la artista de la investigación Won Ju Lim, ambos identifican color, luz y diferencias lumínicas con las horas del día. En House of Light, de 1997 (Figuras 51, 52 y 53), Turrell, crea una casa de meditación para la región de Echigo-Tsumari, un Architectural LightSkyspace, como él lo denomina en su web223, en Japón. Partiendo de la lectura del Elogio de las sombras del gran escritor japonés Jun’ichirō Tanizaki, se planteó la casa como un espacio donde uno puede experimentar vivir la luz, relacionando la interior y la exterior224. De este modo, realizó un tejado deslizante para que se pudiera ver el cielo y disfrutar de los diferentes colores que aporta según la luz del día. La luz del baño está en el agua, mediante fibra óptica; el verde de los árboles entra por las ventanas. La luz interior es transformadora. Según cuenta Turrell: «The blue of sky, the gold of walls, the red of an alcove, the green of the bath and the black tone over the entire space will bring about subtle contrast»225. Al igual que Won ju Lim, incorpora en su obra el día y la noche.


			
				Figura 51. James Turrell, The House of Light, vista exterior, Trienal Echigo-Tsumari, 1997.
					[image: Edificio iluminado en la noche. Descripción generada automáticamente con confianza media]
				
			
			 Fuente: https://hikarinoyakata.com/eng/, 2015.


			
			Figura 52. James Turrell, The House of Light, vista del cielo desde el interior, Trienal Echigo-Tsumari, 1997.
					[image: ]			
			
			 Fuente: https://matcha-jp.com/en/1387, 2020.


			
				Figura 53. James Turrell, The House of Light, vista del interior, Trienal Echigo-Tsumari, 1997. 
					[image: Pantalla de video juego en la noche. Descripción generada automáticamente con confianza baja]
			
			Fuente: https://hikarinoyakata.com/eng/space/, 2020.


			Otra artista visual que se menciona en este capítulo es Dominique Gonzalez-Foerster quien identifica el color con los diferentes ánimos que quiere transmitir en su serie Chambres o Rooms Instalations. Esta serie, creada desde 1988, consta de habitaciones con muros de colores, mobiliario y objetos en su interior que sugieren las habitaciones de una casa. Las Chambres funcionan como ambientes inmersivos que abren un espacio a la imaginación, para que las personas que las visiten puedan crear sus propias experiencias narrativas.

			Cada habitación transmite un ánimo diferente, según los colores de la pared o las luces, y la importancia del color queda definida en el título de cada obra. A veces, los colores están relacionados con la memoria generacional como por ejemplo, el morado asociado a la niñez en la instalación Nos Années 70 (Chambre), de 1992, con una pared morada y otra blanquecina con una tela india en tonos violáceos, que consta de un colchón rosáceo con un almohadón, luces sobre el suelo, de diseño modernista, una selección de libros y fotografías en el muro. Las habitaciones funcionan como transición entre el espacio real e imaginario. La artista recrea en esta ocasión y a través de la memoria, el dormitorio de los padres que buscaban su propia liberación y ve el rosa y el violeta como el amor y las contradicciones. Gonzalez-Foerster piensa que estos espacios son intermedios entre nuestro yo mental y el exterior, fuera de la vivienda; y considera de importancia relacionar estos espacios domésticos con el arte, porque ahí es donde exhibimos nuestro yo; y explica:

			«Domestic interiors, rooms, houses, seem to be like spaces in-between, some kind of interfaces, transitional, spaces between our inner “mental” space –what we feel as our self– and the outside-out-side, out of the body and out of the house. That’s why the relation to art seems so important in domestic places, the way rooms reflect peoples stories, obsessions, desires, their relation to objects, pictures, daily life. Rooms seem to contain some half “unconscious”exhibitions of the self»226.

			Por otra parte, hay artistas que se han servido del color en la creación de sus obras sobre la idea de casa, sin otorgarle a este un significado concreto. Así por ejemplo, Shapiro en la evolución de su investigación artística sobre las casas y, en ese desarrollo hacia geometrías más abstractas, pinta sus obras de colores planos y básicos como el azul, el rojo o el amarillo. Del mismo modo, Pello Irazu, con Dreambox (La Casa), de 1994, –una construcción de madera que pinta, decora y coloca boca abajo–, se sirve del color para reelaborar un lenguaje constructivista y minimalista, también con cierto carácter decorativo. Esto mismo lo señala Juan Antonio Álvarez Reyes, comisario de la exposición ya comentada La Casa, su idea sobre Irazu: «[…] trabaja sobre un sustrato constructivista y minimalista que él reelabora principalmente a través del color, de cierta decoración»227. 

			También hay quien otorga a un color determinado un significado concreto. De esta suerte, en la obra de Louise Bourgeois, se encuentra referencias cromáticas en sus Celdas Red Room (Child) y Red Room (Parents), ambas de 1994. Para ella, la atracción por el rojo está relacionada con la profundidad de la depresión; lo considera un color «intolerable e inútil», como ella misma dice:


			
la profundidad de la depresión se mide en

			la atracción por el rojo –sentido como

			necesario y completamente relevante

			cuando estamos en paz–. El rojo es 

			intolerable (se percibe como vulgar e inútil)228.

			


			También intervenciones como Triplice Tenda, de 1969-1971, de Carla Accardi, la tienda está decorada con patrones coloridos, tiñéndola de rosa para evocar la intimidad femenina, como afirma Paris Art Now:

			[…] pensée par l’artiste comme une «extension de la peinture» en trois dimensions, sa Triplice Tenda [Triple tente] (1969) en plastique transparent décorée de motifs colorés exprime une manière de vivre en marge des normes qui régissent la société. Sa structure labyrinthique teintée de couleur rose évoque l’intimité féminine229.

			La ligazón del rosa con la intimidad femenina está, en todo caso, anclada en la tradición y en la costumbre, pero no vinculada a hechos realmente veraces.

			
			
			Tabla 8. Artistas y obras que se sirven del color, según se investiga en «Casa y color»
				
					
					
					
				
				
					
							
							CASA Y COLOR

						
					

					
							
							ARTISTAS

						
							
							OBRAS

						
							
							AÑOS

						
					

					
							
							Amanda Williams

						
							
							Color(ed) Theory Series

						
							
							2014-

							2016

						
					

					
							
							Won Ju Lim

						
							
							Proustian Bedroom

							Chantal Blue Chantal Orange

						
							
							1996 y 2007

							2000

						
					

					
							
							James Turrell

						
							
							House of Light Apani

						
							
							2000

							2011

						
					

					
							
							Joel Shapiro

						
							
							Yellow Then, Flush, Ok Green y Really Blue (after all)

						
							
							2016

						
					

					
							
							Pello Irazu

						
							
							Dreambox (La Casa)

						
							
							1994

						
					

					
							
							Louise Bourgeois

						
							
							Red Room (Child) y Red Room (Parents)

						
							
							1994

						
					

					
							
							Carla Accardi

						
							
							Triplice Tenda

						
							
							1969-71

						
					

					
							
							Dominique Gonzalez-Foerster

						
							
							Nos Années 70 (Chambre). [Primera Chambre en 1988]

						
							
							1992

						
					

				
			

			Fuente: elaboración propia.


			Se muestra ahora la Cronografía de la investigación 4 (Figura 54), en la que se observan las creaciones artísticas visuales investigadas hasta aquí y artistas según conceptos creativos, olas feministas y acontecimientos históricos de relevancia ordenados cronológicamente.


Cronografía de la investigación 4: «Feminismo y prácticas artísticas visuales sobre la casa», «Casa y forma», «Casa y espacio» y «Casa y color»


				

Figura 54. Violeta Andreu: Cronografía de la investigación 4, en la que se muestran por orden cronológico, los datos obtenidos en «Feminismo y prácticas artísticas visuales sobre la casa», «Casa y forma», «Casa y espacio» y «Casa y color» (dibujo vectorial de medidas variables, 2023). Fuente: elaboración propia.
[image: ]


			5. Casa y objeto

			En este nuevo capítulo se trata el objeto como concepto junto a la casa. El estudio se centra primeramente en el significado de este concepto y, según la Real Academia Española230, objeto es todo lo que puede ser materia de conocimiento o sensibilidad de parte del sujeto, incluso este mismo; y lo identifica con cosa. El objeto tiene entidad, ya sea corporal o espiritual, natural o artificial, concreta, abstracta o virtual; y ese valor es lo que constituye precisamente la esencia o la forma de una cosa. Según Jorge Wagensberg, «Los objetos son distribuciones de materia, energía e información»231, es decir, los objetos son divisiones espaciales en las que además, puede predominar cualquiera de esas tres cosas que menciona: la materia, entendida como la realidad espacial perceptible por los sentidos; la energía, como capacidad para realizar algo; o la información, el hecho de dar forma sustancial a una cosa mediante la comunicación. 

			La casa en sí misma es un objeto conformado por otros múltiples objetos menores de diferentes índoles: objetos domésticos, como muebles u otros objetos necesarios [o que creemos necesarios] para que la casa sea habitada, o destinados a su decoración; objetos arquitectónicos, que pueden ser estructurales, constructivos o también, decorativos; y objetos inmateriales, como ruidos y sonidos y, también olores. Están en las casas y conforman el entorno habitable, cubriendo la necesidad creada por la sociedad moderna; pero la historia habla de cómo millones de humanos, de homo sapiens, han vivido sin ellos; el número de objetos que se posee a lo largo de la vida, en una sociedad actual rica, será de varios millones, como explica el historiador y escritor israelí Yuval Noah Harari:

			[…] los cazadores-recolectores tenían muy pocos artefactos, y estos desempeñaban un papel comparativamente modesto en su vida. A lo largo de su vida, un individuo medio de una sociedad moderna rica poseerá varios millones de artefactos, desde automóviles y casas hasta pañales desechables y botellas de leche232. 

			Los objetos de una casa contienen entonces información y, analizándolos como paleontólogos o arqueólogos, se puede reconstruir cómo es una vivienda por dentro, e incluso tener información sobre sus habitantes. Así lo afirma el arquitecto, profesor y escritor Witold Rybczynski al hablar de 
los muebles:

			Los muebles nos lo dicen todo. Igual que un paleontólogo puede reconstruir un animal prehistórico a partir de un fragmento de mandíbula, se puede reconstruir el interior doméstico, y las actitudes de sus habitantes, a partir de una sola silla233.

			Todos estos objetos conforman la casa, pero hay otros que se relacionan directamente con el espacio exterior e incluso, perteneciendo al exterior, se relacionan de alguna manera con el interior y forman parte del gran objeto casa. Wagensberg, dice: «[…] dado un objeto  cualquiera, se puede hablar de tres conceptos que le son propios: su interior, su exterior y la frontera que separa lo uno de lo otro»234. Todo esto conduce de nuevo a esa frontera definida por Pallasmaa como la superficie que articula el arte entre yo y el mundo; y como espacio conceptual, definido por Martha Rosler, en el que los espectadores y espectadoras pueden entrar y hacer algo.

			Por otra parte, atendiendo a la definición de la RAE, el propio sujeto puede incluso llegar a ser un objeto perteneciente a la casa, es el objeto que da realmente sentido a la casa. Artista y público siempre van a ser sujetos habitantes de una casa. Se generan objetos artísticos, objetos en los que predomina la información, que implican a las personas en un discurso con propia entidad, cuya esencia es la casa.

			Tras analizar la obra de artistas visuales del periodo tratado y ver la frecuencia y relevancia a la hora de elegir determinados objetos, se ha constituido una selección que corresponde a tres grupos de objetos. Hay un primer grupo que coincide exactamente con la propia casa como objeto; un segundo grupo, conformado por los objetos domésticos; y un tercero, compuesto por los objetos arquitectónicos. Para considerar cada uno de estos tres grupos, en cada uno de ellos se han seleccionado dos artistas con obras concretas, consideradas suficientemente representativas, cuyos lenguajes corresponden a esta catalogación. Así se encuentran Olafur Eliasson y Catherine Harang, para la casa como objeto; Franz West y Sarah Lucas en objetos domésticos; y Cristina Iglesias y Adrian Paci, en los arquitectónicos.

			El artista danés Olafur Eliasson, nacido en 1967, del que ya hemos hablado ampliamente en Casa y espacio, por los valores representativos de su obra Dream House, ahora es de nuevo incluido como claro ejemplo del primer grupo de objetos, La casa como objeto, concretamente por su obra Your House, de 2006 (Figura 55). La casa se convierte en un objeto o cosa pequeña, manejable y asible, con una identidad muy concreta: un libro. A la luz de la manifestación de Wagensberg que se menciona en el primer párrafo de este capítulo, esta obra de Eliasson distribuye materia perceptible por los sentidos: hojas troqueladas y tapas enteladas; posee una energía capaz de hacernos pensar en un recorrido por el interior de la casa del artista; y contiene información, mediante su comunicación como publicación. El cumplimiento de las tres exigencias de Wagensberg es patente.


			
				Figura 55. Olafur Eliasson, Your House (detalle), libro editado por Olafur Eliasson, Nueva York, 2006.
					[image: Imagen que contiene refrigerador, cocina, alimentos. Descripción generada automáticamente]
			
			 Fuente: https://olafureliasson.net/archive/artwork/WEK100617/your-house, 2020.


			En el origen de esta obra, está la transformación de la casa de Eliasson en libro de artista, como encargo del Library Council of the Museum of Moder Art in New York. Como nos informa en su página web, se trata de una edición limitada de una impresión negativa cortada con láser, en la que, para su realización, toma como modelo su casa de Copenhage. Consta de 454 páginas y, cada una corresponde a 2,2 cm de su casa real. Los lectores, al pasar las hojas, pueden recorrer las habitaciones de la vivienda de delante hacia atrás, constituyendo así una narrativa tanto mental como física, según las palabras del autor, «As readers leaf through the pages, they slowly make their way through the rooms of the house from front to back, thus constructing a mental and physical narrative»235.

			La siguiente artista, la francesa Catherine Harang, nacida en 1970, desarrolla un trabajo durante años sobre la idea de casa, que le lleva a realizar casas portátiles, como maletas de viaje, que luego forman parte de series fotográficas como elementos de la obra. Es decir, convierte la idea de casa en un objeto, en una caja provista con asa, lista para ser transportada y a su vez, transportar en su interior. En esencia, hay una gran similitud entre esta obra y la recién comentada de Eliasson.

			Su serie Rentre à la maison, de 1995, consiste en una serie de retratos de familia, de una o más personas, posando con una o más casas maletas en el interior de una vivienda, de la que se muestra la fotografía Philippe, Catherine et leur fille Léa236 (Figura 56). Además, una de las fotografías muestra dos de estas casas maleta sobre el suelo, con textura de ladrillos y asa.

			Al hablar de la casa como maleta en la obra de Harang, no se puede dejar de mencionar por similitud de concepto, la obra del artista Do Ho Suh, quien al realizar la casa en tela, la dobla y transporta por todo el mundo.

			
				Figura 56. Catherine Harang, Philippe, Catherine et leur fille Léa (fotografía, de la serie Rentre à la maison, 1995.
					[image: Un par de personas de pie. Descripción generada automáticamente con confianza baja]			
			
			 Fuente: https://www.reseaux-artistes.fr/travaux/rentre-a-la-maison/, 2020.


			Todas aquellas cosas que pertenecen al espacio interior de la casa, gran objeto contenedor, hechas de una realidad espacial perceptible por los sentidos, forman parte de los objetos domésticos. Pueden ser funcionales o decorativos e incluyen el mobiliario. 

			Los objetos domésticos han sido siempre motivo de reflexión para artistas, llegando a la creación del género bodegón, pero también en el uso de enseres y mobiliario como elemento escenográfico y, por lo regular, de carácter simbólico. Desde la modernidad es frecuente encontrar casos en los que estos objetos protagonizan la imagen, encontrando así los objetos más variados: muebles, electrodomésticos…, incluso pequeños objetos de la casa. Como ejemplos clave de este hecho, hay que mencionar aquí Fountain de Marcel Duchamp, de 1917, Ceci n’est pas une pipe de René Magritte, de 1928-29 o la Cama de Robert Rauschemberg, de 1955. 

			Estos objetos, aparecen en el espacio que de la vivienda, se transforman y, tarde o temprano, desaparecen (por lo menos de ese entorno doméstico). Como Wagensberg explica: «Los objetos cambian. Cambian de materia. Cambian de energía. Cambian de información. Los objetos cambian de identidad. Todo lo que empieza, acaba o se transforma»237. Y efectivamente, el cambio de información y de identidad es lo que provocan, en los objetos domésticos, los dos artistas elegidos para este apartado, Franz West y Sarah Lucas.

			Franz West fue un escultor austriaco (1947-2012) y un artista muy influyente en los últimos cincuenta años, según la revista de arte Tate etc.238. El artista tuvo un enfoque irreverente del arte y los materiales, desdibujó la frontera entre escultura, instalación y mobiliario que desarrolló con cierto humor anárquico y, creó un nuevo diálogo entre espectador y escultura.

			En 1989, habían pasado tres años desde el escándalo en Austria del «asunto Waldheim», en el que el presidente austríaco estaba implicado en crímenes nazis cuando el Kunsthistorisches Museum realizó una exposición sobre el artista, la primera que se realizaba de un artista vivo en el Museo. West colocó quince sofás, sillas y tumbonas de metal junto a obras pictóricas de artistas como Velázquez, e invitó a los visitantes a tumbarse y sentarse en ellas. Este acto se convirtió en obra de arte. Hacía visible la antiimagen de una sociedad a punto de adormilarse; hace que la pasividad sea parte del discurso artístico. Y así es como él aparecía en ocasiones, reclinado, descansando. La originalidad de West reside en redefinir la relación entre la escultura, el lenguaje y el espectador.

			Para él los muebles son esqueletos y los muebles tapizados esconden esqueletos. En 1992 realizó otra versión de sus muebles reclinables con Auditorium (Figura 57), en la que setenta y dos divanes metálicos forrados con alfombras y cojines orientales se extienden en el cine al aire libre de la Documenta IX en 1992 y, que recuerdan a los divanes de Sigmun Freud, de quien tuvo una gran influencia. El artista creía en el arte para acceder a la psique humana y en cómo se utilizaba. West mostró Passtücke, en el Westkunst, exposición de 1981, esculturas abstractas incómodas y rugosas, realizadas con papel maché, alambre, yeso o poliéster, que había empezado a crear en 1974 como pequeños objetos escultóricos para ser manipulados por el espectador, que también crean formas orgánicas fálicas en las que el público se podía sentar y reclinar como si de muebles se tratara. En la Figura 58 se muestra Schlieren, de 2010. También realizó esculturas a las que les añadió objetos de la vida cotidiana, como cubos, instrumentos musicales y botellas vacías, colocándolos en entornos extraños.

			Contó con una retrospectiva en la Tate, en 2019, que reunía casi doscientas obras, entre muebles, esculturas y obras de gran formato al aire libre y collages. Sarah Lucas, amiga y colaboradora de West, contribuyó al diseño de esta exposición.


			
				Figura 57. Franz West, Auditorium, 72 divanes metálicos, alfombras y cojines orientales, Documenta IX, Kassel, 1992.
					[image: Una sala de estar. Descripción generada automáticamente con confianza media]		
			
			 Fuente: https://www.galleriesnow.net/franz-west-indoor-sculptures/, 2020.


			
				Figura 58. Franz West, Schlieren, 2010.
					[image: Imagen que contiene interior, tabla, vivo, foto. Descripción generada automáticamente]
				
			 Fuente: https://www.ft.com/content/ce9c6f46-3442-11e9-bb0c-42459962a812, 2019.


			La británica Sarah Lucas, nacida en 1962, integrante de los Young British Artists en los años noventa, cuenta con una obra cargada de humor obsceno, sirviéndose de juegos de palabras, fotografías, collages y objetos encontrados. Lucas es una artista cuyos principios se basan en la androginia y, en desmontar los estereotipos de género y clase social; y desarticula cómo el arte trata la representación de la sexualidad y la objetualización de la mujer. Trabaja con objetos encontrados y objetos cotidianos que van desde muebles, ropa interior, fruta, a carrocerías de coches de lujo.

			En los años noventa comenzó a utilizar objetos que sustituían al cuerpo humano. Así por ejemplo, crea Au Naturel, de 1994, en la que expone un colchón doblado y le añade otros objetos como son un cubo de agua, melones, naranjas y un pepino, dotándole de otro significado con claras referencias sexuales. Su obra Pauline Bunny239, de 1997 (Figura 59), originalmente formó parte de la instalación Bunny Gets Snookered, de ese mismo año, formada por ocho maniquíes similares dispuestos alrededor de una mesa de billar; y formó parte de la exposición Sensation en la Royal Academy a finales de 1997. Todos ellos están formados por guata de algodón rellenando medias de diferentes colores. Las de Pauline Bunny son negras, asociadas al color que corresponde a la imagen más seductora, y es la maniquí más delgada, que en la sociedad del momento se asocia con el físico más atractivo. Es una figura sin cabeza sentada sobre una silla de oficina, y al subir por el respaldo le caen dos orejas largas, fálicas y flácidas. Hay una referencia a la secretaria de oficina sumisa, ante un juego asociado a los varones. Se trata de un desafío a los estereotipo de género240, tratando el tema de la objetivación del cuerpo femenino.

			Lucas ha seguido trabajando con esta identificación de la mujer con la silla, de hecho, ha expuesto Hurracaine Doris241 en el Contemporary Fine Arts (CFA) de Berlín, donde se encuentran, veintidós años más tarde, más esculturas mujer-silla como Cross Doris, de 2019 (Figura 60). En este caso, existe una intención cromática entre azules y marrones, el maniquí, en tonos tierra, reposa sin cabeza, con brazos y piernas cruzadas, en una actitud de espera, de aburrimiento y poca apertura, mostrando unos pechos grandes y detallados con los pezones prominentes, medias marrones y zapatos de tacón alto; y está sentada en una silla de vinilo azul claro. El maniquí no es la silla, solo se sienta en ella. Todo la obra está subida en un pedestal cuadrado de color azul ultramar que separa los objetos fríos, de la mujer conjuntada en tonos cálidos. Existe una gran diferencia de factura respecto a Pauline Bunny, que parecía hecha de un modo más fresco y descuidado, con las medias metidas por el respaldo; el gato, sujetando con descuido el maniquí, pero resuelto y práctico; y las orejas, que podrían ser brazos amorfos pero que el título nos conduce a mirarlos como largas orejas de conejita. En esta obra se funden silla y maniquí.


			
				Figura 59. Sarah Lucas, Pauline Bunny, guata de algodón, medias, silla y gato, 95 x 64 x 90 cm, 1997.
					[image: Imagen que contiene silla, tabla, hecho de madera, computadora. Descripción generada automáticamente]			
			
			 Fuente: https://artsandculture.google.com/asset/pauline-bunny/OAELQ_UH93Nl9Q?hl=es, 2020.


			
				Figura 60. Sarah Lucas, Cross Doris, medias, cable, lana, madera, silla de vinilo, 73 x 78 x 94 cm, 2019.
					[image: Imagen que contiene interior, muebles, tabla, silla. Descripción generada automáticamente]	
			
			 Fuente: https://cfa-berlin.de/exhibitions/32073/hurricane-doris/works/, 2020.


			Otros artistas se sirven de objetos domésticos de diferentes maneras, se citan, a continuación, artistas con diferentes estrategias creativas. Se nombra inicialmente al artista Thomas Demand, quien fotografía los escenarios que él mismo reconstruye en papel y cartón, a partir de escenas relevantes políticas o sociales, que desnuda de habitantes o detalles específicos; y, muestra una imagen limpia que queda definida entre realidad y ficción. Para Badezimmer, de 1997, extrajo la imagen de los medios de comunicación; consiste en una impresión fotográfica, basada en la fotografía del hotel Beau Rivage de Ginebra donde apareció muerto Uwe Barschel en la bañera.

			Guillermo Kuitca trabaja a partir del objeto cama como símbolo desde hace años, incluso en instalaciones con múltiples colchones, en los que reproduce mapas de todo el mundo, como es el caso de Sin título de 1991, donde los planos de carretera son pintados con acrílico sobre cinco colchones. 

			Otro objeto doméstico al que se recurre en arte visual es el inodoro, que nos conduce inevitablemente a pensar en Fountain de Marcel Duchamp, de 1917, o al también polémico America, de Maurizio Cattelan, de 2016, realizado en oro de dieciocho quilates con el que el artista italiano, se sirve de la provocación con cierto humor y sátira. 

			También hay quien extiende la pintura a lo cotidiano, presentando muebles con cuadros, como el artista John Armleder, que con su serie Furniture Sculpture, que comienza en 1979, anticipa el final que habitualmente tienen los lienzos junto a un sofá, silla o baúl y, genera una nueva lectura del lienzo en el entorno doméstico. Se menciona Quicksand, instalación que presentó para el Dairy Art Centre de Londres en 2013, consistente en una estantería metálica llena de objetos domésticos diversos, y que bien puede parecer un garaje de nuestra casa donde se apilan toda clase de objetos amontonados. Con sus obras transforma los objetos cotidianos en objetos de arte242 y, cambia la percepción de la pieza artística, al relacionarla con el entorno.

			Por otra parte, hay quien posiciona su propio cuerpo desnudo como sujeto y objeto simultáneamente. Es el caso de la británica Jemima Stehli, quien en 1998 creó Table I, una fotografía en blanco y negro, en la que aparece desnuda como si fuera parte de una mesa, solo calzando unas botas de tacón de aguja, y sosteniendo con manos y rodillas una superficie acristalada. La obra hace referencia a la escultura icónica Table de 1969 de Allen Jones, de las tres obras «muebles», junto a Chair y Hatstand, que muestran mujeres vestidas con ropa fetiche siendo parte de los objetos y, que causaron mucha controversia, mantenida a día de hoy. Stehli, aunque sea reconocida como artista feminista, presenta una contradicción con el feminismo en la representación de esta obra.

			Para concluir, se menciona a Martin Kersels, quien con Dionisian Stage, de 2005, presenta un cúmulo de muebles y enseres domésticos, entre los que se encuentra una cuna o un reloj de pared, enredados en ramas de árbol a modo de nido. El artista eleva los objetos y los gira encima de un neumático de tractor, mediante un motor. Los objetos tan variados están dispuestos de un modo caótico dentro de la maraña móvil, quizás el éxtasis de sumergir las vivencias personales del pasado y la realidad cotidiana en el olvido, en relación al estado dionisíaco al que hace referencia el título.

			Para una mejor comprensión de este apartado y por tanto, del significado de objeto arquitectónico, se ha considerado necesario acudir a la arquitectura y asentar, inicialmente, los tipos de elementos arquitectónicos que se encuentran en una construcción. Según la arquitecta Elena Ferrero Bartolomé, en una primera aproximación, en cualquier construcción o edificio se puede distinguir entre los elementos puramente estructurales y el resto de elementos constructivos. Los elementos estructurales, o portantes, formados básicamente por cimentaciones, muros de carga, pilares, arcos y vigas o losas, son aquellos sin los cuales el edificio no puede mantenerse en pie. El resto de elementos, los constructivos, incluirían: las cubiertas y cerramientos exteriores, también denominados piel del edificio; divisiones interiores, que conforman distintos espacios habitables o de comunicación tales como habitaciones, salas o pasillos; las carpinterías, que engloban puertas, balcones, ventanas y celosías, entre otros; y los acabados, ya sean de suelos, paredes o techos. Estos elementos tienen un carácter más funcional, se pueden mover, adaptar, diluirse e incluso, llegado el caso, desaparecer. Algunos de los elementos, bien estructurales, bien constructivos, adoptan de forma adicional, un carácter marcadamente decorativo. Tal es el caso de capiteles, metopas, molduras, adornos de diversa índole, artesonados o celosías que a lo largo de la historia han servido para definir distintos estilos arquitectónicos. 

			Una vez clarificadas estas diferencias arquitectónicas básicas, se debe puntualizar que, en adelante, se hablará de objeto arquitectónico y no elemento; esta distinción es realmente importante, ya que elemento es una parte constitutiva o integrante de algo, y elemento arquitectónico sería entonces una parte integrante de una arquitectura; y esta investigación, se centra en obras artísticas que lo extraen de la funcionalidad intrínseca que tiene en el edificio, para convertirlo en objeto de reflexión por sí mismo y con ello, en una pieza artística. De esta manera, estos objetos arquitectónicos se identifican con la casa o parte de ella, en un discurso puramente artístico, sacándolos de su todo arquitectónico inicial. En realidad, se realiza con ese elemento un juego metonímico, principalmente del tipo «la parte por el todo» o «contenido por contenedor», aunque pueden darse otras tipologías.

			La selección de artistas se centra ahora en Cristina Iglesias y Adrian Paci, puesto que ejemplifican, tanto teórica como formalmente, el uso metonímico de los elementos arquitectónicos señalados, en concreto, de la cubierta o tejado, aunque sus lenguajes sean notablemente diferentes. Se citan también otras de sus obras, así como otras personas que en sus obras se sirven también de elementos arquitectónicos para comprender este enfoque con mayor claridad.

			La cubierta es la parte exterior de la techumbre de un edificio, la que tapa y resguarda al habitante del exterior243; es la parte superior de la casa que, generalmente está formada por lo que genéricamente se denominan tejas, –de ahí que su denominación genérica sea tejado–, aunque en ocasiones no esté compuesta, precisamente, por este tipo de elemento constructivo. Como dice el filósofo y epistemólogo Gaston Bachelard, en su libro La poética del espacio, el tejado nos protege de las inclemencias del tiempo, «El tejado dice en seguida su razón de ser; protege al hombre de la lluvia y el sol»244. De hecho, la cubierta es el elemento que caracteriza y da funcionalidad básica a la casa. Estar bajo una cubierta hace que una persona se sienta protegida, parece que la cubierta sola conformara un espacio habitable que ofreciera cobijo y resguardo del exterior. No son las paredes las que definen la casa, sino la cubierta, sea del tipo que sea. Desde las primeras especies humanas arcaicas, aquellas que carecían de una mínima habilidad constructiva, la necesidad básica de abrigo y protección se la proporcionaba una cubierta natural preexistente, en grutas y acantilados. Con la progresiva adquisición de las mencionadas habilidades, iniciaron la construcción de refugios temporales, con los elementos naturales existentes en el entorno y, según prueba la arqueología, con el techo como elemento básico. Y es por esto mismo, por su sentido arquitectónico básico de abrigo y protección, por lo que las personas implicadas en la creación artística visual se apoderan de su gran potencial metafórico. 

			Cristina Iglesias, nacida en San Sebastián en 1956, galardonada con el Premio Nacional de Artes Plásticas de 1999, es escultora y grabadora y, su trabajo habla de la percepción a través de un planteamiento espacial. Según Iglesias, cada una de sus obras crea un espacio propio, «Las piezas forman su propio lugar y, se trata de entrar en ellas y tener […] las percepciones varias que uno puede experimentar»245. 

			La obra que se analiza de la artista vasca es Techo suspendido Inclinado o Tilted Suspended Ceiling246, de 1997 (Figura 61). Se trata de un techo de hierro, resina y polvo de piedra suspendido del techo de la sala expositiva, con unas dimensiones lo suficientemente grandes, más de nueve metros de largo por seis de ancho, que permiten deambular a las personas por debajo del mismo. Es al experimentar esta sensación, cuando se percibe un nuevo espacio generado por la tremenda fuerza de la cubierta. El espacio se genera gracias a la techumbre y la experimentación y participación de cada persona. Es un espacio dentro de otro que lo acoge. Cabe resaltar la inquietud que viene dada por el nivel de inclinación de la cubierta, que no es totalmente horizontal, y transmite un atisbo de inseguridad. En otras piezas esta inquietud la transmite no permitiendo recorrer al público un espacio por completo, –como ocurre en ciertos pasajes que no pueden recorrerse por entero–; o no dejando ver con plena claridad otro espacio a través de la propia obra, –como sucede en sus series de las celosías, en las que la visión queda tamizada con palabras y motivos geométricos.


			
				Figura 61. Cristina Iglesias, Techo Suspendido Inclinado, hierro, resina y polvo de piedra, 1997, [Instalación en Palacio de Velázquez, Madrid, 1998].
					[image: Vista de un edificio. Descripción generada automáticamente con confianza baja]		
			
			 Fuente: https://cristinaiglesias.com/wp-content/uploads/1997/03/cristina-iglesias-suspended-ceiling-velazquez-2.jpg, 2020.


			A propósito de estas imposibilidades, ella dice: «Esa negación es también parte de la intención de la obra»247. Es decir, genera experiencias y recorridos entre espacios, pero también impide que esto lo podamos hacer del todo y percibir plenamente. Según figura en la descripción del Museo Guggenheim Bilbao, Techo Suspendido Inclinado funciona como techo y suelo a la vez, «[…] es un gran plano ondulante capaz de invertir la relación espacial entre la obra y el espectador, enfrentando a este con un volumen orgánico y acuoso que actúa simultáneamente como techo y suelo, como fondo y superficie»248. Y esta capacidad de ser ambas cosas, fondo y superficie a la vez, se explica precisamente por generar ese espacio de protección, del que hablaba Bachelard. Iglesias, aun sin hablar específicamente de la protección, se sirve del significado implícito de la cubierta, que la capacita para generar ella misma ese nuevo espacio al experimentarlo y estar bajo ella, pero que, al estar ligeramente inclinada, nos genera desorientación. 

			Techo Suspendido Inclinado, de Iglesias, crea un nuevo espacio con su presencia [la del objeto] y su sombra, que como visitante, al pasar por debajo, ha de experimentar; y por tratarse de una cubierta, transmitirá por sí sola cierta protección, interrumpida sutilmente por el pequeño ángulo de inclinación, que genera una leve sensación de inquietud. Todo ello, supone para el público, invertir tiempo para percibir la totalidad de la pieza artística. Todo gira en torno a la percepción, al espacio, al tiempo y su espectación, con una carga fundamentalmente poética, a partir de un techo. 

			Otro ejemplo de cubierta y capacidad de creación de nuevo espacio se encuentra en Habitación de Alabastro de 1993. La obra mantiene este significado en diferentes instituciones en las que ha sido expuesta, como ocurre en la Casa França-Brasil o en el Museo Nacional Centro de Arte Reina Sofía, ambas de 1993 y, en ambos casos, juntando o separando las planchas de alabastro en un rincón de la sala, sirviéndose de una pared del espacio expositivo. 

			En la web de la artista, estas cubiertas están dentro del apartado Lights and Shadows, donde la escultora otorga gran importancia a las sombras que se generan con las obras, y estas dos cubiertas comparten su propia catalogación con otras techumbres realizadas a modo de celosías. En este sentido, atendiendo a las sombras y las luces, la sombra proyectada por Tilted Suspended Ceiling irá cambiando según las condiciones lumínicas del espacio en el que se muestra, al igual que Habitación de Alabastro. En esta última, además de definir el espacio con una serie de cubiertas, el alabastro confiere a la vista de la asistencia, una luminosidad especial desde el propio techo.

			Se seleccionan dos obras más de la artista que se sirven de objetos arquitectónicos. La primera de ellas, consiste en una gran puerta. Henri Lefebvre proporciona una definición para la puerta, como objeto funcional que termina un espacio para dar la entrada a otro; el sociólogo expone: «Transicional, simbólico y funcional, el objeto “puerta” viene a terminar un espacio, el de una “pieza” o el de la calle; prepara la acogida en la “pieza” vecina, anuncia la casa entera (o el apartamento)»249. La obra de Iglesias es Portón-Pasaje, de los años 2006 y 2007, el pórtico del Museo Nacional del Prado de Madrid. Este pórtico, como nos recuerda la especialista en arte contemporáneo Bea Espejo en El País, abre ocho veces al día y esto, además, lo relaciona con la importancia que Iglesias, quien trabaja con cronómetro, le otorga al tiempo250. Y es que la donostiarra, además de generar espacios, relacionarlos y hacer que los experimentemos, otorga importancia a la idea del tiempo y a la sorpresa, como ella misma explica:

			Es importante que una pieza pueda en cierto momento pedirte que esperes a que pase algo, a veces, cuando está inmóvil. O que esperes a ver si algo volverá a ocurrir. Tiene que ver con el asombro, pero también con una idea seria del tiempo, de cómo lo usamos251.

			Esa experimentación requiere tiempo para atravesarlos, o esperar a que algo quizás vuelva a suceder, manejando así el concepto de incertidumbre.

			La otra obra es una de sus celosías, que son, principalmente, elementos decorativos. No obstante, en tanto en cuanto tienen una función, sobre todo en fachadas, y relacionada con el control solar, se pueden considerar elementos constructivos252. Cristina Iglesias, desarrolla una obra extensa a partir de ellas. Tal es el caso de Celosía XI (Hafsa Bint Al-Hayy) de 2006, donde como en otras muchas piezas, se vale de la percepción entrecortada por palabras y juegos geométricos que dejan entrever otro espacio sin nitidez. Según ella cuenta en la entrevista del Centro Botín, provoca intencionadamente ese juego de crear un lugar donde uno puede esconderse sin ser ser visto, «Las celosías tienen un dibujo geométrico que hace que esas paredes sean pantallas translúcidas en las que uno puede esconderse o ver desde dentro y a la vez, construir un lugar»253.

			Otro artista que se sirve de un tejado pero con una propuesta artística completamente diferente es Adrian Paci. Nacido en 1969, Paci, quien fue profesor de Arte y Estética hasta 1997, año en el que abandonó Albania para fijar su residencia en Italia, huyó de la violencia desencadenada por el levantamiento militar que en ese momento ocurría en su país. Esta nueva situación, el exilio, es la base fundamental de su trabajo como artista, tocando temas de separación geográfica y la memoria, sirviéndose de su propia vida para transformarla en arte. Es precisamente este modo de expresarse, tan sumamente diferente a la artista vasca, por lo que se le propone en nuestro estudio. 

			La obra de Paci que se ha elegido, Home to go, de 2001, consta de dos versiones: una obra fotográfica y su aspecto dinámico, como el artista explica en la entrevista realizada por Jeu de Paume: «[…] Home to go came out […] in two versions. It is not a performance, it is a photographic piece, but it has, somehow, […] a dynamic aspect»254. La versión fotográfica la componen nueve fotografías255, de la que se muestra Home to go #3 (Figura 62). En ellas, el artista aparece casi desnudo, tan solo ataviado con una prenda interior blanca, portando un pequeño tejado de tejas atado a su torso, por la espalda, en una posición en que parece no ser la más correcta, pues el parteaguas se sitúa recorriendo su columna vertebral, con lo que ambas aguas podrían parecer unas pesadas alas. En la secuencia fotográfica, el propio peso de la cubierta parece hacerle caer al suelo, o quizás repose de espaldas sobre él para tomar aliento, es un porte extremadamente pesado, duro. Estas imágenes han sido comentadas en relación a su similitud con el calvario cristiano de Jesús llevando la cruz y, la ubicación de la prenda interior parece refrendarlo, pues nos recuerda el paño de pureza. No obstante, en la entrevista que se comenta, el albanés no menciona nada de esto, y sí la similitud que puede existir visualmente con las dos alas antes referidas, que en vez de darle cobijo como tejado, le fueran a llevar a algún otro sitio. Paci expresa al respecto: «I was imagined the roof like puting upside down and suddenly becomes (…) like the wings, instead of protecting you is bringing you somewhere else»256. Home to go, en otra versión, es una escultura realizada con un vaciado en resina y polvo de mármol de su propio cuerpo, llevando igualmente el tejado ataviado, de la misma manera que en las fotografías. Con esta obra, el albanés reflexiona sobre el viaje obligado a un país extranjero en busca de estabilidad e identidad, como bien expresan en la web del Museo MaGa italiano, «Home to go by Adrian Paci reflects on the theme of compulsory trip towards a foreign country and the tiring research for stability and identity»257. Y en el texto que se encuentra en la web de la colección, explica que, al cargar con una parte de la casa, está llevando consigo allá donde vaya, la historia, la memoria, la tradición y la familia, como el peso de la carga biográfica y su compromiso sociopolítico con los, como él, exiliados e inmigrantes: 

			This work also exists as a sculpture in which the body of the artist is cast in marble powder and resin. This piece juxtaposes the characteristics of Social Realistic sculpture with a major social issue, immigration. The fragment of a house embodies the memory of history, culture, tradition and family carried by the artist wherever he goes, which are both a burden and a commitment258.


			
Figura 62. Adrian Paci, Home to go #3, fotografía a color, montada sobre aluminio, Ed. 4/5+ 2 AP, 150 x 150 cm, 2001.
					[image: Una persona sentada en el suelo. Descripción generada automáticamente con confianza baja]				
			
			 Fuente: https://www.peterkilchmann.com/artists/adrian-paci/overview/home-to-go-3-2001, 2021.


			Efectivamente, la obra puede tener el significado de cargar con la casa de tu vida anterior, con la tradición, la historia y la cultura a la que uno pertenece. Es decir, tiene una carga emocional, física y psicológica, que corresponde con la afirmación que se comparte, del ensayista y novelista Siddharth Pico Raghavan Iyer, conocido como Pico Iyer, cuando dice: «[home] It’s the place where you stands»259.

			Sin embargo, hay otra lectura más general que incluye el concepto casa como cobijo, como sitio donde ir; la lleva encima porque allá donde vaya, será su casa. Además, más allá de portar una parte de la casa, como expresan en la colección Pomerranz, al no tratarse de una parte cualquiera, sino del tejado, esa capacidad de resguardar de la que se ha hablado anteriormente, se hace prioritaria. De hecho, como se ha leído de sus palabras en la entrevista en Jeu de Paume, parece que casi por sorpresa lo que se encuentra en la imagen cargando con el tejado al revés, en vez de transmitir el resguardo esperado del tejado, parece que se tratara de alas que le llevan a otro lugar260. En este sentido, se entiende que la obra fue creada con una intención liberadora261.

			También ambas obras, el hecho de interpretar el tejado como alas y relacionarlo con su exilio, puede recordar el mito de Ícaro. Quizá esta referencia pueda ser más clara en la serie fotográfica, en la que el peso de la estructura arquitectónica es bien patente; no así en la escultura, donde la pose y el gesto del protagonista no parezca denotar más que pesa justamente lo que pesa. En la fotografía se refuerza asimismo la idea en los gestos del artista y, algo muy importante, en la relación con el suelo, otro importante elemento arquitectónico. El que Paci se revuelque por él, lastrado por el peso del tejado y la gravedad, refuerza la idea.

			Home to go, se sirve del tejado como símbolo, como metáfora, un tejado reducido con el que el artista, más allá de su experiencia personal, universaliza la necesidad de asentamiento y de hogar, así como el tormento del viaje forzoso y la tribulación del exilio: alas pues liberadoras, en un intento de alzar el vuelo hacia otra oportunidad. Por otra parte, puede tener otra lectura desde el punto de vista de la cultura cristiana, de identificación con el camino del calvario cristiano. Es una obra cuyo mensaje, aunque posea también cierto grado poético, es bien diferente a la de Iglesias. Posee un carácter netamente dramático, va más allá del espacio que describe y, expresa la dura realidad de la emigración que supone la búsqueda de hogar para miles de personas que, por cuestiones sociopolíticas y económicas, se ven forzadas a dejar sus casas. 

			Al seguir observando más artistas, hay un encuentro con Reinhard Mucha, quien también se sirve de una cubierta y, que ofrece variaciones significativas sobre el potencial representativo de este mismo elemento constructivo. Se tiene en cuenta la instalación Island of blesed (Figura 63), una cubierta de tejas sobre el suelo creada en 2016, que cuenta además, con sonido e impresión a color, objetos encontrados, paneles de cristal flotantes, escaleras, cintas de medir, pintura de paredes, equipo de sonido, cristal de protección UV, alfombra y pigmento de impresión. El tejado, realizado con miles de tejas viejas de terracota, hechas a mano y superpuestas, queda instalado en el suelo junto a todos estos materiales. Se trata de una enorme cubierta que, basándose en su significado como parte exterior de la techumbre de un edificio, consigue que la mirada del público se convierta en una visión aérea, reforzada por el audio grabado por el artista, con sonidos de aviones y pájaros. El techo está sobre escombros, y a un lado del mismo, hay una torreta sobre una plataforma blanca, con seis paneles de cristal sobre taburetes apilados, apoyados sobre cintas métricas. Este tipo de torre es un elemento recurrente en su obra. La pieza recuerda los terremotos acaecidos en Italia durante 2016 y en 2017 que llenaron de escombros pueblos y ciudades. Mucha se enfrenta así al pasado, tanto a los recuerdos como a la arquitectura.


			
				Figura 63. Reinhard Mucha, Island of Blessed, instalación con sonido e impresión a color, tejas [objetos encontrados], seis paneles de cristal flotantes, escalera de seis peldaños, dos cintas de medir, pintura de paredes, equipo de sonido, cristal de protección UV, alfombra, pigmento de impresión, 4732 tejas, tejas 1200 x 1220 x 1260 cm, impresión 39.8 x 52.5 x 1.8 cm, 2016.
					[image: Un cuarto con una mesa de madera. Descripción generada automáticamente con confianza baja]			
			
			 Fuente: https://www.domusweb.it/en/news/2017/01/10/reinhard_mucha_galleria_lia_rumma.html, 2017.


			Siguiendo con este elemento arquitectónico, se nombra también a Giam Gillick, quien durante años realizaba obras con la intención de crear espacios de reunión alternativos a los tradicionales. En los años noventa comenzó una serie de plataformas, entre las que se encuentra Big Conference Platform Platform, de 1998, consistente en una superficie de plexiglás blanquecino opaco enmarcada por tiras de aluminio, suspendida del techo como si se tratara de un toldo. La obra designa un espacio para la discusión.

			Se menciona a su vez a Bruce Nauman y Christian Boltanski por sus obras basadas en los corredores, como objetos arquitectónicos. Bruce Nauman, trabajó con pasillos en los años setenta, en concreto, nos referimos a Performance Corredor, de 1969, un pasillo creado con refuerzos de madera y paneles de yeso, que conformaban dos paredes paralelas, creando un corredor de casi ocho metros de largo. Este pasillo era ofrecido al espectador para que, libremente, entrara o no en él. Con esta obra, Nauman, retiraba su actuación en las performances para centrarse en la experiencia del espectador. Generó otros corredores tales como el estrecho Live-Taped Video Corridor, de 1970, que consta de dos pantallas de vídeo colocadas una encima de otra, al final del pasillo. La pantalla de abajo muestra la imagen del corredor vacío, y la otra, la del propio participante grabado en tiempo real por una cámara que se encuentra a sus espaldas, en la entrada. De esta manera, el público participa en la obra y al mismo tiempo se ve a sí mismo en la pantalla, alejándose a medida que se acerca a las mismas, o volviendo a la salida, él es parte de la obra pero alguien más manipula su situación. 

			Asimismo, Christian Boltanski crea un pasillo estrecho con cajas metálicas con su obra Réserve de Suisses morts, de 1991. Al entrar en el pasillo iluminado por focos en su parte superior, se puede observar en cada caja una fotografía de un hombre o una mujer en representación de personas que aparecieron en los obituarios suizos. Todos ellos, a su vez, representan a todas las personas.


			
			
Tabla 9. Artistas y obras creadas a partir de la casa como objeto, según se investiga en «Casa y objeto»
				
					
					
				
				
					
							
							CASA Y OBJETO

						
					

					
							
							Primer grupo de objetos: La casa como objeto

						
					

					
							
							ARTISTAS

						
							
							OBRAS

						
					

					
							
							Olafur Eliasson

						
							
							Your House (2006)

						
					

					
							
							Catherine Harang

						
							
							Rentre à la maison (1995)

						
					

				
			

			Fuente: elaboración propia.


			
			Tabla 10. Artistas y obras creadas a partir de la casa y los objetos domésticos, según se investiga en «Casa y objeto»Tabla 9. Artistas y obras creadas a partir de la casa como objeto, según se investiga en «Casa y objeto»
				
					
					
				
				
					
							
							CASA Y OBJETO

						
					

					
							
							Segundo grupo de objetos: Objetos domésticos

						
					

					
							
							ARTISTAS

						
							
							OBRAS

						
					

					
							
							Marcel Duchamp*

						
							
							Fountain (1917)

						
					

					
							
							René Magritte*

						
							
							Ceci n’est pas une pipe (1928,1929)

						
					

					
							
							Robert Rauschemberg*

						
							
							Bed (1955)

						
					

					
							
							Fran West

						
							
							Passtücke (1981), Auditorium (1992)

							Schlieren (2010)

						
					

					
							
							Sarah Lucas

						
							
							Au Naturel (1994), Pauline Bunny (1997)

							y Cross Doris (2019)

						
					

					
							
							Thomas Demand

						
							
							Badezimmer (1997)

						
					

					
							
							Gillermo Kuitka

						
							
							Sin título (1991)

						
					

					
							
							Maurizio Cattelan

						
							
							America (2016)

						
					

					
							
							Allen Jones

						
							
							Table (1969)

						
					

					
							
							Jemima Stehli

						
							
							Table I (1998)

						
					

					
							
							John Armleder

						
							
							Furniture Sculpture (1979), Quicksand (2013)

						
					

					
							
							Martin Kersels

						
							
							Dionisian Stage (2005)

						
					

				
			

			* Nombramos a estos artistas como referencia aunque la fecha sea anterior a nuestro período.

			Fuente: elaboración propia.


			
			
			Tabla 11. Artistas y obras creadas a partir de objetos arquitectónicos, según investigamos en «Casa y objeto»
				
					
					
				
				
					
							
							CASA Y OBJETO

						
					

					
							
							Tercer grupo de objetos: Objetos arquitectónicos

						
					

					
							
							ARTISTAS

						
							
							OBRAS

						
					

					
							
							Cristina Iglesias

						
							
							Techo Suspendido Inclinado (1997) Habitación de alabastro (1993) Portón - Pasaje (2006,2007)

							Celosía XI (Hafsa Bint Al-Hayy) (2006)

						
					

					
							
							Adrian Paci

						
							
							Home to go (2001)

						
					

					
							
							Reinhard Mucha

						
							
							Island of blessed (2016)

						
					

					
							
							Giam Gillick

						
							
							Big Conference Platform Platform (1998)

						
					

					
							
							Bruce Nauman

						
							
							Performance Corredor (1969)

							Live-Taped Video Corridor (1970)

						
					

					
							
							Christian Boltanski

						
							
							Réserve de Suisses morts (1991)

						
					

				
			

			Fuente: elaboración propia.


			Para finalizar este capítulo, se muestra la Cronografía de la investigación 5 (Figura 64), en la que se aprecian artistas y creaciones artísticas visuales tratadas hasta aquí, olas feministas y acontecimientos históricos de relevancia.


Cronografía de la investigación 5:
«Feminismo y prácticas artísticas visuales sobre la casa», «Casa y forma», «Casa y espacio», «Casa y color» y «Casa y objeto»



Figura 64. Violeta Andreu: Cronografía de la investigación 5, en la que se muestran por orden cronológico, los datos obtenidos en «Feminismo y prácticas artísticas visuales sobre la casa», «Casa y forma», «Casa y espacio», «Casa y color» y «Casa y objeto» (dibujo vectorial de medidas variables, 2023). Fuente: elaboración propia.
[image: ]


			6. Casa y acción

			Una vez tratados en los anteriores capítulos los conceptos artísticos del primer bloque, centrado en aspectos espaciales, formales, de color o en los objetos, se pasa al segundo bloque, que parte de las relaciones que se generan o se pueden generar entre la persona y la casa. De esta manera, los siguientes capítulos son los correspondientes a «Casa y acción», –que incluye el desplazamiento, la duplicación, la deconstrucción y construcción de la vivienda–, «Casa y aislamiento», «Casa e intimidad», «Casa y mujer», «Casa y denuncia: sin casa» y «Casa y denuncia: violencia y mujer».

			Se comienza por «Casa y acción», siendo el propio espacio quien conduce a ella sirviéndose de la imaginación, como señala Gaston Bachelard, «El espacio llama a la acción, y antes de la acción la imaginación trabaja»262. Se entiende la acción como define la Real Academia de la Lengua en sus acepciones de ejercicio de la posibilidad de hacer, resultado de hacer o efecto que causa un agente sobre algo263.

			Es en este capítulo referido a la acción donde más claramente existe un fuerte componente temporal, tanto en la acción de desplazar, como al repetir o al deconstruir y construir. Incitar a un desplazamiento, o ser consecuencia de uno, implica movimiento hacia algún lado y por tanto, también un intervalo temporal. Por otra parte, al repetir un edificio, se actúa en el presente duplicando ese espacio construido en otro tiempo; y al cambiar el aspecto externo de la casa, modificando su apariencia, se interviene en lo que fue, es y será.

			Smith, en su libro ¿Qué es el arte contemporáneo? habla precisamente de las diferentes direcciones en las que el tiempo se puede mover simultáneamente, siendo el viaje, el deslizamiento e incluso la pausa o la repetición, algunas de ellas. El catedrático explica: «[…] el tiempo se mueve simultáneamente en muchas direcciones distintas: viaje hacia atrás, corriente hacia delante, deslizamiento de costado, suspensión, pausa, curva, torbellino o repetición»264. 

			Más allá de estas direcciones temporales simultáneas del tiempo, se observa la existencia de ciertos dinamismos en la propia casa. Pallasmaa afirma:

			[…] la fenomenología de la arquitectura se basa en verbos más que en sustantivos –el acto de acercase a casa, no la fachada; el acto de entrar, no la puerta; el acto de mirar por la ventana, no la propia ventana […]265.

			Efectivamente la acción y el verbo son los que van unidos al conjunto de fenómenos, o cambios temporales del objeto casa, que caracterizan la arquitectura. De esta manera, se hablaría de objetos dinámicos que incitan a la acción, como el finlandés explica: «[…] la puerta invita a cruzar, a atravesar, la ventana a contemplar el exterior, y la escalera a subir y bajar»266. Es decir, hay elementos dentro de la casa o en su entorno que invitan al desplazamiento, como por ejemplo, unas escaleras o un sendero como camino de acceso y salida al edificio; otros elementos ayudan a desplazar nuestros objetos, como son las maletas o cajas; y también se da la paradoja de encontrarse con elementos que desplazan a las personas aunque estas permanezcan pasivas, tal y como ocurre con los ascensores. Estos últimos elementos, en su desplazamiento vertical, conducen a la inmovilidad, como afirma Richard Sennett: «Estamos tan acostumbrados a los ascensores que no percibimos con facilidad los cambios que nos han provocado en el cuerpo. El esfuerzo aeróbico del ascenso, ha sido sustituido en buena medida por la inmovilidad»267. 

			Asimismo, atendiendo a la definición de estructura de Wagensberg, la intervención del artista sobre la estructura del edificio tiene que ver con la partición del mismo en partes que a su vez se relacionan e interaccionan entre ellas. El físico dice: «La estructura de un objeto tiene que ver con la partición (relevante) de la globalidad del objeto en partes (que son así mismo relevantes)»268, y estas partes se relacionan formando el Todo mediante la interacción. Y según el investigador catalán, es precisamente esa interacción, «lo que impide que el Todo sea igual a la suma de Partes»269. La acción sobre la estructura, ayuda a comprender el objeto e incluso a saber acerca de su historia. 

			De esta manera, tras lo expuesto, se contaría primeramente con la acción cuyo fundamento gira en torno a la acción de desplazar; y por otra parte, la acción que causa alguien o algo con la casa, como repetir o duplicar; o sobre su estructura, como reconstruir, deconstruir y construir.

			Desplazar es mover o sacar a alguien o algo del lugar en que está o, trasladarse e ir de un lugar a otro270; y se llama desplazamiento a la acción y efecto de desplazar. El desplazamiento respecto de una casa puede darse de tres maneras diferentes: puede referirse al desplazamiento de la propia casa; al objeto desplazable o al que incita o facilita el desplazamiento; o al desplazamiento del habitante, bien dentro de la vivienda, bien al salir de ella o entrar, es decir: dirigirse. Esto último implica que el tiempo pase, como Byung-Chul Han explica: «Justamente dirigirse es lo que hace que el tiempo transcurra»271. En esta última posibilidad, se incluye también la figura del invitado, aquella persona que se desplaza por la vivienda que no es suya, por deseo expreso del habitante. 

			Desde el enfoque de la creación artística, en el primer grupo, se encuentran las obras en las que aparece la casa capacitada para su desplazamiento; en el segundo grupo, quedan incluidos los objetos que desplazan o pueden desplazar otras cosas y también personas, sin que en la obra aparezca persona alguna. En el tercer grupo, quedarían las obras en las que aparecen la o las personas que se desplazan. 

			En cuanto a los artistas de este capítulo, se investiga a Eva Lootz y Simon Starling, quienes representan dos estrategias creativas muy diferentes sobre la idea de casa y el desplazamiento. 

			La artista austriaca y nacionalizada española, Eva Lootz, nació en 1940 y reside en España desde 1967. Premio Nacional de Artes Plásticas en 1994, Lootz, de formación en Bellas Artes, Musicología, Filosofía y Cinematografía, tiene un discurso artístico que gira alrededor de la memoria, el tiempo y los problemas esenciales de las personas; y se expresa con diferentes lenguajes, tales como la instalación, la escultura, el dibujo, el grabado, la fotografía o el vídeo. Se han escogido las obras Casita, de 1992 (Figura 65), Casita de 1988, de movimiento limitado y, de este mismo año, Bucle abierto, en la que el desplazamiento implica pasar por dos casas. Las tres obras fueron parte de la exposición La Casa, su idea mencionada en ocasiones anteriores.

			Casita, es una escultura realizada en hierro y plomo, de pequeñas dimensiones, un tamaño que parece colaborar con el deslizamiento esperado. Consiste en una pequeña casa sostenida por seis columnas, a modo de hórreo, montada sobre un esquí. La casa parece lista para desplazarse, sin embargo, existe una contradicción. Si se acude a la definición de esquí que proporciona el Diccionario de la Real Academia Española, se hace mención al material que lo compone, este ha de ser ligero y elástico para deslizarse. Esquí es, según la RAE, «Patín muy largo, de madera o de otro material ligero y elástico, que se usa para deslizarse sobre la nieve, el agua u otra superficie»272. Sin embargo, la artista se sirve del hierro y el plomo, dos materiales que hacen pesada la pieza y dificulta su supuesta marcha. Puede ser interpretado como metáfora del que no quiere partir; o de lo que cuesta ponerse en marcha, del problema al que se enfrenta el que ha de dejar su vivienda.


			
				Figura 65. Eva Lootz, Casita (hierro y plomo, 18 x 82 x 8 cm, 1992.
					[image: Imagen que contiene interior, tabla, par, grande. Descripción generada automáticamente]				
			
			 Fuente: https://www.coleccionesdearte.com/lootz.html, 2020.


			Las otras obras de la artista en las que la casa se relaciona con el desplazamiento son: Casita, de 1988, de hierro y plomo y pequeñas dimensiones, que a modo de hórreo, se eleva del suelo sujeta a un balancín; y Bucle abierto, de 1988 (Figuras 66, 67 y 68), que consiste en dos casas formadas por un esqueleto metálico, que cuentan con pasadizos de latón en su interior, y que a su vez, son atravesados por un camino de fieltro con forma de bucle abierto, de símbolo de infinito roto, que se integra con lo que hay fuera. Parece que entrar y salir te conduzca al paseo y a la comunicación con otra casa. Son casas de paso, como estaciones de trenes infantiles, más sumidas en ese viaje hacia el exterior que a una estancia duradera. Quizás cabría pensar en el viaje de una casa a otra, que nunca se sabe dónde acabará. Las tres Figuras muestran los diferentes montajes que se han encontrado de la obra referida273.


			
				Figura 66. Eva Lootz, Bucle abierto, 40 x 420 x 170 cm, 1988.
					[image: Imagen que contiene piso, tabla, tablero, hecho de madera. Descripción generada automáticamente]			
			
			 Fuente: https://www.elnortedecastilla.es/culturas/201502/17/patio-herreriano-muestra-parte-20150212205600.html, 2020.


			
				Figura 67. Eva Lootz, Bucle abierto, 40 x 420 x 170 cm,1988.
					[image: Imagen que contiene tabla, grande, hombre, viejo. Descripción generada automáticamente]			
			
			 Fuente: https://docplayer.es/67797308-Eva-lootz-cut-through-the-fog.html, 9, 2020.


			
				Figura 68. Eva Lootz, Bucle abierto, 40 x 420 x 170 cm, 1988.
					[image: Imagen que contiene tabla, hecho de madera, hombre, viejo. Descripción generada automáticamente]			
			
			 Fuente: https://www.pinterest.es/pin/328762841525343067/, 2020.


			El artista inglés Simon Starling, nacido en 1965 y, que recibió el Turner Prize en 2005, con Shedboatshed (Mobile Architecture No. 2) (Figura 69), que implicó tomar un cobertizo de madera, transformarlo en un bote, desplazarse navegando por el Rin y, volver a convertirlo en un cobertizo. El sentido de la obra implica un desplazamiento de la casa gracias 
a su transformación.

			Shedboatshed (Mobile Architecture No. 2) fue creada específicamente para la exposición Cuttings, en el Museum für Gegenwartskunst de Basel. La obra es una reinterpretación de la idea de arquitectura móvil, en la que el desplazamiento de un cobertizo de madera encontrado, se mueve de un lugar en el río a otro, ocho kilómetros río abajo: desde Schweizerhalle hasta el centro de Basilea. Starling convirtió el cobertizo en una embarcación y trasladó a su vez el resto de material sobrante de la estructura, que al llegar al destino, el Museum für Gegenwartskunst de Basel, volvió a convertir en cobertizo.


			
				Figura 69. Simon Starling, Shedboatshed (Mobile Architecture No. 2), cobertizo de madera, 390 x 600 x 340 cm, 2005.
					[image: Una casa con muebles de madera. Descripción generada automáticamente con confianza media]			
			
			 Fuente: https://ocula.com/magazine/conversations/simon-starling/, 2017.


			En 2006, el artista realiza Autoxylopyrocycloboros (Figura 70), que consiste en un viaje autodestructivo de cuatro horas, en un barco de vapor de madera, que se alimentó de su propio casco, por el Loch Long de Escocia, hasta desaparecer. La idea surgió a partir de la historia que relata que el Loch Long fue el lugar donde nació el barco de vapor y el submarino propulsado por vapor, el Trident; y que siendo ahí mismo donde se oculta un arsenal nuclear infestado de submarinos, en sus alrededores acampan grupos de manifestantes por la paz que callan ante las actividades secretas de la Marina. El título deriva de «Ouroboros», la serpiente devoradora de su propia cola, símbolo del rejuvenecimiento eterno. Las fuentes que sirvieron para la idea fueron diversas, desde las películas de dibujos animados Tom y Jerry, las protestas locales o la «anarquitectura» de Gordon Matta-Clark. En las dos obras comentadas, el desplazamiento es parte integrante de la obra.


			
				Figura 70. Simon Starling, Autoxylopyrocycloboros, viaje de cuatro horas recogido en 38 transparencias en color, 6 x 7 cm cada una, 1 proyector de diapositivas de formato medio, 2006.
					[image: Un lago junto a un cuerpo de agua. Descripción generada automáticamente]		
			
			 Fuente: https://www.themoderninstitute.com/artists/simon-starling/works/autoxylopyrocycloboros-2006/72/


			Con una diferencia de catorce años entre Casita, de Lootz y Shedboatshed, de Starling, se observa cómo las propuestas artísticas son sumamente diferentes aun compartiendo la idea de trasladar la casa. Hay un gran salto en cuanto a implicación del artista con la obra, que forma parte de la vida misma, del entorno, se transforma hasta llegar a una sala de museo.

			Hay artistas cuya obra se ha basado en el desplazamiento además de los seleccionados. Así se menciona a Andrea Zittel, cuya obra reflexiona sobre la arquitectura, que cuenta con A-Z Escape Vehicles, de 1996, casas móviles con la idea de ser colocadas en la parte trasera del automóvil y viajar por el mundo. Son pequeños refugios móviles con los que se plantea el nomadismo y el exilio. Y se nombra A-Z Escape Vehicle: Customized by Andrea Zittel. También tiene una serie de unidades habitacionales plegables, como A to Z 1994 Living Unit II (Figura 71), en la que una estructura de mueble desplagable, se convierte al abrirse, en un comedor con cocina, toda una idea para facilitar el desplazamiento.


			Figura 71. Andrea Zittel, A to Z 1994 Living Unit II, estufa, tapicería, utensilios, cacerolas, cuencos, tarros de vidrio, 144,78 x 213,36 x 208,28 cm, 1994. 
[image: Un cuarto con una mesa de madera. Descripción generada automáticamente con confianza media]
				
Fuente: https://www.albrightknox.org/artworks/200715-z-1994-living-unit-ii, 2013.

			
			También Krzysztof Wodiczko, creó Homeless Vehicle Project, de 1988 (Figura 72), consistente en un vehículo funcional y económico, que daba relevancia a los vagabundos y personas con una vida nómada. Con él, las personas podían almacenar, lavarse, dormir, vigilar, desplazarse. Wodiczko trata de dar un vehículo y albergue a los indigentes y a la vez, otorgarles un estatus legítimo en la ciudad. Con su construcción condena también la situación en la que viven las personas sin hogar. Realizó cuatro vehículos que se pusieron en funcionamiento en Nueva York.


			Figura 72. Krzysztof Wodiczko, Homeless Vehicle Project, 1988.
			[image: Un coche en una calle. Descripción generada automáticamente]
				

			Fuente: https://www.e-flux.com/journal/09/61370/under-privileged-spaces-on-martha-rosler-s-if-you-lived-here-8230/, 2009.


			Además hay quien se plantea la movilidad desde la tienda de campaña, como es el caso de la británica Lucy Orta, con Body Architecture - Collective Wear 4 persons, de 1996 (Figura 73), donde reflexiona sobre la frontera entre arquitectura e indumentaria con este objeto híbrido que puede ser desplazado.

			De 2000 a 2002, se encuentra la empresa de exportación Wayaway, que creó el colectivo El Perro, con un prototipo de Travelbox, un embalaje parecido al de las obras de arte pero para trasladar a personas, con el que tras haber investigado cómo viajaban los inmigrantes, trataron de ironizar la situación deshumanizando la cuestión, como nos cuenta Pablo España, uno de los integrantes del grupo274.

			
Figura 73. Lucy Orta, Body Architecture – Collective Wear 4 persons, 1996.
[image: Una carpa en un cuarto. Descripción generada automáticamente con confianza baja]
				
			 Fuente: http://www.parisartnow.com/women-house-la-maison-prison-ou-lieu-dinspiration/, 2017.


			También hay artistas que han trabajado con objetos que ayudan, incitan o facilitan el desplazamiento y el traslado de las cosas que forman parte de una casa. Todo se puede empaquetar para ser desplazado gracias a maletas y cajas. Hay artistas que han tratado el tema de las maletas, como por ejemplo, Eduardo Úrculo y Cristóbal Toral, quienes encajan en el período de la investigación. Pintor y escultor el primero y, pintor el segundo, ambos españoles y de la misma generación. De Úrculo se cita el cuadro El regreso del indiano, de 1990. En él se muestran las maletas hacinadas en un momento de impasse del viaje, de espera a ser desplazadas y continuarlo. De Toral, se menciona Embalajes, de 1993, un óleo que muestra los embalajes, una bolsa y un sillón delante de un fondo oscuro, como si se tratara de una escenografía, donde todo espera a ser de nuevo trasladado.

			El artista Javier Muro, trabaja una serie de piezas que denomina Nos mudamos, expuesta en 2010, en la que en una de las obras de igual título, llega a embalar, en un montaje fotográfico, un edificio en una caja de cartón, con pegatinas de advertencia de «muy frágil» y códigos de tratamiento de la misma en el deslazamiento, que conduce a pensar en los edificios empaquetados por Ilya y Emilia Kabakov. Gavin Turk, en 2002, presenta directamente la caja con Box, aparentemente de cartón, pero pesada, realizada en bronce pintado.

			Se considera de gran importancia acudir nuevamente al artista, Bruce Nauman, cuya obra tiene muy en cuenta el espacio, aunque no sea el tema principal de su obra, y es un artista esencial a la hora de investigar el desplazamiento. Se hace referencia a la obra Walking in a Exaggerated Manner Around the Perimeter of a Square, de 1967-1968 (Figura 74), una película de 16 mm transferida a vídeo de diez minutos de duración, en blanco y negro, en la que durante diez minutos, el artista recorre un cuadrado marcado sobre el suelo de su estudio, colocando un pie tras otro sobre la cinta adhesiva, manteniendo un moviendo exagerado de sus caderas a cada paso. La obra se realizó con una cámara fija en un lugar de su estudio, y ambas cosas eran novedosas en la época, igual que el hecho de salir él en la grabación. En otra obra, Wall-Floor Positions, de 1968, grabada en vídeo a blanco y negro y con una duración de sesenta minutos, en los que realiza todo un conjunto de posiciones entre el suelo y la pared del piso, en concreto siete, que realiza primero pegado a la pared, luego alejado de la misma, mirando hacia la izquierda y mirando hacia la derecha. En estas dos obras, como en el resto de películas y vídeos de estos años, de 1967 a 1969, el artista realiza acciones mundanas repetidas en su estudio, mayormente, caminar, y siempre se proyectan en bucle, como si Nauman nunca dejara de hacerlo. Son todo un desafío al objeto artístico a través del movimiento.

			Figura 74. Bruce Nauman, Walking in an Exaggerated Manner Around the Perimeter of a Square, película de 16 mm a blanco y negro, diez minutos, 1967-1968.
[image: Imagen en blanco y negro de una persona parado en la calle  Descripción generada automáticamente con confianza media]
				
			 Fuente: https://www.moma.org/collection/works/117947, 2021.


			Aunque estas referencias se crean un año o dos antes del comienzo de nuestro período, son obras relevantes e indispensables a tener en cuenta, ya que estaba ampliando la definición del arte al incluirse a sí mismo, su estudio u otros objetos cotidianos.

			Así, se menciona otro caso de desplazamiento, como es el que muestra Esther Ferrer, quien tiene muy en cuenta en todas sus obras la relación cuerpo-espacio y el desplazamiento. A menudo camina en sus acciones o es ese desplazamiento el núcleo de las mismas; no siempre marca una ruta y no siempre deja rastro de la misma. Se menciona Le chemin se fait en marchant, performance (Figura 75), que ha llevado a cabo en diferentes ocasiones, como en el Festival Streetleve de Hertogenbosch, Holanda, 2002; en Colonia, Alemania, en 2003; en el Espace Multimédia Gantner de Borgoña, Francia, en 2004; o en 2013, en el espacio público del Centre Pompidou-Metz, y bajo el título Le chemin se fait en marchant (face A), que es a la vez el nombre de la primera retrospectiva en Francia de la artista, llevada a cabo en el Museo FRAC Bretagne, en la que une cuerpo, espacio y pensamiento. Ferrer se inspiró en el poema de Antonio Machado Caminante no hay camino y, aludiendo al mismo, la artista camina por la sala de la acción y sale de ella, cartografía el espacio público, caminando sobre una cinta de carrocero gruesa que despliega a cada paso, pisa y adhiere al suelo, dejando la huella del camino recorrido.


			Figura 75. Esther Ferrer, Le chemin se fait en marchant, performance, Festival Streetleve, Hertogenbosch (Holanda), 2002.
[image: ]
				
			 Fuente: https://www.centrepompidou-metz.fr/de/le-chemin-se-fait-en-marchant, 2013.


			También se ha de mencionar a Janet Cardiff, imprescindible al investigar el desplazamiento. Conocida por sus numerosos trabajos de audio y películas, a menudo creadas en colaboración con su socio George Bures Miller. Se mencionan sus famosos Walks, que produce desde 1991, en los que la artista obliga al público a hacer un recorrido concreto, le presenta una grabación biaural anteriormente realizada del mismo y, mientras la persona camina por ese mismo trayecto con auriculares e imagen en un soporte digital, ha de ir enfocando las localizaciones señaladas y desplazándose según sus indicaciones. El resultado es una experiencia completamente nueva del lugar mientras sucede el desplazamiento: está en el espacio de la grabación, en el espacio físico y en un tercer espacio que crea un nuevo mundo. Se cita After Bahnhof Video Walk (Figura 76), que realizaron ambos para la Documenta 13 de Kassel, en 2012. El público tenía que caminar, con un soporte digital, por los terrenos de Kassel Kulturbahnhof, la estación central de tren de Kassel. Las imágenes que se veían en el dispositivo no correspondían con las que cada persona veía en su paseo real, y esto le crea cierto asombro e incluso vértigo, al mezclar el pasado, su presente y la nueva realidad, en la que también le es narrada parte de la historia del lugar. En concreto, le conduce a una de sus plataformas desde la que salían trenes llenos de judíos durante la Segunda Guerra Mundial.


			Figura 76. Janet Cardiff y Georges Bures Miller, Alter Bahnhof Video Walk, videowalk, 26 m, 2012.
[image: Imagen de la pantalla de un celular en la mano. Descripción generada automáticamente con confianza baja]
				
			 Fuente: https://medium.com/@jaeneenk/janet-cardiff-george-bures-miller-ced5c4e6b184, 2018.


			El desplazamiento en sí, puede suponer un esfuerzo que no conduzca a nada, una gran decepción. Esto mismo, lo refleja otro artista, Francis Alÿs en Paradox of Praxis con el subtítulo de Sometimes Making Something Leads to Nothing, en 1997 (Figura 77), donde el artista, desliza un bloque de hielo por la ciudad hasta que se funde, metáfora del esfuerzo de los residentes mexicanos por mejorar su situación de vida, a veces, no les conduce a ningún sitio.


			Figura 77. Francis Alÿs, Paradox of Praxis I (Sometimes Making Something Leads to Nothing), Mexico City, 1997.
[image: Una persona con una tabla de skateboard. Descripción generada automáticamente con confianza media]
				
			 Fuente: https://publicdelivery.org/francis-alys-ice/2021.


			Para finalizar el capítulo, se cita a Tobias Rehberger y Rirkrit Tiravanija, dos artistas que trabajan por separado y conjuntamente. Ambos introducen la figura de invitado a determinadas obras, es quien se desplaza y llega al espacio artístico donde puede sugerir cambios o ser partícipe en una cena preaparada por ellos. Rehberger, por ejemplo, en 1996, crea Suggestions from the Visitors of the Shows #74 and #75, en Portikus, Frankfurt, en la que a los visitantes de las exposiciones #74 Esko Männikkö, #75 punto y coma, les proporciona una carta en las que les dice que pueden hacer recomendaciones y sugerencias en la arquitectura y la infraestructura del pórtico y, que solo se admitirán sugerencias con antecedentes prácticos y funcionales. Les hace así responsables de las implementaciones que se lleven a cabo: las personas acuden a una exposición y por invitación participan en el espacio arquitectónico. También Rirkrit Tiravanija, invita a los visitantes a participar y ha sido considerado el mejor exponente de la estética relacional, concepto introducido por el teórico francés Nicolas Bourriaud. Se sirve de la arquitectura o estructuras para socializar, lo que es elemento base en su trabajo. De este modo, se cita Rirkrit Tiravanija Installation, para la exposición en la Serpentine Gallery de Londres en 2005 (Figuras 78 y 79), en la que realizó una recreación de su apartamento de Nueva York, con la cocina, baño y el dormitorio y, en la que varios visitantes se quedaron a vivir durante los días que duró la exposición275. Además contó con un estudio de transmisión dentro de la Serpentine Gallery, desde el cual se transmitía en directo un programa de radio sobre la vida del artista a diario. 


			Figura 78. Rirkrit Tiravanija, Rirkrit Tiravanija Installation,
 vista de la instalación en la Serpentine Gallery, Londres, 200.
[image: Vista del interior de una casa. Descripción generada automáticamente con confianza media]
				
			 Fuente:https://www.serpentinegalleries.org/whats-on/rirkrit-tiravanija/, 2005.


			Figura 79. Rirkrit Tiravanija: Rirkrit Tiravanija Installation (vista de la instalación en la Serpentine Gallery, Londres, 2005.
[image: Un grupo de personas en un salón de clases. Descripción generada automáticamente]
				
			 Fuente: https://www.serpentinegalleries.org/whats-on/rirkrit-tiravanija/, 2005.


			En otra ocasión, Rehberger, en colaboración con Tiravanija, organiza Artists Cook para la inauguración de Sea Focus276 en 2019, consistente en una cena en Siri House, en Singapur, a la que los visitantes que lo deseen, degustan un menú basado en la creatividad de los dos artistas y la cocina multicultural del país.

			
			
Tabla 12. Artistas y obras creadas a partir de la casa y la acción de desplazar, según se investiga en «Casa y acción»:
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							Simon Starling
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							Artists Cook (2019). En colaboración con Rirkrit Tiravanija

						
					

					
							
							Rirkrit Tiravanija

						
							
							Rirkrit Tiravanija Installation (2005)

						
					

				
			

			Fuente: elaboración propia, 2020.


			Se continúa ahora con otras aproximaciones a la casa y a la acción diferentes. Para ello, se considera importante parar inicialmente en los conceptos de casa y transformación. Una casa es un ejemplo de objeto que aparece, se transforma y desaparece. Este tipo de objetos que aparecen, se transforman y desaparecen, son mencionados por Wagensberg en su libro La rebelión de las formas, aunque el físico pone de ejemplo cosas como «una galaxia, un árbol o una catedral»277 y aquí se hace extensible a la casa, como objeto que forma parte de la realidad, dentro de lo que el investigador señala: «[…] la enorme lista de objetos que, en algún momento, han accedido a la realidad»278. Si, como afirma, la realidad se compone de objetos y fenómenos, entendidos como cambios temporales de los primeros, la casa formaría parte de la realidad en su transformación temporal: al ser construida, habitada, deshabitada, nuevamente habitada y deshabitada, al ser derruida, deconstruida, duplicada o destruida. Es decir, la casa alcanzaría su realidad mediante la acción llevada a cabo por personas a través de la arquitectura, la construcción, la habitabilidad, la destrucción y la creación artística visual, que al actuar sobre ella, al repetirla o deconstruirla para reconstruirla, entera o en parte, la transforman, otorgándole otra realidad. 

			Se comienza por la acción de la repetición, la duplicidad. Y eso conduce al pensamiento de que una cosa solo es idéntica a sí misma, como Wagensberg dice: «En rigor y en límite, un objeto es sólo [sic] idéntico a sí mismo»279. De esta manera se confirma que, efectivamente, por mucho que se vuelva a repetir lo que se había hecho, tan solo se trata de una imitación más o menos fiel del objeto original. Cuando un artista repite su casa, esto lo sabe, pero probablemente, razones más emocionales sean las que están haciendo que esa reconstrucción y repetición se lleve a cabo.

			Volver a construir una casa, imitarla, no es nada nuevo, como bien comenta Richard Sennet en su libro Construir y habitar. Ética para la ciudad, cuando al hablar de la construcción arquitectónica shikumen280 como una copia de lo que hubo, «[…] una imitación, es decir, una copia de lo que en otros tiempos hubo en ese lugar; […]»281, señala también otro tipo de imitación que es la de construir un edificio en otro lugar. El sociólogo estadounidense comenta el ejemplo de cómo los norteamericanos trasladaron la arquitectura colonial de Nueva Inglaterra a Florida. Incluso menciona la película china Shijie (El mundo), que se desarrolla casi por completo en un parque temático de Pekín llamado así282, que ofrece a sus visitantes imitaciones a escala reducida de monumentos famosos de todo el mundo. Y como continúa explicando, este tipo de repetición de edificaciones en otro lugar, genera la sensación de arraigo283.

			Se entiende por duplicidad la cualidad de dúplice, como doble, que según la segunda acepción del Diccionario de la Lengua Española de la RAE significa: «Que implica dos elementos iguales o semejantes, o la repetición de algo dos veces»284. En este apartado se ha seleccionado a dos artistas cuya obra, salvando la diferencia de los lenguajes creativos, se basa en la repetición de la casa. Por una parte, la imitación y por tanto duplicación de la casa en otro lugar, con Do Ho Suh y, por otra, la repetición en el interior de la casa misma, que funcionaría a modo de muñeca matrioshka, llevada a cabo por Gregor Schneider. 

			Hasta el momento, las obras analizadas y artistas, han generado referencias y metáforas de la casa, pero no han implicado sus propias viviendas. Sin embargo, este sería el caso también de estos artistas, que cambian mediante la repetición, el significado de su espacio doméstico.

			Do Ho Suh, nacido en 1962 en Corea del Sur, se trasladó a Nueva York, donde continuó sus estudios y actualmente vive entre esta ciudad, Londres y Seúl. Su obra manifiesta un interés por la reproducción del espacio, lidiando también con el desplazamiento físico y cultural que implica. La obra que se ha seleccionado para esta investigación es The Perfect Home II, de 2003 (Figura 80). Durante casi veinte años Do Ho Suh habitó un apartamento en West 23rd Street en el barrio de Chelsea, Nueva York y, tras calcar minuciosamente cada rincón del domicilio, reprodujo al detalle, en nailon translúcido, un modelo a escala. Como si se tratara de un espejo, cuelga la obra del techo y la deja caer con la ligereza de la tela. Esta instalación apareció por primera vez en 2003 y posteriormente en el Brooklyn Museum, en 2019.


			Figura 80. Do Ho Suh, The Perfect Home II, nailon translúcido, apartamento a escala del antiguo apartamento de Do Ho Suh, 2003.
[image: Imagen que contiene interior, ventana, pequeño, cuarto  Descripción generada automáticamente]
				
			 Fuente: https://livefastmag.com/2018/11/ labor-of-love-do-ho-suhs-the-perfect-home-ii- at-the-brooklyn-museum/, 2020.


			Al artista no le interesa tanto la nostalgia de un espacio vivido, o mostrar la destreza artesanal de la reproducción de sus obras, sino producir un espacio que se pueda transportar de un lugar a otro y así, tener la duplicación de su casa siempre con él. Empapelar con papel de calco el apartamento donde habitó, implica la identificación del espacio interior con el doméstico y con el de trabajo y creación de la obra, todo un juego de cambios semánticos del espacio, para llevárselo y desplegarlo en otro lugar expositivo. El espacio exterior ha de ser recorrido por la propia obra, para que se cumpla el planteamiento de transportabilidad espacial. De este modo, ese espacio doméstico convertido en obra artística mediante la repetición, se le muestra al público como obra transitable, a través de la cual, este puede percibir el espacio que fuese íntimo y ahora ha adquirido otras propiedades artísticas, como la ligereza de la tela coloreada. Ha transformado la materia que conforma la casa, pero nos transmite mucha información de la misma que permanece, junto a la energía del espacio que él mismo habitó.

			Otra obra relevante del coreano para este apartado es Home Within Home Within Home Within Home Within Home de Do Ho Suh, de 2013, consistente en la repetición del concepto casa, que muestra la casa americana en la que habitó, dentro de la casa familiar de tradición coreana, dentro del nuevo Pabellón del Museo de la ciudad, instalada en el Museum of Modern and Contemporary Art de Seúl, en Corea.

			El artista alemán nacido en 1969, Gregor Schneider, creador de espacios, esculturas arquitectónicas e instalaciones con las que reflexiona sobre el espacio y el lugar; y transforma casas, habitaciones y edificios, creando réplicas exactas, como apunta en su web la Fundación NMAC [Monteenmedio Arte Contemporáneo], de Cádiz, «[…]reflexiona en sus proyectos a través de instalaciones y esculturas sobre el espacio y el lugar. Transformando casas, cuartos y edificios de un lugar a otro rehace interiores domésticos creando réplicas siniestras hasta el detalle más mundano, convirtiendo la experiencia diaria en el horror»285.

			En 1985 comenzó su obra Haus u r286, que es un ejemplo de duplicidad a modo de muñeca matrioshka. Debido a unas filtraciones de plomo, la vivienda familiar donde habían residido cinco generaciones anteriores fue declarada inhabitable. La familia abandonó la casa, pero Gregor se quedó en ella. Comenzó entonces a actuar sobre las distintas habitaciones de la misma, creando habitaciones dentro de las habitaciones, añadiendo muros, suelos y paredes e incluso dejando inaccesible, en alguna ocasión, alguna de ellas. Así interviene sobre el dormitorio, el pasillo, la sala de café, el trastero, o la cocina. Numera las habitaciones consecutivamente como u r 1-, u r 2- etc. La imagen que se muestra corresponde a u r 10-1, Haus u r, Rheydt, impresión de prueba manual en blanco y negro de 1993 (Figura 81). A lo largo de casi veinte años construye y reconstruye infatigablemente el espacio interior de la casa. Se trata de un proceso creativo abierto durante estos años, donde su casa, el espacio interior de su casa, se convierte en lugar de trabajo y es a la vez la obra artística y el espacio expositivo. Espacio doméstico y espacio artístico se identifican y coinciden en espacio y tiempo. De nuevo, cambios de significados del espacio, como se ha visto anteriormente al hablar de Do Ho Suh. Schneider crea engaños visuales, como dice David Moriente, en su artículo «La ficción distópica de Gregor Schneider»: «[…] presenta engaños visuales al espectador (un alarde en la tradición del trampantojo) mediante la duplicación exhaustiva de estancias»287. 


			Figura 81. Gregor Schneider, u r 10-1, Haus u r, Rheydt, impresión de prueba manual en blanco y negro en papel Agfa, 42 x 52 cm, 1993.
[image: Foto en blanco y negro de un cuarto. Descripción generada automáticamente con confianza media]
				
			 Fuente: https://dominikmerschgallery.com/artist/gregor-schneider/1993_ur10_kaffeezimmer_rheydt_02/, 2020.


			Con Haus u r parece que una casa albergue en su interior otra igual, parecida o relacionada con ella. No deja de existir en esto una similitud con la gestación, la madre y el feto que lleva dentro. Una casa engendra a otra, la mantiene en su útero288.

			En 2001, Schneider fue galardonado con el León de Oro en la Bienal de Venecia por su obra Totes Haus u r, una réplica exacta de su casa en el pabellón alemán, con ella desarrollaba la idea del tiempo, la desaparición del espacio y de la vida289. En este caso la duplicación se llevó a cabo mediante la creación de una copia en otro espacio de la casa original, fue de algún modo, un desplazamiento conceptual de la casa.

			La idea de duplicar la idea de casa a lo matrioshka, duplicando la misma vivienda o, repitiendo el concepto casa, aunque no se trate de la misma, ya había sido llevada a cabo por el célebre arquitecto Oswald Mathias Ungers, quien al remodelar el Deutsches Architekturmuseum [Museo Alemán de Arquitectura], ubicado en una antigua villa del siglo xviii de Frankfurt, e inaugurado en 1983, empotró otra casa toda blanca a modo de escultura dentro del museo. 

			Tras este ejemplo de duplicación de casa dentro de casa, se considera de importancia en este capítulo, mencionar algunos casos más, relevantes en cuanto a duplicación de la casa dentro de casa. Nuevamente se ha de mencionar a Mario Merz, con Unreal City, Nineteen Hundred Eighty Nine, de 1989 (Figura 82), obra que, como nos cuenta Nancy Spector, directora artística y conservadora del Museo Guggenheim de Nueva York, fue creada para la rotonda en espiral de este Museo, con motivo de una retrospectiva de Merz en 1989. Se trata de un iglú formado por tres partes: la mayor, de vidrio transparente, contiene a otras dos versiones más pequeñas de caucho y madera.


			Figura 82. Mario Merz, Unreal City, Nineteen Hundred Eighty-Nine, cristal, espejo, tubos de metal, ramas, caucho, barro, tornillos, 500 x 1280 x 990 cm, 1989.
[image: Imagen que contiene interior, tabla, cuarto, cocina. Descripción generada automáticamente]
				
			 Fuente: https://www.guggenheim.org/artwork/2580, 2020.Figura 82. Mario Merz, Unreal City, Nineteen Hundred Eighty-Nine, cristal, espejo, tubos de metal, ramas, caucho, barro, tornillos, 500 x 1280 x 990 cm, 1989.


			Otro ejemplo de repetición se encuentra en la australiana Rachel Khedoori, quien crea instalaciones cinematográficas que presentan arreglos espaciales que crean confusión. En sus obras conjuga arquitectura, escultura e imagen en movimiento, como en Untitled (Blue Room), de 1999 (Figura 83), que consiste en un modelo a escala del 80% de una habitación real de la casa del artista, que fue utilizada como decorado en la película de 35 mm que proyecta en la pared de la galería. La película en bucle puede ser visualizada desde tres ángulos diferentes y, esto le introduce al visitante en un espacio físico irreal, donde se alterna la grabación en tiempo real y a cámara lenta. Todo ello parece que le conduzca a querer acceder a un espacio psicológico oculto.

			Figura 83. Rachel Khedoory, Untitled (Blue Room), película de color de 35 mm, proyector, bucle sin fin, contrachapado, vidrio potrector solar y madera, dimensiones variables, 1999.
[image: Una pantalla de televisión encendida con la imagen de una chimenea. Descripción generada automáticamente con confianza media]
				
			 Fuente: https://www.hauserwirth.com/artists/2792-rachel-khedoori/?modal=media-player&mediaType=artwork&mediaId=12224, 2020.

			Asimismo, la repetición de elementos es la base de las fotografías en gran formato de Andreas Gursky, quien señala su interés en convertir una imagen completamente realista en una crítica a la sociedad de consumo y la masificación. Se hace mención de Paris, Montparnasse, de 1993, una imagen impactante de un edificio de viviendas, completamente subdividido por un gran número de células repetidas a modo de panal de abejas, que corresponden a los diferentes domicilios. 

			De otro modo diferente, la artista Nazgol Ansarina repite las paredes de casas que están derribando en Teherán, con su obra Membrane (unbleached silk) en 2016. Con ello apela a la memoria colectiva, ante las guerras y una realidad económica que obligan a las personas a abandonar sus hogares. Las impresiones quedan como una segunda piel, un rastro traumático, como señalan en ParisArtNow: 

			Dans un monde où tout s’accélère, où la réalité économique et les guerres poussent des populations entières à se déplacer et à abandonner leur foyer, le souvenir de la maison prend ici la forme d’une peau qui peut être envisagée soit comme un écorché, expression du traumatisme de la perte de protection que représente la maison – seconde peau, soit comme une mue ou une peau morte annonciatrice de renouveau290.

			Se menciona por lo peculiar del concepto de no repetición, a la artista Elba Damast, ya fallecida, que participó en Madrid con su obra la Casa OM, en la ya mencionada exposición La casa, su idea. Según nos cuenta Álvarez Reyes291, la obra conformada por una estructura básica y estereotipada, señala el espacio como lugar de anhelos y lugar abierto que contiene sentimientos de las personas que la habitan. La obra formaba parte de una serie de distintas Casa OM realizadas in situ en diferentes países de Latinoamérica, Suecia o Estados Unidos. Esto por una parte, nos cuenta el comisario Álvarez Reyes, le hace aparecer en cada lugar con un recubrimiento nuevo, como si cambiara la piel y nuestro cuerpo fuera mutando con ella: «[…] los distintos recubrimientos son como las distintas pieles que envuelven nuestro cuerpo, son como los distintos yoes que residen en nosotros. La casa como el cuerpo que la vida nos ha ido haciendo»292. Parece muy interesante señalar el planteamiento de esta artista quien presentando esta obra en tantos sitios, aparecía definida por su no repetición, siempre diferente.

			Esta investigación sobre la casa y la acción se dirige ahora al concepto de deconstrucción. Y para ello se comienza con Gordon Matta-Clark. El artista y arquitecto de formación, nació y falleció en Nueva York (1943-1978), de ascendencia chilena por parte de padre, Roberto Matta, artista surrealista; y cuya madre, Anne Clark, también fue una artista norteamericana. Matta-Clark fue conocido principalmente por sus cortes de edificios, aunque también desarrolló su trabajo a través de vídeos y fotografías. Gordon indagó el espacio y lo materializó, como así se afirma en el prólogo del libro editado por Darío Corbeira ¿Construir… o deconstruir? Textos sobre Gordon Matta-Clark: «[…] el artista que con diferencia mejor y más ha intuido el espacio, lo ha indagado y ha materializado esas intuiciones […]»293. Le califica, además, como un gran artista de la última parte del siglo xx, solidario y crítico con su entorno social. Según el editor, «Nadie como él, ha hecho una síntesis del espacio como materia y como herramienta haciendo un entrecruzamiento de escultura y arquitectura extraordinariamente crítico y solidario con su entorno social»294.

			Dan Graham, al plantearse la obra del artista Gordon Matta-Clark, se pregunta si se trata de deconstruir o destruir y, afirma que mientras el arquitecto construye, el artista destruye: «¿Construir… o deconstruir? Esta pregunta que formulaba la obra de Matta-Clark permanece aún sin respuesta, sin resolver. El arquitecto construye; el artista destruye»295.

			Matta-Clark era arquitecto y artista, su propia actuación creativa se basaba en destruir parte de un edificio con la intención de crear otro objeto-edificio diferente, una nueva estructura para mostrarnos una continuidad constructiva de características específicas. Es decir, deconstruye para construir algo distinto. El artista se cuestionó las nociones clásicas de la arquitectura y formó parte de la Anarquitectura, formada por él y varios artistas desde el 1973, aunque en realidad se habla de esta al hablar de las grandes intervenciones estructurales de Matta-Clark. Entre finales de los sesenta y los setenta intervino mediante cortes y escisiones en edificios que estaban a punto de ser derruidos, creando un nuevo paisaje urbano, donde estas edificaciones eran integradas en el espacio público. Para el norteamericano, estos edificios significaban el privilegio burgués que se había degradado hasta el abandono, como nos señala el crítico y conservador de arte, Robert Pincus-Witten: «Estos edificios connotaban, para Matta Clark, el fracaso del privilegio burgués, degradado hasta la explotación y el abandono del gueto […] »296.

			Los recortes de Matta-Clark tienen una carga transgresora para sacar a la luz las tripas que sirven de soporte de la vida cotidiana, como el crítico de arquitectura David Cohn explica:

			[…] la idea misma del recorte tiene una carga transgresora, politizada: penetrar debajo de la piel acabada, domesticada, del entorno edificado, por debajo de sus papeles pintados, sus molduras y sus suelos barnizados, para sacar a la luz las tripas y los procesos que sirven de soporte a la superficie pictórica, aparentemente inmutable, de la vida cotidiana297.

			Según la escritora e historiadora Maud Lavine, las intervenciones sobre los edificios de Matta-Clark, vistas como heridas, podrían interpretarse como una violación masculina en el ámbito doméstico y, están relacionadas con la virilidad masculina: 

			El herir de Matta-Clark en una casa puede ser interpretado como una violación masculina en un ámbito doméstico con asociaciones femeninas. No estoy dando argumentos para leer la obra de Matta-Clark como antifemenina, pero ciertamente tiene algo que ver con la virilidad masculina. Sus asaltos (casas, almacenes y oficinas) son paradigmáticos de un individualismo machista moderno en el que la liberación se expresa en términos de agresión y posesión, atributos tradicionalmente asociados con la virilidad masculina298.

			Lavine propuso una evaluación de la obra de Matta-Clark desde la óptica del nuevo feminismo, pero aún esta no ha sido llevada a cabo, como explica Darío Corbeira en el prólogo: «[…] el guante que Maud Lauvin lanzara al respecto no ha sido, hasta hoy, recogido»299.

			Se ha seleccionado la obra Splitting (Figura 84), primer corte legal de un edificio, –muchas intervenciones se realizaron de forma ilegal–, realizada en 1974, documentada en el film homónimo. En esta ocasión, los Salomon le habían cedido la vivienda de madera sobre un zócalo de piedra, para que actuara sobre ella. Hizo un corte en perpendicular al eje longitudinal y una de las partes quedó inclinada hacia el exterior, como Friedmann Malsch describe: 

			Seccionó en perpendicular a su eje longitudinal por su punto medio la anodina vivienda de extrarradio hecha de madera sobre un zócalo de piedra, e inclinó ligeramente hacia fuera una de las partes. Adicionalmente recortó las cuatro esquinas de la casa en los encuentros con el tejado300.

			Según cuenta la artista Susan Rotheberg, aunque desde fuera parecía un corte meramente formal, al entrar en la vivienda intervenida, en la obra, se tambaleaba el sentimiento de casa como refugio que nos aporta seguridad y, se pasaba a una sensación de fragilidad de la tierra y esquizofrenia: 

			Desde fuera el corte tenía un aspecto realmente formal. Los interiores eran como un abismo abriendo la tierra a tus pies. Constatar que una casa es hogar, refugio, seguridad –saber lo que es una casa– es una cosa. Estar en esa casa te hacía sentir que entrabas en otro estado: esquizofrenia, la fragilidad de la tierra y multitud de maravillas301.

			Con Splitting, el norteamericano deja así al descubierto la privacidad y el culto a la propiedad de los más reaccionarios. Según señala Robert Holloway, «[…] Splitting estaba alimentada por un deseo de cuestionar la idea de la casa de la clase media americana»302. Es a partir de Matta-Clark cuando el espacio se puede entender a partir de la demolición, como el editor señala: «A partir de Matta-Clark sabemos que construir, llenar, delimitar y señalar en el espacio se puede entender desde la demolición de lo previamente demolido»303.

			La obra del norteamericano hace pensar, desde un punto de vista formal, en cuanto a división y corte de una casa en dos partes por la mitad, en la obra de Louise Bourgeois, Untitled (House #2), de 1994 (Figura 85), realizada en mármol y de pequeñas dimensiones, valga la diferencia de lenguajes y significados. Bourgeois desgajaba su historia, sus recuerdos y, Gordon creaba un nuevo escenario arquitectónico con significado social. De la misma manera, este modo de abordar la obra mediante la acción de la deconstrucción de la misma, rasgándola, llevaría a pensar en el modo de actuar del argentino Lucio Fontana con sus lienzos rasgados del Spazialismo a partir de 1949, a los que otorgaba de otra dimensión espacial con los cortes; o la manera de crear de Ángela de la Cruz, Premio Nacional de Artes Plásticas, que rompe y corta lienzo y bastidor, como en Homeless de 1996. La artista incluye la autodestrucción de la pintura en su trabajo y, afirma deshacerse de la grandiosidad de la historia de la pintura: «En el momento en que corto el lienzo, me deshago de la grandiosidad de la historia de la pintura». 

			Figura 84. Gordon Matta-Clark, Splitting, película super 8 mm transferida a vídeo, sin sonido, 10 minutos 50 segundos, blanco y negro de la acción realizada en New Yersey, 1974.
[image: Imagen en blanco y negro de una casa  Descripción generada automáticamente con confianza media]
				
			 Fuente: https://theibtaurisblog.com/2015/01/26/gordon-matta-clark-splitting-and-the-unmade-house/, 2020.

			Figura 85. Louise Bourgeois, Untitled (House #2), mármol, 12.4 x 27.9 x 7.6 cm, 1994.
[image: Una caja de piedra  Descripción generada automáticamente con confianza baja]
				
			 Fuente: https://www.christies.com/lot/lot-6110411/?intObjectID=6110411, 2020.


			Si con Matta-Clark, se entiende el espacio desde la acción de la demolición, con Lara Almarcegui, se amplía este concepto a partir de intervenciones e instalaciones con las que investiga procesos de transformación urbana. La artista se interesa por lo que no es visible en una ciudad y centra su actuación sobre solares, descampados y materiales de construcción. Almarcegui nació en Zaragoza en 1972 y ya en los años noventa, se interesó por comprender mejor el espacio que la rodeaba. Ella sentía enfado por el furor constructivo de esa década, en el que se elogiaba a la arquitectura304 y, en el que ella veía cómo una serie de personas diseñan lo que nos rodea y toman decisiones que configuran nuestras vidas, mediante el control del espacio. Su respuesta fue defender los descampados, los lugares olvidados o en transformación. Entender la construcción y también oponerse a esta construcción. Otras veces cava, como acción contraria a construir. Así por ejemplo, realizó el proyecto en Viena de Construction Materials Big Hall Secession en 2010. En él midió los materiales de construcción de la sala donde iba a exponer y luego los introdujo en la sala: mortero, ladrillo, arena, piedra y poliestireno que anunciaban la transformación en ruina del centro de arte. Cuando se le invitó a participar en la Bienal de Venecia, en 2013, procedió de esta manera: calculó los materiales de construcción y los consiguió después en forma de escombros. Llenó con ellos el Pabellón Español creando varias montañas, conformadas por la misma cantidad de materiales que los que fueron necesarios para erigir el edificio (Figura 86). La artista tiene en cuenta el proceder de cada lugar para con los escombros, por ejemplo, en Viena se separan y ella los presentó separados; en Venecia se acumulan mezclados y así los presentó, de tal manera que la misma montaña contenía la teja, el mortero, el ladrillo… etc. y nuevamente nos conduce a pensar sobre el final de un edificio.

			También se menciona su obra Buried House, de 2013 (Figura 87), encargada por el Nasher Sculpture Center, creada en colaboración con Dallas Area Habitat for Humanity. En ella, los restos enterrados de una casa ofrecieron una oportunidad para reflexionar sobre la transición y el renacimiento de uno de los vecindarios más antiguos de Dallas: Oak Cliff Gardens. Después de ser demolida una casa, sus restos fueron enterrados en la propiedad, y creó así un lugar conmemorativo para esta reflexión sobre el pasado presente y futuro de la comunidad.


			Figura 86. Lara Almarcegui, instalación de escombros, 6 toneladas de escombros, Pabellón de España, Bienal de Venecia, 2013.
[image: Imagen que contiene interior, cama, pequeño, recámara. Descripción generada automáticamente]
				
			 Fuente: https://www.elperiodico.com/es/ocio-y-cultura/20130517/montanas-de-escombros-representan-a-espana-en-la-bienal-de-venecia-2393147, 2013.


			
[image: Un campo con árboles. Descripción generada automáticamente]
				
			Figura 87. Lara Almarcegui, Buried House, casa demolida y enterrada, Oak Cliff Gardens, Dallas, 2013. Fuente: https://afasiaarchzine.com/2014/05/lara-almarcegui/, 2013.


			Se considera de gran importancia acudir a la obra del artista mencionado con anterioridad Olafur Eliasson, ya que deconstruye la percepción del espacio que rodea a la casa con Dream House de 2007. Dream House es una obra caleidoscópica, compuesta de quince pirámides truncadas que enmarcan un icosaedro. En cada pirámide truncada hay una lente y una pantalla de proyección. El público ha de colocarse en el interior de la pieza experimentando una percepción del espacio exterior completamente nueva, una nueva realidad compuesta por quince puntos de vista diferentes con ópticas que presentan imágenes distorsionadas del entorno. El artefacto o habitáculo en el que las personas se adentran para la nueva percepción del exterior es más una casa metafórica, por el hecho de ofrecer un pequeño refugio desde el que percibir el entorno deconstruido. El público tiene un papel relevante, como expresa la profesora de la Facultad de Bellas Artes de la UCM Bárbara Fluxá en su tesis doctoral: «Eliasson asigna un papel relevante al espectador […]. Esta es una estrategia fundamental, en la mayoría de sus obras, para potenciar la conciencia individual, la reflexión y, en último término, un conocimiento más amplio del contexto económico y político»305. 

			Otro ejemplo de deconstrucción se encuentra en el artista español Isidro Blasco, que participó en la exposición ya mencionada con anterioridad La Casa, su idea, con la obra Y cuando desperté todavía se podía ver el cielo azul a través de techo306, llamada también When I woke up, de 1996, en madera pintada, en la que rompe y desgaja la casa. Con Thinking about that place307, de 2004 (Figura 88), deconstruye visualmente su apartamento y nos ofrece un nuevo acercamiento a ese espacio. Nos plantea ensamblajes de maderas y fotografías, construidos con un sistema de bastidores308 y sobre ellos, crea montajes con las fotografías, acercándose a una nueva percepción espacial, deconstruyendo el espacio y construyéndolo de un modo personal. Thinking about that place, es la instalación realizada específicamente para Espacio Uno del Museo Nacional Centro de Arte Reina Sofía en 2004. Blasco fotografió el apartamento que habitó en Nueva York desde diferentes ángulos. Luego montó fotografías sobre estructuras de madera, a las que el espectador podía acceder por una rampa. Mezcla fotografía, escultura, arquitectura y tecnología que proporciona sonido y vídeo. Se trata de una recreación en la que muestra la realidad como la construcción resultante de la suma de fragmentos.


			Figura 88. Isidro Blasco, Thinking about that place, C-Print, vídeos, madera contrachapada, estructura de madera, hardware, instalación site-specific en el Museo Reina Sofía de Madrid, 13.4112 x 9.7536 x 3.6576 m, 2004.
[image: Imagen que contiene interior, tabla, comida, hombre. Descripción generada automáticamente]
				
			 Fuente: https://isidroblasco.com/artwork/2607107_THINKING_ABOUT_THAT_LACE.html, 2018.


			Para finalizar el capítulo y como ejemplo de obra basada en la construcción de la casa, se cita al artista cubano Jorge Pardo, con Ten people ten books309, de (1994), consistente en diez copias de un catálogo que documenta su diseño de una casa de dos dormitorios y cocina, a partir de los planos de planta del artista. El artista cuestiona los límites entre arte y arquitectura al ser el autor del proyecto sin tener la experiencia de un arquitecto. La obra fue limitada a un número de diez copias disponibles y, el comprador adquiere los derechos para construir la casa como obra de arte.

			
			
			Tabla 13. Artistas y obras creadas a partir de la acción de reconstruir y repetir, según se investiga «Casa y acción» 
				
					
					
				
				
					
							
							CASA Y ACCIÓN

						
					

					
							
							Reconstruir y repetir

						
					

					
							
							ARTISTAS

						
							
							OBRAS

						
					

					
							
							Do Ho Suh

						
							
							The Perfect Home II (2003)

							Home Within Home Within Home Within Home Within Home (2013)

						
					

					
							
							Gregor Schneider

						
							
							Haus u r (1985 [empieza]), ur 10-1, Haus ur, Rheydt (1993)

							Totes Haus u r (2001)

						
					

					
							
							Mario Merz

						
							
							Unreal City, Nineteen Hundred Eighty Nine (1989)

						
					

					
							
							Rachel Khedoori

						
							
							Untitled (Blue Room) (1999)

						
					

					
							
							Nazgol Ansarina

						
							
							Membrane (unbleached silk) (2016)

						
					

					
							
							Andreas Gursky

						
							
							Paris, Montparnasse (1993)

						
					

					
							
							Elba Damast

						
							
							Casa Om (Madrid, 1992)

						
					

				
			

			Fuente: elaboración propia, 2020.
			


			
			Tabla 14. Artistas y obras creadas a partir de la acción de deconstruir y construir, según se investiga en «Casa y acción» 
				
					
					
				
				
					
							
							CASA Y ACCIÓN

						
					

					
							
							Deconstruir y construir

						
					

					
							
							ARTISTAS

						
							
							OBRAS

						
					

					
							
							Gordon Matta-Clark

						
							
							Splitting (1974)

						
					

					
							
							Louise Bourgeois

						
							
							Untitled (House #2) (1994)

						
					

					
							
							Ángela de la Cruz

						
							
							Homeless (1996)

						
					

					
							
							Lara Almarcegui

						
							
							Construction Materials Big Hall Secession (2010)

							Instalación de escombros en Pabellón Español de Bienal de Venecia (2013)

							Buried House (2013)

						
					

					
							
							Olafur Eliasson

						
							
							Dream House (2007)

						
					

					
							
							Jorge Pardo

						
							
							Ten people ten books (1994)

						
					

					
							
							Isidro Blasco

						
							
							When I woke up (1996)

							Thinking about that place (2004)

						
					

				
			

			Fuente: elaboración propia, 2020.

			Antes de pasar al siguiente capítulo, se muestra la Cronografía de la investigación 6 (Figura 89), en la que se visualizan artistas y creaciones artísticas visuales tratadas hasta aquí, según los conceptos creativos, olas feministas y acontecimientos históricos relevantes.


			Cronografía de la investigación 6: «Feminismo y prácticas artísticas visuales sobre la casa», «Casa y forma», «Casa y espacio», «Casa y color», «Casa y objeto» y «Casa y acción»



Figura 89. Violeta Andreu: Cronografía de la investigación 6, en la que se muestran por orden cronológico, los datos obtenidos en «Feminismo y prácticas artísticas visuales sobre la casa», «Casa y forma», «Casa y espacio», «Casa y color», «Casa y objeto» y «Casa y acción» (dibujo vectorial de medidas variables, 2023). Fuente: elaboración propia.
[image: ]


			7. Casa y aislamiento

			Como se comentó al comienzo de la segunda sección «La casa en la creación artística visual: conceptos creativos», en un principio se pensó integrar la cabaña y la celda en el capítulo «Casa y espacio», ya que al tener en cuenta el tamaño de las mismas se podía investigar desde el mismo punto de vista del espacio mínimo ambas realidades. La circunstancia excepcional del confinamiento de los ciudadanos debido a la pandemia de la Covid-19, hizo rectificar este punto de vista para realizar otro, que se considera de mayor relevancia a la hora de hablar de la cabaña y la celda: añadir el concepto de casa y aislamiento. 

			En la cabaña, el aislamiento y el refugio de pequeñas dimensiones es voluntario. Sin embargo, en la celda, el encerramiento es obligado, por mandato externo o por mandato propio; aunque también hay casos de celdas voluntarias.

			El concepto de casa vive un tiempo de cambio. Se ha pasado de la vivienda como refugio en el que cobijarse de las inclemencias u otros peligros, a ser principalmente el lugar de descanso para los varones y, de trabajo y supuesto descanso para las mujeres; y finalmente, en el momento actual, la vivienda ha pasado a ser todo a la vez. 

			Las mujeres, tradicionalmente, han sido recluidas al espacio doméstico donde debían encargarse de los cuidados de la casa y el resto de los habitantes. Esta relación de las mujeres con la vivienda, ha supuesto una identificación de la casa con la prisión. Tras la Segunda Guerra Mundial, el hogar se convirtió en una cárcel para las mujeres y, gracias al feminismo de los años setenta, las mujeres salieron de su encierro, a estudiar, trabajar y acceder por tanto, a la vida exterior. Pero aún hoy por hoy, muchas llevan años encerradas en sus domicilios sin posibilidad de desarrollar una vida en el exterior y dedicadas a los cuidados. Según la arquitecta Atxu Amann Alcocer, «La mayoría de las mujeres tradicionales están encerradas en un espacio donde carecen de los medios necesarios para desarrollarse en otras direcciones, que no sean aquellas que desde la soledad supongan el cuidado del espacio doméstico y sus habitantes»310.

			Como consecuencia de la Covid-19, el teletrabajo se ha instalado en las casas para quedarse y, la nueva cotidianeidad tendrá que adaptar las viviendas a las nuevas realidades. Se funde el trabajo doméstico y no doméstico, los cuidados, la relajación, el ocio y la cultura en el mismo espacio. En el encierro del confinamiento todas las personas vivieron la casa como prisión y, aun pasado el encierro obligado, se mantiene una unión forzada al hogar antes inexistente: la identificación con el refugio y el encerramiento ha quedado mezclada más que nunca. 

			Se parte de una serie de palabras que están íntimamente relacionadas entre sí: rincón, refugio y cabaña o choza. Según la definición que la Real Academia de la Lengua ofrece de cada una ellas, se define rincón como escondrijo o lugar retirado, espacio pequeño y domicilio o habitación particular de alguien311; refugio, es el lugar para refugiarse312 y resguardarse; y cabaña, construcción pequeña destinada a refugio o vivienda313, sinónimo de choza. Todas ellas responden a una idea de pequeña casa donde resguardarse. La casa debiera ser el rincón de cada persona en el mundo, como dice Bachelard que así es «[…] la casa es nuestro rincón del mundo […]»314. La casa es hogar cuando acoge y protege, cuando se regresa a ella desde el exterior, como expresa Pallasmaa, «[…] sí recuerdo intensamente la sensación de hogar que emanaba del sentimiento de volver a casa después de esquiar en la oscuridad de una fría noche de invierno»315. Una vez en su interior, se puede y se quiere encontrar un lugar concreto y menor, que proporcione un rincón más propio, que sirva de cobijo, «[…] en la casa misma, […], un soñador de refugios sueña en la choza, en el nido, en rincones donde quisiera agazaparse como un animal en su guarida»316; y es que cuando se siente verdaderamente el acogimiento del hogar, todo lo demás, lo que está fuera de ella, se ve con mayor serenidad, la casa da su protección, como expresa el escritor Henri Bosco: «Cuando el refugio es seguro la tempestad es buena»317.

			Se mantiene entonces esta idea de espacio mínimo que resguarda y, además construido con materiales pobres. La cabaña se integra perfectamente en el entorno, representa el concepto de casa y medio ambiente. Reducir al mínimo el espacio que se habita ha sido una tarea llevada a cabo por arquitectos y artistas a lo largo de la historia. En arquitectura hay ejemplos notables como la cabaña de Thoureau, el Cabanon de Le Corbusier o la cabaña sostenible de Urs Peter Flueckiger, arquitecto y profesor en la Texas Tech University, que crea inspirado por las dos primeras, en colaboración con sus alumnos. Las tres comparten el espacio reducido al mínimo y la integración en la naturaleza, un diseño económico y sostenible318. 

			Flueckiger, suizo residente en Norteamérica, comenta, tomando a la sociedad americana como objeto de estudio, cómo parece que esta ansiara siempre casas mayores. Cuenta que desde 1959 a 2013, la amplitud de la casa de la familia estadounidense de clase media pasó de ser de 90 m2 a 240 m2, con una interrupción en el crecimiento en 2008, tras la desaceleración económica debida a la crisis, en la que el tamaño de la vivienda disminuyó319. Es decir, parece que en el ejemplo norteamericano, hablando de una clase social media, existe una tendencia a aumentar el tamaño de las viviendas de un modo más que notable. Cada vez se prefieren habitaciones más grandes y, espacio de sobra para acumular todos los objetos que se posee pero no se utilizan320. Por otra parte, el espacio doméstico, que antes se identificaba con el espacio de descanso de los varones tras su jornada laboral fuera del domicilio y, que siempre ha significado un espacio de trabajo doméstico para las mujeres, se ha convertido también en espacio de trabajo para mujeres y hombres, «El trabajo ha invadido nuestras casas»321, afirma el arquitecto. Y en tiempos de la pandemia de la Covid-19, más que nunca.

			Sin embargo, la posibilidad de reducir al mínimo el espacio habitable sigue siendo el deseo de muchas personas, como se comprueba con la cabaña sostenible que Fluekiger realizó en 2008-2010. Una cabaña es una construcción pequeña para refugiarse, un lugar para resguardarse o para descansar, reflexionar; puede ser un lugar de evasión, o de reflexión. Requiere de tiempo para poder habitarla con relajación. Según el profesor de arquitectura:

			Una cabaña representa a menudo un espacio imaginario, un lugar donde las cosas vuelven a estar en su sitio, ya que la sobre carga de información deja de dominar las rutinas diarias322.

			Con relajación pero en sintonía con el hábitat, como dice Taberghien, «La cabaña nos hace estar inmediatamente en alerta, en sintonía con lo que nos rodea»323.

			Henry David Thoreau, escritor, poeta, filósofo y naturalista habitó su cabaña de Walden Pond, en Massachusett, Estados Unidos, durante dos años; fue su morada, a la que se retiró voluntariamente dos años, dos meses y dos días, para escribir sus vivencias y vivir en solitario, cultivando incluso sus alimentos. Él la sintió como su casa, más que como cabaña o chabola324, ya que todo espacio reducido donde acurrucarse, es el germen de una casa, como afirma Bachelard: «[…] todo espacio reducido donde nos gusta acurrucarnos, agazaparnos sobre nosotros mismos, es […] el germen de una casa»325. Le preocupó la vivienda mínima, al igual que a Le Corbusier posteriormente. Este último construyó el Cabanon, que Flueckiger define así: «El Cabanon 326 –término con el que se denomina a las viviendas vernáculas mediterráneas, y que significa pequeña cabaña–[…]»327, e intentó, mediante su sistema de proporciones de medidas Modulor328, que el hombre viviera en armonía con el entorno construido329. La cabaña sostenible de Flueckiger y sus alumnos de la escuela de Arquitectura de la Texas Tech University, fue construida de forma ecológica y autónoma. Flueckiger explica: «[…] completamente autónoma desde el punto de vista energético y utiliza agua de lluvia, compostaje de residuos, energía solar fotovoltaica y un sistema solar pasivo»330. Las tres comparten su relación con la naturaleza.

			También se mencionan los casos de la Cabine Diogene y el Refugio Antoine. El primero de Renzo Piano, cuyo espacio da para lo mínimo necesario: una cama, una silla y una mesita. Según cuenta Zabalbeascoa, es lo justo para hacerse con una habitación propia: «El espacio da para una cama, una silla y una mesa pequeña: lo suficiente para hacerse con una habitación propia»331. Y el Refugio Antoine, diseñado por el estudio de Ginebra Bureau A, camuflado en el paisaje de los Alpes, es en realidad una escultura habitada. Estos dos casos son además transportables. Existen más tipos de cabañas, como las log cabin, que son cabañas de troncos, poco sofisticadas, como las del wéstern como dice Tiberghien remitiéndose a la de Walter de Maria: «[…] construidas con troncos como vemos en los westerns, –la cabaña de Lighting Field de Walter de Maria es una de ese tipo–[…]»332, con historia en Europa y América. 

			Para investigar El refugio y la cabaña, se ha seleccionado a Tadashi Kawamata y Joanna Piotrowska, que se analizan a continuación.

			El artista Tadashi Kawamata, nacido en Japón en 1953, vive y trabaja en París. Su obra es indispensable dentro del panorama artístico que valora la producción del objeto y la implicación en la sociedad, como podemos leer en su web: «Today he is an important artist and indispensable presence within a growing trend in art to value the production process and participation in society and history»333. Su trabajo transciende el contexto del arte y se desarrolla también en los campos de la arquitectura, comunicación o la planificación de la ciudad, como continúa explicando en su perfil.

			Kawamata parte de la idea de transformación: nada permanece y todo se transforma con el tiempo. Le interesa la idea de proceso que nunca está acabado, como él mismo afirma: «It’s not finished. Only the process, never end. I just enjoyed to make it […] that’s continuity»334. Sus nidos y cabañas varían con la lluvia, el sol, cambian cada día, cada minuto. Habitar implica una identificación con el entorno, estar unido a él, como nos señala Tiberguien: «[…] habitar [significa] mantenerse estrechamente unido al entorno, estar física y psíquicamente ligado a él […]»335. Esa unión con el medio ambiente es básica para el japonés, que con su obra vincula el objeto artístico al mundo que le rodea, como sigue diciendo el filósofo: «[…] no se contenta con fabricar un objeto, sino que aspira a crear un vínculo entre ese objeto y el mundo que lo rodea»336. Todos sus proyectos, además de estar unidos al entorno, también están unidos entre sí. Según Tiberguien, «[…] todos los proyectos se mantienen, todos están ligados entre sí y se suceden aunque sin una verdadera solución de continuidad»337.

			Para sus creaciones, se inspira en fotos de destrucciones, de accidentes, como él mismo cuenta: «I have a very bad habit, I’m always collecting accident photos. It’s always happening in the world […]»338; en el vídeo «Tadashi Kawamata: Walk, Touch, View», el japonés afirma que no cree que haya nada estable339 y, se refiere entonces a la incertidumbre de no saber si mañana u hoy moriremos, acompañando su discurso con un gesto que derrumba los palitos de madera que tiene en la mesa de su estudio mientras afirma: «We just belive just in the moment, just in the moment, the time, living on the edge […]»340. Esa es su idea de no permanencia, por eso sus nidos y sus cabañas son creados y desmontados para volver a montarse en otro lugar de diferente manera.

			Al principio construía sus obras con cartón y, después, empezó a utilizar la madera: palillos chinos, palés, sillas, objetos encontrados…etc. Se sirve de lo que Tiberghien denomina «técnica de maraña de madera»341y además, recicla el material del que se ha servido en una obra para la siguiente, que nunca será igual. Lo que es esencial en su obra es «poder ensamblar y desensamblar con facilidad sus elementos»342como nos dice el filósofo francés. Los objetos que crea son además de elaboración colectiva, generalmente cuenta con la participación de sus alumnos. 

			Kawamata trabaja, desde hace años, un gran proyecto llamado Tree Huts que comienza en 1999, consistente en muchos proyectos diferentes que responden a la idea de continuidad antes señalada. Estas cabañas aparecen en diversos lugares de diferentes ciudades de todo el mundo. Construye cabañas en Basel, Trondheim, Paris, Nueva York, Miami, Masan, Brusge, Bruselas, Atlanta, Bonn, Berlín Miami, Nueva York (Figura 90), Atlanta, Bruselas, París o Florencia (Figura 91), en árboles o edificios. Está interesado en la idea del parásito, que obtiene su energía del lugar original343, incluso él mismo bromea con la idea de que su obra sea como un chicle que se adhiere a cualquier lugar y realiza el gesto de pegarlo bajo el asiento de la silla diciendo que así son sus obras344.


			Figura 90. Tadashi Kawamata, Tree Hut in New York, madera, instalación in situ, Madison Square Garden, Nueva York, 2008.
[image: ]
				
			 Fuente: http://jardinsdepan.fr/blog/wp-content/uploads/2016/05/Tadashi-Kawamata-Madison-square-park.jpg, 2020.


			Figura 91. Tadashi Kawamata, Tree Huts, madera, instalación in situ, fachada y patio del Palacio Strozzi, Florencia, 2013.
[image: Un reloj en la fachada de un edificio. Descripción generada automáticamente]
				
			 Fuente: http://www.strozzina.org/admin/wp-content/uploads/2013/09/territori-instabili_tadashi-kawamata_09.jpg, 2013.


			Las cabañas y nidos son representaciones de casas sencillas, como afirma Bachelard: «El nido como toda imagen de reposo, de tranquilidad, se asocia inmediatamente a la imagen de la casa sencilla»345. El artista ve el nido como si fuera la casa de alguien, como él mismo dice: «The nest is like a somebody’s home»346 Con sus nidos conecta a las personas con la naturaleza y con otros mundos que componen la sociedad, como señala Tiberguien: «[…] se propone como articulación entre el mundo del hombre y la naturaleza, así como entre los diferentes mundos que componen el tejido social»347. En el vídeo de la Galería Kammel Mennour, habla sobre su obra Nest, de 2017-2018 (Figura 92), consistente en varios nidos de gran tamaño, conformados por palillos chinos en las distintas estancias de la galería y, por los que los visitantes transitan. Menciona la importancia que para él tiene la idea de crear algo orgánico y, cuenta cómo cuando llegó a la galería para pensar en el proyecto, miró hacia una claraboya que hay en el techo y vio un nido en las ramas de un árbol: «You see? You see a nest»348. De eso se trata, de un nido que se funde visualmente con otro nido en el entorno, a través de su obra, une a los visitantes y la galería con la naturaleza.


			Figura 92. Tadashi Kawamata, Nest, instalación en Kammel Mennour, 2017-2018.
[image: Una caja de cartón. Descripción generada automáticamente con confianza baja]
				
			 Fuente: https://www.galleriesnow.net/shows/tadashi-kawamata-nest/, 2017.


			La otra artista que se analiza es Joanna Piotrowska, polaca afincada en Londres, nacida en 1983, quien trabaja generalmente con fotografía en blanco y negro y se interesa por los espacios domésticos y los entornos artificiales creando en ellos pequeños refugios. Para una serie de obras pidió a personas de diferentes ciudades que construyeran refugios improvisados en sus casas y jardines. Este acto, que corresponde habitualmente a un juego infantil, lo transforma al tener que ser interpretado por adultos, que interpretan cualidades de confort, desamparo o problemas de migración. De este modo, en Frantic (Frenético), una serie de fotografías de 2016 que expuso en la galería Madragoa de Lisboa, se encuentra Untiltled, (Figura 93). El título de la serie se refiere a los diferentes motivos que pueden llevar a crear un refugio, y con esta obra, el refugio de un niño, se convierte en insuficiente e inestable para un adulto, demuestra la fragilidad del ámbito doméstico.


			Figura 93. Joanna Piotrovska, Untiltled [de la serie Frantic], fotografía a blanco y negro, 2016.
[image: ]
				
			 Fuente: https://www.dazeddigital.com/photography/gallery/22853/6/joanna-piotrowska-s-frantic, 2016.


			Por otra parte, Piotrowska lleva años interesada en la arquitectura para animales diseñada por humanos y esto le lleva a pasar mucho tiempo en zoológicos y documentar estos recintos. La serie de fotografías en blanco y negro denominada Enclosure, de la que mostramos Enclosure XXVI, de 2019 (Figura 94), se centra en espacios restrictivos y protectores a la vez, a través de los cuales investiga las dicotomías confinamiento y libertad, protección y opresión.


			Figura 94. Joanna Piotrovska, Enclosure XXVI, fotografía a blanco y negro, 2019.
[image: Imagen en blanco y negro de una jaula. Descripción generada automáticamente con confianza baja]
				
			 Fuente: https://www.artnews.com/art-news/artists/joanna-piotrowska-photographer-interview-1234577521/, 2020.


			Más allá de Kawamata y Piotrowska, se citan más artistas convenientes para finalizar el análisis de los conceptos de cabaña, refugio y nido: Matej Kren, Chris Dury y Txuspo Poyo. 

			Si los refugios de la obra de Piotrowska son construidos con objetos domésticos diversos, el refugio creado por Matej Kren Idiom, de 1998 (Figura 95), nos recuerda una cabaña-nido pero conformada por libros. Instalada en la Biblioteca Municipal de Praga, la obra consiste en una torre construida por cientos de libros apilados, con una apertura estrecha ovalada por la que el espectador puede asomar cabeza y hombros. En el interior hay colocado un espejo en el suelo y otro en el techo, y los libros rodean por completo la vista de la persona. 


			Figura 95. Matej Kren, Idiom, libros, 1991.
[image: Imagen que contiene tabla, agua, tablero, grande. Descripción generada automáticamente]
				
			 Fuente: https://highlike.org/media/2014/02/MATEJ-KREN.jpg, 2021.


			Por otra parte, Chris Drury, crea sus Clouds Chambers, espacios silenciosos y meditativos, consistentes en cámaras circulares hechas en el exterior, que funcionan según el principio de una cámara oscura. Sus interiores tienen una pequeña abertura en el techo o en la pared por la que entra la luz, que proyecta en su interior imágenes de nubes, ramas u olas. La primera Cloud Chamber fue construida en 1990 (Figura 96), para Builden Buiten, una exposición de artistas británicos y belgas en un jardín amurallado en Tielt, Bélgica, en cuyo interior se refleja el cielo, el mar o parte del paisaje. Se sirvió de palos, una lona, una abertura, una hoja de papel en el suelo, acacia de sauce embadurnada con barro y la puerta, construida con caña trenzada.


			
			Figura 96. Chris Drury, Cloud Chamber, fotografía a blanco y negro, 1990.
[image: Imagen que contiene exterior, pasto, campo, edificio. Descripción generada automáticamente]
				
			 Fuente: https://chrisdrury.co.uk/wp-content/uploads/2012/03/cloud_chamber1.jpg, 2021.


			Por último, se señala también la Casa de árbol de Txuspo Poyo, de 2001 a 2008 (Figura 97), consistente en dos módulos de madera unidos, a cuatro metros de altura, alrededor de un roble. La cabaña es visitable, una escalera permite el acceso a uno de los cubos y desde el interior se pasa al otro recinto, que alberga el tronco del árbol. En 2001, el Ayuntamiento de Alsasua le encargó una obra permanente para la nueva casa de cultura, donde se encontraban las escuelas infantiles y un jardín; el proyecto se vio retrasado hasta 2007 y se le cambió la ubicación a un bosque de robles. La casa está integrada en el paisaje y es respetuosa con el árbol, al que no se le ha clavado clavo alguno.


			Figura 97. Txuspo Poyo, Casa de árbol (dos módulos de madera, escaleras, 2.5 m cada módulo a 4 m de altura, 2001-2008.
[image: Una casa de madera en un bosque nevado  Descripción generada automáticamente con confianza media]
				
			 Fuente: https://txuspo-poyo.com/portfolio-item/casa-arbol-2001-08/


			
			
			Tabla 15. Artistas y obras que se sirven del aislamiento y, crean un refugio o una cabaña, según se investiga en «Casa y aislamiento»
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			Fuente: elaboración propia.


			Hasta aquí se ha hablado de cabañas, refugios y nidos. Se hará referencia ahora a otro tipo de aislamiento, el que se produce a través de una celda. Cuando una persona se imagina una celda piensa en un aposento donde se encierra a un preso; o el destinado a un religioso; o en definitiva, el lugar donde alguien se recluye obligada o voluntariamente. Hay artistas que han versionado la casa como celda, pero como máxima representante de este concepto, contamos con Louise Bourgeois, ya que dedicó a las Celdas veintidós años, creando un total de sesenta y dos celdas. Se selecciona también a Darren Almond, quien se aproxima a este concepto de una manera muy interesante pero con una estrategia creativa completamente diferente.

			La artista francoamericana, de quien ya se ha hablado en otras ocasiones a lo largo del libro, consideraba su obra Articulates Lair de 1986, la primera obra dentro de su serie de Cells, pero no es hasta 1991, cuando aparece por primera vez el término Cell, como se señala en el catálogo de la exposición Louise Bourgeois. Estructuras de la existencia: las Celdas, en el Museo Guggenheim Bilbao352. Consideraba Articulates Lair como un refugio, como la artista explica: 

			La guarida es un lugar protegido en el que se puede encontrar refugio. Además, cuenta con una puerta trasera por la que uno puede escaparse. De lo contrario no sería una guarida. Una guarida no es una trampa353.

			La artista comenzó a crear las Celdas porque quería construir un espacio propio, una arquitectura independiente del museo, como ella misma dice:

			Cuando empecé a construir las Celdas quería construir mi propia arquitectura, y no depender del espacio de un museo, no tener que adaptar a él mi escala. Quería construir un espacio real en el que uno pudiera entrar y por el que pudiera moverse354. 

			En ellas, la casa aparece como refugio y como cárcel, como espacio que nos protege y también nos tiene prisioneros, como indican en el Museo Guggenheim Bilbao:

			La casa, otro elemento arquitectónico recurrente en el imaginario de la artista, se presenta simultáneamente como refugio y como cárcel, como lugar que nos ofrece protección, pero también como espacio que nos apresa. Además, la mujer es sinónimo de casa en algunas de sus creaciones355. 

			Cell en inglés significa además de un lugar de aislamiento o habitación, una célula y, ella se sirvió de esta polisemia. Según Lynne Cooke: «Ahí [en las Red Rooms y en Cell] la artista recurre al doble significado, en inglés, de la palabra cell: un lugar de aislamiento o habitación, y una unidad elemental de la vida orgánica»356.

			Para las Celdas, Bourgeois, se sirve de objetos que reutiliza y transforma, como puertas, ventanas o mallas, también de espejos y otros objetos; más tarde, incluirá prendas, tapices y objetos de su vida. En ellas, las personas pueden acceder en mayor o menor medida, física o visualmente. Constituyen una nueva categoría escultórica, se mueven entre escenografía, instalación y escultura y, crean una frontera entre el mundo interior de ella misma y el exterior, como nos explica en su web el Museo Guggenheim:

			In almost theatrical scenes, these everyday objects–items of clothing, fabric, or furniture–along with singular sculptures by Bourgeois, create a charged barrier between the interior world of the artist and the exterior world that is the exhibition space357.

			Ya en su trabajo anterior a las Celdas, Bourgeois había tratado el espacio como manifestación de interioridad, como señala el crítico, conservador y comisario Okwui Enwezor: «El espacio como entorno, recinto y manifestación de la interioridad aparece ya en los primeros trabajos de Bourgeois: en las pinturas tituladas Mujer casa (Femme Maison, 1945-47) […]»358. En ellas recrea mundos privados a partir de recuerdos y sentimientos, como expresa Juan Ignacio Vidarte, director general del Museo Guggenhemin Bilbao: «Las Celdas son mundos privados que Bourgeois recrea a partir de emociones, sentimientos y recuerdos»359. La artista contaba su propia historia para olvidar y perdonar, como ella misma afirmó: «Tienes que contar tu historia, y tienes que olvidarla. Olvidas y perdonas. Eso te libera»360. Y es que la artista fue prisionera de sus recuerdos, como cuenta Jerry Gorovoy, su asistente por veinte años: «Louise siempre pensó que era prisionera de sus recuerdos»361 y, en cada obra se agolpaban distintos momentos de su vida, como continúa diciendo: «En una sola pieza, a menudo, se fusionan diferentes momentos de su vida»362. Las casas pueden ser testigos de lo que ocurre en su interior, se quedan con los rastros de las vivencias de sus habitantes, según la curadora Julienne Lorz, «Las casas pueden ser lugares seguros, pues proporcionan al individuo un escudo frente a lo público, pero también son testigos tácitos de lo que ocurre en su interior y absorben los rastros dejados por sus habitantes»363. Como Borja Hermoso afirma «Las Celdas son autorretratos»364. Según expresa ella misma, sus Celdas expresan miedo y dolor; y pueden atraerse o repelerse entre ellas: 

			Las Celdas representan diferentes tipos de dolor: el físico, el emocional y psicológico, y el mental e intelectual. […] Cada Celda trata del miedo. El miedo es dolor. […] Cada Celda aborda el placer del voyeur, la emoción de mirar y ser mirado. Las Celdas pueden atraerse o repelerse entre ellas365.

			Si se mira de cerca la última Celda que creó la artista: Cell (The Last Climb) (Figura 98). Construida con acero, vidrio, goma, hilo y madera, la artista construyó esta obra en 2008. La Celda está formada por un cilindro enrejado con una estrecha puerta arqueada; en su interior hay una escalera de caracol que sobresale por el techo atravesando una apertura366. En el suelo hay dos esferas de madera que representan a sus padres y, cuenta con esferas azules de vidrio colgadas por todo el espacio, de mayor tamaño según ascienden, que terminan saliendo junto con las escaleras por la ventana abierta del techo. También hay un objeto azul con forma de lágrima colgado del mismo, que representa a la propia artista, del que salen hilos. Estos hilos están relacionados con el oficio de restauración de tapices al que se dedicó su familia y en cuyo taller, colaboró desde su infancia. Cell (The Last Climb) tiene la peculiaridad de tener una apertura mayor que las demás y fue realizada dos años antes de su fallecimiento en 2010.

			Figura 98. Louise Bourgeois, The Last Climb, cero, vidrio, goma, hilo y madera, 384.8 x 400.1 x 299.7 cm, 2008.
[image: Imagen que contiene interior, edificio, cuarto, pequeño. Descripción generada automáticamente]
				
			 Fuente: https://www.artsyise-bourgeois-cell-the-last-climb, 2020.


			En 2016, el Museo Guggenheim Bilbao realizó una gran exposición sobre las Celdas de Bourgeois, que mostró veintiocho celdas como refugio, cárcel y psiquiátrico de la artista, como cuenta Borja Hermoso: «Quedan estas 28 celdas como testimonio de una desolación. También como la demostración empírica de un caerse y levantarse. Celdas-refugio, celdas-cárcel, celdas-siquiátrico. La curación por el arte»367.

			Se cita también el dibujo Femme Maison de 1947, que aunque en sí no es una celda, sí transmite la idea de confinamiento, de prisión en el edificio. En esta obra a un edificio con piernas de mujer, le salen por la ventana los brazos; en su interior hay unas escaleras y más ventanas acristaladas. En este caso, lo curioso es que los brazos alzados hacia arriba, parecen denotar una actitud de disfrute, como nos señala Julienne Lorz: 

			[…] lo más impactante de este dibujo son sus implicaciones: una mujer encarcelada que parece, no obstante, disfrutar de su aislamiento; el incoherente estado emocional y la separación del cuerpo; la protección ofrecida por un vidrio transparente que, en realidad es muy frágil; su exposición ante todo el mundo, pero en un confinamiento que la hace inalcanzable368. 

			La artista desmiente esta idea y, según recoge la web del MOMA, ella misma afirma que la mujer está pidiendo ayuda: «The little hand is trying to call for help»369.

			Dirigiendo la mirada a otra aproximación artística a la celda, se encuentra Darren Almond, nacido en Inglaterra en 1971, y nominado en 2005 para el Turner Prize. Es conocido por sus exploraciones del tiempo en vídeos, fotografías e instalaciones. Consideramos su obra HMP Pentoville, de 1997 (Figura 99), con la que transmite en directo el vídeo desde una celda vacía de la prisión de Pentoville, al Institut of Contemporary Arts de Londres. En la pared de la sala se ve la proyección de la habitación sin nadie dentro, en la que se ve una litera, con unas sillas volcadas, una pequeña ventana con barrotes y un pequeño armario. Todo está parado excepto un contador de tiempo en la parte inferior izquierda de la imagen, que marca cada segundo de las dos horas370 que dura la obra. La cámara captura el tiempo de la celda. Almond grabó la imagen estática y con el micrófono, introdujo en la galería el ruido de la prisión: conversaciones, gritos, ruidos con el acero, puertas que se cierran estrepitosamente, que se convierten en una rutina carcelaria tan tremenda como el propio confinamiento en ella.

			Figura 99. Darren Almond, HMP Pentonville, vídeo, 2 horas, 1997.
[image: Una pantalla de televisión encendida con la puerta abierta. Descripción generada automáticamente]
				
			 Fuente: https://s.hdnux.com/photos/10/44/17/2245599/5/rawImage.jpg, 2020.


			Una vez vistos Bourgeois y Almond, creando similitudes entre ideas creativas, se amplía la mirada a más artistas, que ayudan a crear una aproximación más completa a la casa y la prisión. De este modo, volviendo a la imagen de los brazos saliendo por las ventanas en el dibujo Femme Maison de Bourgeois, es interesante mencionar cierto paralelismo existente con la imagen de Alicia de Córdoba371, de 2009 (Figura 100), obra de la española Cristina Lucas. En ella la artista, además, versiona a la Alicia de Lewis Carroll. La obra consiste en una mujer gigante embutida y encerrada dentro de una casa, que saca la enorme mano por la ventana y, aunque la cara aparece por otra ventana, ocupa todo el espacio de la vivienda y parece estar encarcelada en el edificio. 


			Figura 100. Cristina Lucas, Alicia de Córdoba, 2009.
[image: Imagen que contiene edificio, persona, hombre, mujer. Descripción generada automáticamente]
				
			 Fuente: https://womanarthouse.com/2018/01/20/cristina-lucas/, 2018.


			Por otra parte, otro artista, el estadounidense Mike Kelley, (1954-2012), quien a menudo trabajó con artistas como Paul McCarthy, Tony Oursler o John Miller, en su obra Framed and Frame, de 1999, toma como inspiración la comunidad chinoestadounidense de Los Ángeles y crea dos esculturas, separadas por una pared. Una de ellas, Frame, consiste en un doble enrejado realizado con malla ciclónica, ladrillos falsos y alambre de púas, que parece una puerta china y, que bien puede relacionarse con el tratamiento excluyente de Estados Unidos hacia esta comunidad. La otra escultura, Framed, es una especie de pozo de los deseos con forma de gruta y monedas arrojadas. En la imagen vemos la instalación de 2016 en Hauser & Wirth (Figura 101).


			Figura 101. Mike Kelley, Framed and Frame, vista de la instalación, 1999.
[image: ]
				
			 Fuente:  2016.https://mikekelleyfoundation.org/artwork/mike-kelley-framed-and-frame, 2016.

			Con una lenguaje muy diferente, con el fotográfico, Antoni Muntadas se acerca al encerramiento con Cercas (Fences), de 2008. El catalán observa el paisaje urbano y se centra en cercas y verjas de las ciudades, y la frontera que suponen entre espacio público y privado. La obra consiste en una serie de doce fotografías que muestran los accesos enrejados de viviendas de zonas residenciales de Sao Paulo. La reflexión que propone reside en cómo los ciudadanos, al querer protegerse y defenderse construyendo una reja, generan su propio encarcelamiento.

			Por último, para terminar el capítulo dedicado a la casa y el aislamiento desde la prisión, se nombra la escultura pública Chez Nous de la artista mexicana Carmen Mariscal, expuesta en 2020 en París (Place du Palais Royal, 75001). La obra representó una casa estereotipo, sin ventanas ni puertas, construida con los candados y rejillas recuperados del puente parisino del Pont de l’Archevêché. Fue diseñada como una «casa prisión» y materializa de un modo simbólico las trampas domésticas372. 


			
			
			Tabla 16. Artistas y obras que se sirven del aislamiento y basan su creación en la celda, según se investiga en «Casa y aislamiento»
				
					
					
					
				
				
					
							
							CASA Y AISLAMIENTO

						
					

					
							
							La celda

						
					

					
							
							ARTISTAS

						
							
							OBRAS

						
							
							AÑOS

						
					

					
							
							Louise Bourgeois

						
							
							Articulates Lair

							Cell (The Last Climb)

						
							
							1986

							2008

						
					

					
							
							Darren Almond

						
							
							HMP Pentoville

						
							
							1997

						
					

					
							
							Cristina Lucas

						
							
							Alicia de Córdoba

						
							
							2009

						
					

					
							
							Mike Kelley

						
							
							Framed and Frame

						
							
							1999

						
					

					
							
							Antoni Muntadas

						
							
							Cercas (Fences)

						
							
							2008

						
					

					
							
							Carmen Mariscal

						
							
							Chez Nous

						
							
							2020

						
					

				
			

			Fuente: elaboración propia.


			Seguidamente, se muestra la Cronografía de la investigación 8 (Figura 102) con artistas y creaciones artísticas visuales tratadas hasta aquí, según los conceptos creativos, olas feministas y acontecimientos históricos relevantes.


Cronografía de la investigación 7:«Feminismo y prácticas artísticas visuales sobre la casa», «Casa y forma», «Casa y espacio», «Casa y color», «Casa y objeto», «Casa y acción» y «Casa y aislamiento»



Figura 102. Violeta Andreu: Cronografía de la investigación 7, en la que se muestran por orden cronológico, los datos obtenidos en «Feminismo y prácticas artísticas visuales sobre la casa», «Casa y forma», «Casa y espacio», «Casa y color», «Casa y objeto», «Casa y acción» y «Casa y aislamiento» (dibujo vectorial de medidas variables, 2023). Fuente: elaboración propia.
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			8. Casa e intimidad

			Si el aislamiento puede separar del resto y, ofrecer incomunicación o desamparo, la intimidad ofrece un espacio íntimo y reservado, una zona más espiritual reservada a una o varias personas. Y la casa es el lugar más íntimo. En ella las personas se olvidan de las convenciones relacionales sociales y pueden actuar del modo más suyo que quieran, en la soledad o compañía. La casa media entre la intimidad y la vida pública, como Pallasmaa afirma: «El hogar es […] un mediador complejo entre la intimidad y la vida pública»373; es en el hogar donde se guardan los secretos y la personalidad más privada, como también nos dice el arquitecto finlandés:

			Tenemos personalidades privadas y sociales, y el hogar es el ámbito de las primeras, del personaje privado. El hogar es donde escondemos nuestros secretos y expresamos nuestro yo privado. El hogar es nuestro lugar seguro para poder descansar y soñar374.

			La misma vivienda ofrece lugares más predispuestos que otros a la intimidad y, el dormitorio o el cuarto de aseo, podrían colocarse en primera línea a la hora de poder desarrollarla. De esta suerte, la cama, por ejemplo, se convierte en símbolo de la misma, implica relaciones íntimas con alguien por el mero hecho de compartirla y, esto ha sido utilizado por artistas para desplazar mensajes íntimos de un espacio doméstico a otros espacios públicos como museos, galerías o vallas publicitarias, para exhibir el yo más privado en un lugar público. 

			En este capítulo se habla de Tracy Emin y Carsten Höller, quienes, como se verá a continuación, muestran estrategias artísticas muy diferentes.

			Tracey Emin, inglesa nacida en 1963, conocida por su obra autobiográfica. Utiliza diferentes medios, como instalaciones, pintura, dibujo, fotografía, intervenciones cosidas, cine o neones. Formó parte del grupo de los Young British Artists y, pasó de ser considerada como una enfant terrible en los ochenta, a ser actualmente, miembro de la Royal Academy of Arts desde el año 2007. 

			Participó en la exposición Sensation de Charles Saatchi, en 1997 con la obra Everyone I Have Ever Slept With 1963-1995, de 1995, también conocida como The Tent, consistente en una tienda de campaña con forma de iglú, en la que exhibe, con letras recortadas de colores vivos, los nombres escritos de todas las personas con las que ha dormido en ese tiempo. Esta obra, tiene asociaciones con momentos de la juventud, con la actitud nómada y a su vez, transmite cierta desesperación.

			La obra My bed, del año 1998 (Figura 103), se mostró en la Tate Gallery en 1999 y con ella, la británica, fue preseleccionada en el Turner Prize. En esta obra, Emin rompe la frontera entre el espacio doméstico interior de su dormitorio y la galería. Su cama deshecha y desordenada aparece directamente a la vista de todos, llena de objetos de su espacio más reservado que, además, mostraba un estado lamentable después de haber estado cuatro días seguidos en ella deprimida y manteniendo sexo. Las sábanas mostraban secreciones corporales y, sobre la moqueta azul había preservativos usados, botellas de vozka, ceniceros con cigarrillos, ropa interior con manchas de menstruación, zapatillas y otros objetos cotidianos variados. Resulta interesante pensar que la protagonista de esta instalación no es la cama, es lo que no está y no se ve, es ella, como comenta Peio H. Riaño375. La obra alteró a los medios y no solo creó polémica, sino que Charles Saatchi la compró por ciento cincuenta mil libras. En 2014, Christie’s vendió la obra por más de dos millones y medio de libras esterlinas. 

			Figura 103. Tracey Emin, My Bed, estructura de cama, colchón, ropa de cama, almohadas y varios objetos, dimensiones variables, 1998.
[image: Imagen que contiene interior, cuarto, vivo, cama  Descripción generada automáticamente]
				
			 Fuente: https://historia-arte.com/obras/mi-cama, 1998.


			La académica inglesa especializada en estudios clásicos y catedrática en la Universidad de Cambridge, Mary Beard, comenta cómo Tracy Emin expone su intimidad sin pudor en el contexto artístico y destruye los convencionalismos entre arte y género, al hablar en su libro La civilización en la mirada, sobre la osadía y peligro que suponían las imágenes de desnudos femeninos en el siglo iv a.C. y, en concreto, la escultura de Afrodita de Cnido de Praxíteles, a la que parece haberse sorprendido en un momento tan íntimo como el baño:

			[…] el experimento de Praxíteles […], lo que hacía era destruir los supuestos convencionales sobre arte y género del mismo modo en que después lo harían Marcel Duchamp o Tracy Emin, convirtiendo un orinal en una obra de arte en el caso de Duchamp, o en el de Emin, creando una tienda de campaña titulada Everyone I Have Ever Slept With376. 

			El peso de la intimidad expuesta sin ningún pudor rompe los convencionalismos entre arte, género y sociedad, ya que la intimidad de la mujer, aún a día de hoy, sigue siendo un tabú social mayor que la del hombre que acrecienta la polémica social.

			De un modo muy diferente a Emin, el artista alemán Carsten Höller también expone en público una cama, pero sus intenciones artísticas distan mucho de las expuestas por Emin. Höller, nacido en 1961, quien cuenta con un doctorado en ciencias agrícolas y está especializado en el área de estrategias de comunicación olfativa de insectos, no comienza su dedicación al arte hasta los años ochenta. Ya en la década siguiente, se hizo famoso junto a una serie de artistas entre los que se encuentran Andre Zittel, Maurizio Cattelan o Rirkrit Tiravanija, quienes investigaban la experiencia y el espacio artístico. Como tema clave de toda su producción está el estudio del comportamiento humano. Para ello, el artista crea situaciones que el público puede experimentar, es decir, influential environments, en los que presenta el objeto ante el público para que este sea utilizado, planteando así una invitación de conducta íntima en un espacio público. En algunas ocasiones, sus obras recuerdan investigaciones de laboratorio científico con las personas como sujetos de experimentación. 

			Höller cuenta con obras muy variadas, en su mayoría instalaciones, y en su trabajo incluye edificios, camas que se elevan, narcóticos, animales, toboganes, o conferencias, entre otras cosas. En 2010, a partir de la idea de dormir en un centro de arte, construyó una serie de camas sobre plataformas que se elevan, instaladas en diferentes partes del mundo. Aufzugbett (Figura 104), consiste en una cama grande encaramada en la parte superior de un artefacto elevador eléctrico, que puede subirla varios metros. A ella se accede por las escaleras que rodean circularmente a la cama y consta de cajones con artículos personales como pijamas y cepillos de dientes; un minibar y una máquina de café, todo pensado para que se pueda pasar una noche en ella. Así lo hicieron en el ejemplar encargado por TBA 21, en la inauguración de la exposición LEBEN y TBA21– Augarten, a cuyos invitados se les sirvió el desayuno y se les invitó a marcharse antes de que el público entrara. 

			En su exhibición de 2010 en Hamburger Bahnhof, las personas asistentes podían pagar mil euros por una noche en la plataforma circular expuesta encaramada sobre doce renos castrados, veinticuatro canarios, ocho ratones y dos moscas. Es en 2017, la llamada entonces Elevator Bed, se exhibió en el Centro Botín de Santander, en la que se podía pernoctar por un precio que osciló entre doscientos cincuenta y trescientos cincuenta euros.


			Figura 104. Carsten Höller, Aufzugbett, instalación con elevador de tijera eléctrico, acero, paneles de madera, paneles acrílicos, controles operativos, mobiliario, colchón, sábanas, bombillas,163-443 (altura regulable en) x 542 x 542 cm, 2010.
[image: Una sala de estar  Descripción generada automáticamente con confianza media]
				
			 Fuente: https://www.tba21.org/#item--elevator-bed--561, 2020.


			Además de Emin y Höller, en esta identificación de casa e intimidad, se citan otras propuestas artísticas basadas en la casa y la intimidad. Así se nombra al artista ya fallecido Félix González Torres, quien en 1991, del 20 de febrero y el 18 de marzo, presentó veinticuatro carteles publicitarios con la fotografía en monocromo de una cama para dos personas, deshecha y con las sábanas arrugadas, con la hendidura de dos cabezas en las almohadas y, que estuvieron expuestas por la ciudad de Nueva York. Se trataba de la obra, Untitled (Figura 105), que hablaba tanto de presencia como de ausencia. El discurso de González-Torres estaba en las fronteras de lo público y lo privado con esta imagen en blanco y negro, que contrasta con el paisaje urbano colorido de las diferentes zonas de la ciudad. La obra vuelca la intimidad de una cama al espacio urbano, a la vista de todos; una imagen sin palabras entre el ruido y bullicio, como nos comenta Anne Umland, asistente comisaria de la exposición que se realizó en el MOMA en 1992 con esta obra y escribió en su ensayo para el folleto que acompañaba a la misma:

			Given the vitality of these places, it becomes almost impossible to keep our eyes on the photograph and that is the artist’s intention Yet at the same time as city and image vie for our attention, the urban landscape serves as a colorful foil against which the photograph’s absolute reticence and interiority are starkly revealed377.

			Figura 105. Félix González Torres, Untitled, 24 fotografías a blanco y negro, en carteles publicitarios, Nueva York, 1991.
[image: Imagen que contiene exterior, edificio, hombre, tren. Descripción generada automáticamente]
				
			 Fuente:
    https://www.malba.org.ar/evento/felix-gonzalez-torres-somewhere-owhere/#prettyphoto[group]/6/, 2008.



			Por último, se hace mención de dos artistas que exhiben su intimidad al público: Martha Rosler y Sophie Calle. Rosler piensa que lo público y lo privado mantienen una interdependencia real. Con su obra Library, de 2005 a 2009, la norteamericana hace accesibles al público siete mil volúmenes de los libros de su residencia y estudio en Brooklyn y, de su oficina académica en Nueva Jersey. La artista convierte durante unos meses el espacio expositivo en su espacio privado, como nos señala la Licenciada en Historia de Arte Yolanda Romero, en el catálogo de su exposición La casa, la calle, la cocina: 

			La sala de exposición se convierte por unos meses en la casa de la artista: sus libros anotados, las estanterías que los albergan, incluso algunos efectos personales, se acomodan en el espacio desposeyéndolo por un tiempo de su aura privilegiada como templo del arte y convirtiéndolo en el receptáculo de una acto íntimo y cotidiano: el de la lectura378.

			A continuación Romero habla de la diferencia entre la intimidad que muestra Rosler, que define como un modo de compartir su experiencia compartida, y la diferencia de otros artistas que muestran su intimidad de un modo que califica impúdico. Hay aquí una clara referencia a Tracy Emyn con su obra: My bed (1998). La calificación de Romero de «fácil exhibicionismo» como denomina esta intimidad mostrada en el espacio expositivo, aunque no tan evidente, sí podría hacerse extensible a Everyone I Have Ever Slept With 1963-1995. En todo caso, ambas estrategias artísticas, muestran parte de la intimidad del artista al público.

			Por otra parte, Sophie Calle, durante casi cuarenta años ha expuesto la intimidad al público. Con su exposición Because de 2020 en Fraenkel Gallery, la francesa presenta una serie de fotografías cada una dentro de un marco-caja, cubierto por un fieltro que anuncia inicialmente un texto de por qué sacó esa fotografía. El espectador ha de levantar la cortina y encontrarse con la imagen fotográfica que estaba oculta. Entre ellas, se menciona La coupole, en la que el texto dice:


			
			Because the waiteres upon leaving me their shirts, ties or bowties

			Because it’s the last bill

			Because I’am the last customer

			Because the place will lose its soul

			because of the pangs of sadness379




			Y la fotografía descubre, como si fuera una bandeja encima de la cama, la camisa, corbata, pajaritas, la taza ya vacía del café, un salero, cerillas y tiques. 

			
			
			Tabla 17. Artistas y obras que exponen su intimidad o provocan situaciones íntimas en el público, según se investiga en «Casa e intimidad»
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							ARTISTAS

						
							
							OBRAS

						
							
							AÑOS

						
					

					
							
							Tracy Emin

						
							
							Everyone I Have Ever Slept With 1963–1995

							My bed

						
							
							1995

							1998

						
					

					
							
							Carsten Höller

						
							
							Aufzugbett o Elevator Bed

						
							
							2010

						
					

					
							
							Félix González Torres

						
							
							Untitled

						
							
							1991

						
					

					
							
							Martha Rosler

						
							
							Library

						
							
							2005

						
					

					
							
							Sophie Calle

						
							
							La coupole

							Because

						
							
							2018

							2020

						
					

				
			

			Fuente: elaboración propia.


			Para finalizar el capítulo, se muestra la Cronografía de la investigación 8 (Figura 106) con artistas y creaciones artísticas visuales tratadas hasta aquí, según conceptos creativos, olas feministas y acontecimientos históricos de relevancia.


Cronografía de la investigación 8:«Feminismo y prácticas artísticas visuales sobre la casa», «Casa y forma», «Casa y espacio», «Casa y color», «Casa y objeto», «Casa y acción», «Casa y aislamiento» y «Casa e intimidad»



Figura 106. Violeta Andreu: Cronografía de la investigación 8, en la que se muestran por orden cronológico, los datos obtenidos en «Feminismo y prácticas artísticas visuales sobre la casa», «Casa y forma», «Casa y espacio», «Casa y color», «Casa y objeto», «Casa y acción», «Casa y aislamiento» y «Casa e intimidad» (dibujo vectorial de medidas variables, 2023). Fuente: elaboración propia.
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			9. Casa y mujer

			A continuación, los tres últimos capítulos referidos a conceptos relacionados con la casa en la producción artística visual, se podrían haber observado todos desde el ángulo de la casa y la denuncia. Se ha decidido separarlos en «Casa y mujer», «Casa y denuncia: sin casa» y «Casa y denuncia: violencia y mujer» para enfatizar tres problemas por separado, a modo de prisma y, a su vez, darles una lectura in crescendo380, de aumento de intensidad hacia la segunda parte de nuestra investigación. Se avanza desde «Casa y mujer» y, se habla principalmente de dos enfoques artísticos diferentes: autobiográfico, con Bourgeois; y de denuncia, con la obra de Rosler. Con esta última se da paso a «Casa y denuncia: sin casa», que se centra en la falta de vivienda debida a diferentes motivos: especulación, gentrificación o emigración. Por último, «Casa y denuncia: violencia y mujer», comienza con «Casa y violencia», para terminar centrándose en el grave problema existente con la violencia machista contra la mujer en el domicilio. 

			Se comienza viendo de cerca la identificación de la casa con el cuerpo humano, para continuar de lleno con Casa y mujer. La vivienda, ese objeto con forma, un espacio en el espacio, en la que se habita, en la que puede darse el aislamiento y, donde se desarrolla la intimidad, se funde con la propia persona. Se es espacio, se es casa. El sociólogo estadounidense Richard Sennett, en su libro Carne y piedra, al hablar de la geometría del cuerpo en la Roma de Adriano, señala, al hablar del Panteón, cómo autores especializados se han referido a él como si tuviera columna vertebral y cabeza: «Aunque la geometría es abstracta, algunos autores especializados en arquitectura se han referido a las líneas de la planta central como la “columna vertebral” del edificio y al nicho principal como su “cabeza”»381. Y continúa afirmando que el Panteón produce la sensación de ser una prolongación del cuerpo humano382. Sennett prosigue hablando de cómo Vitruvio en el tercer libro sus Diez Libros de Arquitectura, en «Acerca de la simetría: en los templos y en el cuerpo humano», nos habla de que, dada la proporción de los miembros del cuerpo humano con la estructura global del cuerpo, al construir un edificio, habría que imitarla383. 

			El espacio se produce a través del cuerpo, como afirma el filósofo francés Henri Lefebvre: «A través del cuerpo se percibe, se vive y se produce el espacio»384; la casa y el cuerpo se funden e identifican la una en el otro y viceversa, como explica Pallasmaa: «[…] la casa es metáfora del cuerpo y el cuerpo metáfora de la casa»385. Los arquitectos Francis Chapus e Yves Bayard en colaboración con el escultor Sacha Sosno se valieron de esta metáfora para construir en 2002, la Tête Carrée (Figura 107), la biblioteca de Niza, Francia, consistente en un busto escultórico monumental, de treinta metros de altura, que nace desde el suelo y cuya cabeza es un cubo de catorce metros cuadrados, que crece desde el labio inferior de la cara de dicha cabeza. El edificio escultura no es accesible al público, pero acoge las oficinas de la biblioteca municipal Louis Nucéra.


			Figura 107. Francis Chapus e Yves Bayard [arquitectos] y Sacha Sosno [escultor], La Tête Carrée, biblioteca de Niza, Francia, 2002.
[image: Un hombre en frente de un edifico. Descripción generada automáticamente con confianza baja]
				
			 
  Fuente: 
  
    https://sp.nicetourisme.com/ni-ce/69-la-tete-carree
  , 2020.



			Por otra parte, en 2008, se construyó en los Países Bajos, el Corpus Science Museum, diseñado por Reco Productions International BV, que incorpora al edificio una figura humana sentada de treinta y cinco metros de altura creada por De Ridder. Se trata de un museo que ofrece a los visitantes un recorrido por el cuerpo humano y, no solo el exterior de la construcción consta de una figura humana, sino que por dentro, está hecho para que parezca el interior de un cuerpo humano gigante. De esta manera cada persona del público, a través de un viaje por el cuerpo humano de grandes dimensiones convertido en museo, disfruta de una experiencia con su propio cuerpo que le cambiará su percepción del mismo.

			Se acude nuevamente al escultor Joel Shapiro, investigado en anteriores capítulos, como referencia de la casa con el cuerpo humano, por la claridad de su evolución artística desde la casa hacia este. El desarrollo del pensamiento creativo del artista le conduce hacia formas cada vez más esquemáticas que se dividen y dinamizan, para luego, empezar a moverse inmersas en el espacio expositivo, juntarse y convertirse en una forma humana, un bailarín, Untitled (Dancing Man), de 1981.

			La casa es un eco del cuerpo, las diferentes partes de una vivienda están relacionadas con él, como nos señala Pallasmaa: «Diversas partes de la casa tienen resonancias con el cuerpo humano. Las ventanas son los frágiles ojos de la casa que observan el mundo e inspeccionan a los visitantes»386. La casa construida adopta la forma del cuerpo humano como comenta Bachelard citando las palabras de Jules Michelet al hablar sobre los pájaros en su libro L’oiseau: «Y Michelet nos sugiere la casa construida por el cuerpo tomando su forma desde el interior como una concha, en una intimidad que trabaja íntimamente. Es el interior del nido lo que impone su forma»387.

			Si Shapiro llega al cuerpo humano desde la casa en sus esculturas, los dos ejemplos siguientes constituyen el cuerpo como casa. De este modo, se menciona Domestikator388, de 2015 (Figura 108), un proyecto arquitectónico llevado a cabo por el Atelier Van Lieshout, una obra a gran escala que sirve como tótem, templo y faro. La escultura se recorre por dentro, y alberga esculturas y vídeos, así como un espacio multipropósito equipado con una cama. Simboliza la domesticación, el poder de la humanidad sobre el mundo, entre otras cosas.

			Figura 108. Atelier Van Lieshout, Domestikator, fibra de vídrio, madera y acero, 940 x 390 x 880 cm, 2015.
[image: Casa de madera  Descripción generada automáticamente con confianza media]
				
			 Fuente: https://www.ateliervanlieshout.com/work/domestikator/#gallery-1, 2021.


			La otra obra que se menciona es la escultura monumental de Antony Gormley, quien entre otros premios, recibió el Turner Prize en 1994, y es Royal Academician desde 2003. Sus obras investigan la relación del cuerpo humano con el espacio y, de entre ellas, se selecciona Cave, de 2019 (Figura 109). Cave es un conjunto de cuboides unidos y dispuestos de tal manera que su exterior conforma una figura humana recostada de lado con una rodilla levantada y, uno de sus pies sobresale por la puerta de la sala. Sus dimensiones arquitectónicas llenan por completo la sala de exposición, la Martin Caiger Smith. El público penetra en su interior por una abertura que invita a realizar un recorrido interno de sus prismas de acero, que permiten visualizar dos caras abiertas de los ortoedros, que corresponden a la cabeza y la rodilla. Es el cuerpo como escultura arquitectónica.


			Figura 109. Antony Gormley, Cave, 2019, acero resistete a la intemperie de 8 mm, 1411 x 1137 x 734 cm, vista de la instalación, Royal Academy, 2019.
[image: Imagen que contiene tabla, interior, edificio, silla  Descripción generada automáticamente]
				
			 Fuente: https://www.antonygormley.com/projects/item-view/id/335#p1, 2021.

			Continuamente se interacciona con el contexto espacial. Según Pallasmaa, «Estamos en constante diálogo e interacción con nuestro entorno hasta el punto de que es imposible separar nuestra propia imagen de su contexto espacial y situacional»389. La profesora Carmen González García de la Universidad de Salamanca, afirma que al acotar una persona el espacio para crear su propio lugar, está buscando cómo referirse a su existencia: «La equiparación simbólica de la casa con el cuerpo, […], anima a pensar que en ese proceso de acorralamiento del espacio como lugar singular el sujeto no hace otra cosa que buscar un camino creativo para referirse a su propia experiencia»390. Es decir, hay un gran vínculo entre el contexto espacial, la casa, el cuerpo y la propia experiencia. Además, la interactuación de la experiencia del cuerpo de uno mismo con los espacios urbanos, hace que estos últimos cobren forma, como Sennett explica: «[…] los espacios urbanos cobran forma en buena medida a partir de la manera en que las personas experimentan su cuerpo»391. De alguna manera, también experimentar el interior de un cuerpo humano es como volver al útero materno.

			La identificación de la persona con la casa conduce entonces a la fusión de la casa con la madre, nuestra primera casa. El hogar es una búsqueda, está con la madre, como escribe Gordon Matta-Clark en una carta a la suya donde lo afirma:

			There is something near to human anguish which is the object of our search. Home is search, mother home and the rest, well something that tries to be alone hating itself. I have told myself in less true moments that I never had a real home, but now I understand the confusion. There is a deeply rooted notion that home, the need and search of man, must be a place. The idea of where one’s soul was made continues to be misassociated with a physical material location. In this sense, the wrong one, I never had a home.[…]. By this I mean place has become an orientation in time and not one in space. In any event my home was with you and with you was at 107 west 11th street392. 

			Esta identificación de casa y madre es también la que nos señala Oscar Vladislas de Lubicz-Milosz393, en su poema Insomnie, citado por Bachelard en su Poética del espacio:


			
Je dis ma Mère. Et c’est a vous que je pensé, ô Maison!

			Maison de beaux été obscures de mon enfance394.




			La maternidad de la casa es un tema tratado de modo excelente por Bachelard, la casa como cuna, es ella, en su regazo, donde da comienzo nuestra vida. El filósofo y poeta dice: «Y siempre en nuestros sueños, la casa es una gran cuna. […]. La vida empieza bien, empieza encerrada, protegida, toda tibia en el regazo de una casa»395. La madre es nuestro hogar y el hogar, la casa, es nuestra madre, se trata de una identificación plena. 

			Según lo visto hasta ahora, por una parte se tiene la identificación de la casa con la persona que la habita independientemente de su sexo. Esta identificación con lo humano conduce a pensar en la casa primigenia y, por tanto en el útero materno, la madre: casa-mujer-madre. Finalmente la mujer, aparece vinculada a la casa por ser la persona a quien la sociedad ha recluido en el hogar, la mujer, obligada a ser habitante permanente de la vivienda, madre y cuidadora. Es a quien la sociedad ha encerrado en el interior de la vivienda para que se encargue de su cuidado y el del resto de habitantes de la misma, marido e hijos principalmente, al dictado de unas normas sociales basadas en el concepto de familia heterosexual. Esta relación con la casa de opresión e imposibilidad para relacionarse con el exterior como los varones, ha hecho que muchas artistas partan de ella como reflexión sobre las expectativas sociales estereotipadas y, la tomen como punto de partida de protesta y reivindicación.

			Estas identificaciones casa-mujer han sido utilizadas como recursos creativos por un gran número de artistas. Hoy por hoy, persiste la idea convencional de ver la casa como un espacio femenino. Para este libro, como se ha comentado al comienzo del capítulo, el análisis se centra en dos artistas con aproximaciones diferentes y para ello, se acude nuevamente a Louise Bourgeois y, a Martha Rosler. La primera ya se investigó anteriormente, por la relevancia de su obra unida a la mujer durante toda su producción artística a lo largo de su vida. Su mirada es autobiográfica, relacionando la casa con los recuerdos y con la madre, a quien identifica a su vez, con la araña; y con otros elementos, como es la celda. Por otra parte, gran parte del discurso creativo de Martha Rosler identifica a la mujer con la casa en una esfera de denuncia feminista, a través de interiores domésticos, útiles de cocina, o electrodomésticos.

			En la trayectoria artística de Bourgeois siempre aparece el tema de la casa, poniendo en estrecha relación la arquitectura y la memoria, como ya se vio en el capítulo «Casa y forma», al hablar de The curved House. Identifica el hogar con los recuerdos. Y es que la casa es el primer lugar al que acude la memoria, como señala Frémon: «La casa es el primer escenario de la memoria»396; es la persona misma, como afirma Michelet: «La casa es la persona misma, su forma y su esfuerzo más inmediato; yo diría su padecimiento»397. Bourgeois expresa a través de la casa su padecimiento de infancia al descubrir la relación que mantenían su padre y su cuidadora. Ella misma, su vida, es la casa, la celda, que protege y encierra sus recuerdos; entremezcla los conceptos de identidad y hogar. Ella es su obra.

			Dentro de su simbología también está la araña, para ella la madre, que tejía en el taller que tuvo la familia. La araña produce y engendra un espacio. Según Lefebvre, «La araña produce, segrega, ocupa un espacio y a su manera lo engendra: el espacio de su tela, de sus estrategias y de sus necesidades»398. Ella misma teje su obra y, las celdas, como identificaciones con la memoria y el hogar, son mezcladas con la araña. Todo es ambiguo, pero la identificación de la casa con la madre, protectora y a la vez, tejedora de una tela para capturar a su presa, está presente en su trabajo. Aparece pues la casa-mujer autobiográfica, la casa como identidad y la casa como nido materno, dentro de esa identidad.

			Algunos de sus primeros cuadros y dibujos, de 1945 y 1947, son titulados ya Femme Maison y en ellos ya expresa su interés por la arquitectura, el cuerpo y la memoria. La mujer de su serie Femme Maison, en cuadros y esculturas, aparece con el torso y la cabeza, o solamente la cabeza, sustituidos por una casa. Está semidesnuda y, como ella misma dijo, ella no lo sabe, no sabe si está tratando de esconderse, es más, ocurre lo contrario, que es retratada en el momento que ella cree que se esconde: 

			[…] [Femme Maison] does not know that she is half naked, and she does not know that she is trying to hide. That is to say, she is totally self-defeating because she shows herself at the very moment that she thinks she is hiding399.

			La explicación de la artista resulta contradictoria, como nos dice Frémon que ocurre en la obra de la artista con las imágenes fuertes400.

			Femme Maison apareció como una composición de tinta sobre lino401 en 1947. En esta obra hay un edificio con piernas de mujer y, le salen por la ventana los brazos; en su interior hay unas escaleras y más ventanas acristaladas. Basado en esta obra, se encuentra el fotograbado Femme Maison, fechado en 1984 (Figura 110). Se selecciona la versión dos de dos, realizada con Chine collé402 rosa sobre papel liso tejido. Al igual que el dibujo a tinta original, en él aparece una mujer con el torso y la cabeza convertidas en una casa. La zona del tórax aún guarda la forma orgánica del cuerpo, como si se tratara de una transición a la casa de cuatro pisos con ventanas y tejado que ya aparece a la altura de los pechos. Estos son medianamente visibles, solo dos arcos en el piso bajo del edificio, parece entonces que la transición continuara ahora siendo más arquitectura que carne. Hay escaleras de entrada y una puerta, que juega con la ambigüedad de proteger y estar dentro, de estar encerrada o de estar abierta. Hay ventanas, por las que mirar o ser visto. Los brazos salen visibles: el brazo izquierdo se muestra relajado hacia abajo y, el derecho se supone que sale por una ventana lateral y parece estar saludando, pero la artista desmiente esta idea, según recoge la web del MOMA y, ella misma afirma que la mujer está pidiendo ayuda: «The little hand is trying to call for help»403. Los pies están sobre el suelo, bien asentados, un suelo que corresponde al rectángulo alargado que la encierra de nuevo. La diferencia esencial con la versión primera, es que el fotograbado añade un ombligo404. Richard Sennett recuerda que ya Vitruvio pensaba que el ombligo era el conector de las extremidades: «Vitruvio creía que las piernas y los brazos del cuerpo humano se conectaban entre sí a través del ombligo»405; y como señala el sociólogo estadounidense al hablar de la época romana: «[…] el ombligo era una señal del nacimiento de enorme carga emocional»406, a lo que hay que añadir que sigue teniendo esa carga emocional, y eso, parece unir más esta Femme Maison a Bourgeois que las anteriores versiones.

			La tonalidad rosa de esta versión del fotograbado, se piensa que se trata más de un rojo diluido, dada la importancia que la artista le daba al color rojo407, como en el caso de la serie de aguatintas Le Matin Rouge donde el rojo aparece saturado y a veces diluido. La obra está firmada a lápiz por la artista en el margen inferior derecho y tiene escrito en el margen izquierdo: «To Heresies. 84». Se conocen siete impresiones de la versión dos y, esta no está numerada.

			Heresies Collective, fue un grupo de arte feminista creado a mediados de los años setenta en Nueva York que produjo la publicación Heresies: A feminist publication on art and politics. Que se mantuvo durante más de quince años. No se sabe bien porqué esta impresión tiene esta inscripción, aunque sí se conoce que Bourgeois participó en actividades feministas en ese tiempo, como indican en el MOMA: «Conversations with former Heresies members have not shed any light on the reason for the inscription, although Bourgeois was an active participant in feminist activities during this period»408.

			Otras versiones posteriores de Femme Maison se realizan como esculturas en mármol o tejidas, con la casa sobre el vientre, o la casa atravesada por una mujer que solo muestra su cabeza y piernas.

			
Figura 110. Louise Bourgeois, Femme Maison [versión 2/2], fotograbado, plancha: 25,6 x 11,2 cm; hoja: 49 x 38 cm, 1984.
[image: Un dibujo de una persona  Descripción generada automáticamente con confianza baja]
				
			 Fuente: https://www.moma.org/s/lb/collection_lb/objbytheme/objbytheme_themeid-2033798_sov_page-363.html, 2020.


			Se señala, por la identificación de arquitectura y mujer y, cierta similitud con Femme Maison de Bourgeois, la obra Walking House de Laurie Simmons, de 1989 (Figura 111). En ella aparece una casa amplia, de clase media alta a la que le salen dos piernas de mujer. Según Isabelle Henricot en la revista ParisArtnow, es la casa que representa el éxito social de la clase media la que se traga a los individuos, concretamente a la mujer:

			personnalise la maison suburbaine américaine, idéal de la classe moyenne dont elle est supposée refléter la réussite sociale, objet iconique d’une société de consommation qui finit par avaler les individus409.


			Figura 111. Laurie Simmons, Walking house, 1989.
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			 Fuente: http://www.parisartnow.com/women-house-la-maison-prison-ou-lieu-dinspiration/laurie-simmons-walking-house-maison-ambulante-1989/, 2020.


			Tras investigar a Bourgeois en «Casa y mujer», el análisis se centra en la norteamericana Martha Rosler (1943), quien ha mantenido siempre en su trabajo la materia de género, aunque ha añadido diferentes preocupaciones relativas a la casa, la vivienda, la ocupación del espacio público, la especulación sobre las viviendas en determinados barrios (la gentrificación) y los lugares de tránsito. La identificación de la casa con la mujer en su producción artística queda señalada por ella misma al afirmar que su tema principal es el encadenamiento entre el lugar y el cuerpo y, con frecuencia el de la mujer:

			si410 tuviera que definir el material temático que ha impulsado mi obra, […], diría que mi tema principal es el encadenamiento entre «lugar» y «cuerpo» (a menudo el cuerpo de la mujer) y su relación con los discursos del poder y del conocimiento411.

			Uno de los temas tratados por Rosler entonces, es la casa, como espacio privado y, en concreto, la cocina; y relaciona este espacio jerarquizado con las obligaciones de la mujer, que la oprime, reduce y limita, como Romero explica: 

			[…] la casa como paradigma, lugar de refugio de la familia y reflejo de entramados sociales, roles, jerarquías; y por último la cocina. Espacio ocupado tradicionalmente por la mujer, que padece sus constricciones y obligaciones, y lugar de elaboración de la comida412. 

			Para Rosler, la casa va más allá de ser un refugio para la familia frente a los peligros del exterior, es una trama de relaciones sociales, de poder y de jerarquías de género, como Juan Vicente Aliaga señala:

			La casa, escrutada y deconstruida desde postulados feministas, no es un simple habitáculo que sirve de refugio de la familia frente a los peligros externos; […] [es] un entramado de relaciones sociales, de poder, de roles de género, de jerarquías, de contratos413.

			Las obras de Rosler aparentemente tratan sobre temas cotidianos, como la vivienda, pero siempre desde un enfoque feminista. Su obra Semiotics of the Kitchen, de 1975 (Figura 112), es una obra en vídeo en blanco y negro de una performance donde aparece Martha Rosler seria, con un delantal y va cogiendo utensilios de la cocina que nombra por orden alfabético y reemplaza el significado doméstico de los utensilios de cocina con un léxico personal de rabia, frustración, como la artista escribe: «anti-Julia414 Child replaces the domesticated ‘meaning’ of kitchen tools with a lexicon rage and frustration»415. De esta manera, la mujer pone nombre a su propia opresión, que la artista ubica en el espacio cocina, tradicionalmente asociado a la mujer, como señala Aliaga:

			[…] en obras como el vídeo Semiotics of the Kitchen (Semiótica de la cocina, 1975), Rosler pone en solfa la sujeción de la mujer al espacio donde se prepara la comida, tradicionalmente asociado a lo femenino416.


			Figura 112. Martha Rosler, Semiotics of the Kitchen, vídeo Betacam SP y DVD, blanco y negro, sonido, 6’09’’, 1975.
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			 Fuente: https://publicdelivery.org/martha-rosler-kitchen-semiotics/, 2020.


			La obra tiene cierta ironía y está llevada a cabo con teatralidad; refleja la posición de la mujer en el patriarcado y, mediante el humor, hace una parodia de los programas de cocina para adentrarse en los roles femeninos tradicionales, como la conservadora Lina Džuverović nos dice:

			Her widely seen video work Semiotics of the Kitchen 1975, reflecting her longstanding interest in the position of the female subject within patriarchy, uses humour in this parody of cooking shows to address the implications of traditional female roles417.

			Sus fotomontajes suelen ser interiores domésticos habitados por mujeres que realizan trabajos domésticos o de reproducción, expresado por la propia Rosler:

			The photomontages I’ve been discussing generally show domestic interiors, often inhabit by women, and present the home as in effect an unacknowledged militarized space presided over or inhabited by female denizens who do the work of domestic maintenance and reproduction under the masquerade of decorative objects or bedroom appliances, or of delighted consumers who somewhat contradictorily also identify as service providers418.

			Y yendo más allá de la habitabilidad del espacio doméstico de Rosler, se llega incluso a la identificación de la mujer con el mismo. Es el caso de las dos artistas que se mencionan para finalizar este capítulo sobre la casa y la mujer: Francesca Woodman y Eija-Liisa Ahtila. Como afirma Arnaud: «Je suis l’espace oú je suis»419 y esto ha servido como estrategia creativa para artistas, como en las series fotográficas de la norteamericana Francesca Woodman, en las que aparece ella misma fundiéndose con una casa. Parece que las paredes y los objetos de esas habitaciones se apoderaran de su cuerpo y al revés, ella se identifica con ese espacio ocultándose en él o siendo parte del mismo. La casa no solo aparece como una extensión de su persona sino que, parece que fuera su escondite y a su vez, la engulle. Así ocurre en, House #4, Providence, Rhode Island420, (1975-1976) (Figura 113), en la que ella está sentada y camuflada con el frontal de la chimenea de la casa.


			Figura 113. Francesca Woodman, House #4, Providence, Rhode Island, fotografía a blanco y negro, gelatina de plata, 20.3 × 25.4 cm, 1975-1976, 2001.
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			 Fuente: http://www.parisartnow.com/women-house-la-maison-prison-ou-lieu-dinspiration/, 2017.


			Se nombran otras obras fotográficas de la artista como Untitled, Providence, Rhode Island (1975-1978/1997), en la que aparece con medio cuerpo recostado dentro de un mueble vacío; y Space2, Providence, Rhode Island, (1975-1976/2000-2001), en la que su cuerpo desnudo se funde camuflado entre el papel de una pared del interior de una casa. Todas ellas autorretratos intimistas en blanco y negro, en los que se identifica con el interior de la vivienda.

			Del mismo modo, partiendo de la identificación de la mujer y la casa, trabaja la artista finlandesa Eija-Liisa Ahtila en su obra Talo421 de 2002 (Figura 114), una instalación que cuenta con tres proyecciones con sonido, en la que describe a una chica que se ha identificado absolutamente con una casa. Como comenta Smith en su libro ¿Qué es el arte contemporáneo? Ahtila, trae a la memoria la casa como si esta fuera otra persona y ella misma otra cosa422.


			Figura 114. Eija-Lisa Ahtila, Talo, vídeo instalación, película S-16 mm transferida a DVD sincronizada en tres pantallas formato 16:9, color, sonido DD 5.1, 0h 14m 0s, bucle 4x14 m + créditos, 2002.
[image: Un grupo de personas frente a una televisión encendida. Descripción generada automáticamente con confianza media]
				
			 Fuente: http://fundacionhelgadealvear.es/catalogo/talo-the-house/, 2021.


			Según se lee en la web de Art Institute Chicago, la película empieza con la llegada de una mujer conduciendo a una casa en el bosque. Hay ángulos fijos de cámaras que van ofreciendo diferentes puntos de vista. La artista empieza a describir el interior de la casa y los alrededores. Ella empieza a oír voces, y la percepción de su entorno se desintegra. La finlandesa lo describe al espectador diciendo: 

			Everything is now simultaneous, here, being. Nothing happens before or after. Things don’t have causes. Things that occur no longer shed light on the past. Time is random and spaces have become overlapping. No place is just one anymore423.

			Esta distorsión perceptual de la mujer, termina con la ruptura de los límites espaciales y temporales, quedándose sola en su hogar, cada vez más sombrío, que se funde con la oscuridad del espacio expositivo.


			
			
			Tabla 18. Artistas y obras, arquitectónicas y esculturas, que identifican la casa y el cuerpo humano
				
					
					
					
				
				
					
							
							IDENTIFICACIÓN DE LA CASA Y EL CUERPO HUMANO

						
					

					
							
							ARQUITECTOS Y ARTISTAS

						
							
							OBRAS

						
							
							AÑOS

						
					

					
							
							Francis Chapus e Yves Bayard (arquitectos) Sacha Sosno (escultor)

						
							
							Tête Carrée

						
							
							2002

						
					

					
							
							Reco Productions International BV (diseño) De Ridder (creación)

						
							
							Corpus Science Museum

						
							
							2008

						
					

					
							
							Joel Shapiro

						
							
							Untitled (Dancing Man)

						
							
							1981

						
					

					
							
							Atelier Van Lieshout

						
							
							Domestikator

						
							
							2015

						
					

					
							
							Antony Gormley

						
							
							Cave

						
							
							2019

						
					

				
			

			Fuente: elaboración propia.


			
			
			Tabla 19. Artistas y obras que identifican a la mujer con la casa, según se investiga en «Casa y mujer»
				
					
					
					
					
				
				
					
							
							CASA Y MUJER

						
					

					
							
							RELACIÓN DE LA MUJER CON LA CASA

						
							
							ARTISTAS

						
							
							OBRAS

						
							
							AÑOS

						
					

					
							
							Se identifica mujer y arquitectura

						
							
							Louise Bourgeois

						
							
							Femme Maison

						
							
							1984

						
					

					
							
							Laurie Simmons

						
							
							Walking House

						
							
							1989

						
					

					
							
							Denuncia del rol de la mujer a través de utensilios de cocina

						
							
							Martha Rosler

						
							
							Semiotics of the Kitchen

						
							
							1975

						
					

					
							
							La mujer se funde con el interior de la casa

						
							
							Francesca Woodman

						
							
							House #4*, Providence, Rhode Island

							Space2, Providence, Rhode Island Untitled, Providence, Rhode Islan

						
							
							1975/1976

							1975-1976/

							2000-2001

							1975-1978/

							1997

						
					

					
							
							La mujer se identifica absolutamente con la casa

						
							
							Eija-Liisa Ahtila

						
							
							Talo

						
							
							2002

						
					

				
			

			Artistas y obras que identifican a la mujer con la casa, bien a través de la arquitectura, para denunciar el rol de la mujer en los hogares y en la sociedad, o por identificación plena con el edificio o la vivienda, según se investiga en «Casa y mujer»

			* Como ya se aclaró con anterioridad, el título y la fecha corresponden la información de la web del Museum of Contemporary Art Chicago (MCA). Las otras dos fotografías de Woodman corresponden a la información que proporciona Isabelle Henricot en ParisArtNow.

			Fuente: elaboración propia.


			Se muestra a continuación, la Cronografía de la investigación 9 (Figura 115) con artistas y creaciones artísticas visuales tratadas hasta este capítulo, según los conceptos creativos, olas feministas y acontecimientos históricos relevantes.


Cronografía de la investigación 9: «Feminismo y prácticas artísticas visuales sobre la casa», «Casa y forma», «Casa y espacio», «Casa y color», «Casa y objeto», «Casa y acción», «Casa y aislamiento», «Casa e intimidad» y «Casa y mujer»



Figura 115. Violeta Andreu: Cronografía de la investigación 9, en la que se muestran por orden cronológico, los datos obtenidos en «Feminismo y prácticas artísticas visuales sobre la casa», «Casa y forma», «Casa y espacio», «Casa y color», «Casa y objeto», «Casa y acción», «Casa y aislamiento», «Casa e intimidad» y «Casa y mujer» (dibujo vectorial de medidas variables, 2023). Fuente: elaboración propia.
[image: ]


			10. Casa y denuncia: sin casa

			Prosigue la investigación dentro del segundo bloque de conceptos que ya se anunciaron al comienzo del capítulo «La casa en la creación artística visual», los que implican la habitabilidad de la casa. En este caso la creatividad artística se centra en denunciar injusticias sociales ante los problemas de la vivienda referidos a no tener hogar. Las causas de este hecho pueden ser la especulación, la gentrificación y, el abandono obligado de la vivienda por parte de los emigrantes, además de las personas que quedan de modo permanente sin hogar. De un modo u otro, la falta de domicilio genera una tremenda inestabilidad, que conduce a la búsqueda de un hogar propio y en definitiva, te separa del resto de la comunidad, como afirma la artista Jana Leo:

			The house as an icon of «home» negatively affects those without one, who find themselves without the stability of a residence while it burdens them with a deep feeling of detachment. The «house-less» are trapped by the idea of «home:»[sic] shackled by an ideology that equates them with homelessness, in constant search for a «home of their own» and separate from any community424.

			El tema es profundo y extenso y en él tienen cabida Hans Haacke y Teresa Margolles, quien a su vez sirve de puente para continuar hablando de la violencia. Hans Haacke interesado en sistemas sociales y políticos, investiga para visibilizar y trabaja sobre el contexto. Margolles denuncia siempre la violencia y, en este caso, se centra en las miles de viviendas vacías que han sido abandonadas por incumplimiento de promesas, que implica que miles de familias se quedan sin hogar. 

			Haacke, nacido en Colonia, Alemania, en 1936, vive y trabaja en Nueva York. Su obra se centra inicialmente en sistemas y procesos, para después interesarse más por las estructuras socio-políticas y la propia política del arte. Haacke critica el uso comercial que se ha hecho del arte y del artista y, es uno de los máximos representantes de la llamada crítica institucional de finales de los años sesenta. 

			Una de sus obras más famosas es Shapolsky et al Manhattan Real Estate Holdings, A Real Time-Social System as of May 1, 1971, 1971, con la que documenta la propiedad y control del espacio urbano. En ella narra las actividades fraudulentas de uno de los mayores propietarios de barrios marginales de Nueva York. El artista expone documentación sobre las transacciones inmobiliarias: fotografías, gráficos y textos que obtuvo de los registros públicos de la oficina del área metropolitana de esa ciudad, y los presentó de un modo neutral. Figuraban como propietarias unas setenta empresas que, vendían y negociaban hipotecas entre ellas, con ventajas fiscales y ocultación de la propiedad de estos inmuebles. Su inauguración fue cancelada por el propio Museo Guggenheim de Nueva York. 

			Otro proyecto que se destaca es Castillos en el aire (Figuras 116, 117 y 118), que formó parte de la exposición de igual nombre, que tuvo lugar en 2012, en el Museo Nacional Centro de Arte Reina Sofía de Madrid, comisariada por Manuel Borja-Villel, entonces director del museo. La exposición se dividió en dos partes relacionadas entre sí: una con obras realizadas entre 1967 y 2011 y otra, con el proyecto realizado para la ocasión Castillos en el aire. Para realizar esta obra, el artista investigó, un año antes, la periferia de la ciudad, donde conoció el Ensanche de Vallecas y la Gran Vía del Sureste. Allí se encontró con una serie de construcciones abandonadas de edificios sin terminar; y descubrió que se conservaban los nombres de las calles formadas entre estos esqueletos urbanos, que correspondían a nombres de movimientos pictóricos como «Arte conceptual» o «Arte Pop». Como él mismo cuenta: «There were empty skeletons and ruins. And when we looked at the map to find our way back, we discovered that the street names were the names of the art styles of the twenty century»425. Para el título de la obra, intervino también el hecho de que se vieran dos torres inacabadas que parecían ser torres de un castillo. La investigación dio como resultado una serie de obras que se extendieron en dos salas del museo. En una pared se proyectaban imágenes del Ensanche grabadas por el artista desde una furgoneta a ritmo de paseo. Una serie de fotografías del lugar realizadas por él estaban colgadas de una cuerda con pinzas de la ropa. Y en otro espacio, hacía referencia a los nombres de la calles con obras de otros autores, como por ejemplo, una obra de Warhol en la calle de «Arte Pop»; una obra de Antonio López en la calle «Arte Figurativo»… etc.

			Figura 116. Hans Haacke, Castillos en el aire, Ensanche de Vallecas, av. de Valdeculebras entre calle del Arte Conceptual y av. del Cerro Molino, parcela 5:39 O, Madrid, 2012.
[image: Casa de madera en el campo  Descripción generada automáticamente con confianza baja]
				
			 Fuente: https://radio.museoreinasofia.es/hans-haacke, 2020.


			Figura 117. Hans Haacke, Castillos en el aire, Ensanche de Vallecas, av. de Valdeculebras entre calle del Arte Conceptual y la calle del Arte Figurativo, parcela 5.46, Madrid, 2012.
[image: Banca de madera en una ciudad. Descripción generada automáticamente]
				
			 Fuente: https://radio.museoreinasofia.es/hans-haacke, 2020.



			Figura 118. Hans Haacke, Castillos en el aire, Ensanche de Vallecas, av. de Valdeculebras con calle del Arte Conceptual, parcela 5.46.3, Madrid, 2012.
[image: Un muelle de madera. Descripción generada automáticamente]
				
			 Fuente: https://radio.museoreinasofia.es/hans-haacke, 2020.

			Para hablar de la casa unida a la denuncia, junto a Haacke se ha seleccionado a la artista conceptual y médica forense mexicana Teresa Margolles (1963). Margolles nace en Sinaloa, centro del narcotráfico y el crimen organizado; centra su obra en denunciar la violencia mexicana, para posicionarla en el debate público, pero es incluida en el capítulo «Casa y denuncia: sin casa», por su obra La promesa, de 2012 (Figura 119). La mexicana reflexiona sobre la migración interna procedente del sur del país hacia Ciudad Juárez y, los barrios deshabitados en esta ciudad. Para esta obra, la artista parte de la investigación sobre la emigración y las viviendas abandonadas y, su denuncia se lleva a cabo tomando los restos de una vivienda demolida y construyendo un muro con ellos: tantos miles de viviendas vacías como consecuencia de las promesas incumplidas. 

			Figura 119. Teresa Margolles, La promesa, bloque escultórico hecho de restos de una casa demolida de Ciudad Juárez, México, 22 toneladas de escombros, dimensiones variables, 2012.
[image: Un hombre saltando en patineta. Descripción generada automáticamente]
				
			 Fuente: https://macm.org/en/exhibitions/teresa-margolles-mundos/, 2017.


			Ciudad Juárez se había convertido en un lugar de oportunidades con la llegada de las maquiladoras y, migrantes de todo el país llegan allí en busca de un cambio en sus vidas, con la expectativa de crear un futuro mejor. Pero pronto abandonaron sus hogares huyendo de la violencia; quedaron así más de ciento quince mil viviendas abandonadas y deshabitadas. Una de estas viviendas fue demolida y triturada en 2012 y, estos restos fueron llevados por tierra a Ciudad de México, una ruta que simboliza el movimiento migratorio mexicano, para ser expuestos en el museo una vez compactados en un muro. Cada uno de los días que se expuso, un grupo de voluntarios desplazó los restos en la exposición. 

			En este punto de denuncia, además de Haacke y Marolles, se considera de importancia mencionar otras creaciones artísticas. De este modo se ha de acudir nuevamente a Martha Rosler, ya que gran parte de su obra se centra denunciar la gentrificación y la política inmobiliaria, reuniendo comunidades diversas o interviniendo en los medios. Su trabajo se mueve en dos líneas de denuncia, como nos comenta Alan Gilbert al entrevistarla para el catálogo de la exposición Martha Rosler: la casa, la calle, la cocina426: por una parte la que se centra en el activismo de una comunidad y por otra, la que se centra en la intervención en los medios. El proyecto If You Lived Here…, constó de una serie de exposiciones y actos públicos que llevó a cabo en 1989, con la que denuncia el derecho a la vivienda, las personas sin hogar y, la planificación urbanística en Nueva York y en otros lugares. En ella reunió a activistas defensores de los sin techo, arquitectos, urbanistas, artistas y académicos, como ella misma comenta:

			In If You Lived Here… various interlocking communities were brought together, including grassroots housing activists and people advocating for homeless individuals and families, architects and urban planners, academics, and the communities of New York City artists, media makers, poets, and writers, some of whom are rarely called to mind by the term «community»427.

			El proyecto Housing is a Human Right (Figura 120), es un proyecto realizado en 1989, una animación de mensajes y dibujos que detalla los recortes en la construcción de viviendas para personas de bajos ingresos financiados con fondos federales en los Estados Unidos. Con este nombre, Rosler realizó para The New Foundation Seattle, un proyecto posterior que contó con multiples exposiciones y, dio comienzo en enero de 2016 hasta enero de 2017, con la inauguración de If You Lived Here Still: Home Front, título que adopta de la animación que realizó en 1989 en Times Square de Nueva York, señalando el aumento de las personas sin techo en el país. En esta exposición incluyó la obra If You Lived Here… de 1989, junto con nuevos materiales que Rosler había recopilado. Tres exposiciones formaron parte de If You Lived Here…: Home Front, centrada en las luchas de los inquilinos y en la gentrificación; Homeless: The Street and Other Venues, sobre la carencia de vivienda; y City: Visions and Revisions, que trató sobre la planificación urbana y soluciones reales y fantasiosas, como nos comentan en la web de la plataforma editorial y archivo E-flux428. De nuevo su trabajo implicó a artistas, arquitectos, cineastas, escritores, poetas, escritores, personas sin hogar, ocupantes ilegales, grupos comunitarios, escolares y otros, para que los ciudadanos reaccionen y reflexionen. La obra de Rosler es transversal y participativa, como explica E-flux: «It took a radical approach toward art and institutions of that time, in a mode that might be called cross-disciplinary and “participatory”»429.


			Figura 120. Martha Rosler, Housing is a Human Right, proyecto del Public Art Fund, Time Square Spectacolor, Nueva York, 1989.
[image: Un letrero de color blanco  Descripción generada automáticamente con confianza media]
				
			 Fuente: https://www.e-flux.com/announcements/7265/martha-rosler-housing-is-a-human-right/, 2020.


			Para finalizar este capítulo se menciona a Liam Gillick y su trabajo de investigación con la obra Pain in a Building de 1999. La obra, como explica Smith, se compone de una serie de fotografías tomadas en Thamesmead430, que muestran la degradación de un plan de viviendas sociales a diez y ocho kilómetros de Londres sobre el tramo sur del río Támesis, que se construyó en los años sesenta, para solventar las necesidades de habitabilidad masiva431. 

			
			
			Tabla 20. Artistas y obras que denuncian problemas con las viviendas que conducen a no tener casa, según se investiga en «Casa y denuncia: sin casa»
				
					
					
					
					
				
				
					
							
							CASA Y DENUNCIA: SIN CASA

						
					

					
							
							TEMA CONCRETO RELACIONADO CON LA DENUNCIA

						
							
							ARTISTAS

						
							
							OBRAS

						
							
							AÑOS

						
					

					
							
							Actividades fraudulentas, proyectos inmobiliarios abandonados a la mitad.

						
							
							Hans Haacke

						
							
							Shapolsky et al Manhattan Real Estate Holdings, a Real Time Social System as of May 1, 1971, 1971

							Castillos en el aire

						
							
							1971

							2012

						
					

					
							
							Liam Gillick

						
							
							Pain in a Building

						
							
							1999

						
					

					
							
							Promesa incumplida que conduce al abandono de la vivienda

						
							
							Teresa Margolles

						
							
							La promesa

						
							
							2012

						
					

					
							
							Luchas de inquilinos y gentrificación, carencia de vivienda, planificación urbana

						
							
							Martha Rosler

						
							
							If You Lived Here

							Housing is a Human Rigth

							Housing is a Human Rigth [Proyecto]

						
							
							1989

							1989

							2016

						
					

				
			

			Fuente: elaboración propia.


			Se muestra, a continuación, la Cronografía de la investigación 10 (Figura 121) con artistas y creaciones artísticas visuales tratadas desde el inicio del libro, según los conceptos creativos, olas feministas y acontecimientos históricos relevantes.


			Cronografía de la investigación 10:
«Feminismo y prácticas artísticas visuales sobre la casa», «Casa y forma», «Casa y espacio», «Casa y color», «Casa y objeto», «Casa y acción», «Casa y aislamiento», «Casa e intimidad», «Casa y mujer» y «Casa y denuncia: sin casa»



Figura 121. Violeta Andreu: Cronografía de la investigación 10, en la que se muestran por orden cronológico, los datos obtenidos en «Feminismo y prácticas artísticas visuales sobre la casa», «Casa y forma», «Casa y espacio», «Casa y color», «Casa y objeto», «Casa y acción», «Casa y aislamiento», «Casa e intimidad», «Casa y mujer» y «Casa y denuncia: sin casa» (dibujo vectorial de medidas variables, 2023). Fuente: elaboración propia.
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			11. Casa y denuncia: violencia y mujer 

			Finalmente se llega al último capítulo dedicado a la identificación de la casa con un concepto creativo, en esta ocasión, nuestro estudio se enfoca en la denuncia de la violencia y en la violencia contra la mujer. Al hablar de casa y violencia se hace referencia a la violencia que se manifiesta según diferentes conflictos sociales que, bien repercuten en el ámbito de la vivienda como parte integrada en el Estado, como son los referidos a la guerra, el terrorismo de Estado, o de grupos criminales; o bien, se dan dentro del ámbito privado del domicilio, como la violencia machista contra la mujer. La violencia se manifiesta de otras múltiples formas, como por ejemplo el genocidio, el terrorismo o la esclavitud; y también podemos hablar de violencia económica. Este libro se centra en la que se relaciona directamente con el ámbito doméstico, que es la que interesa en esta investigación432.

			Al hablar de la violencia que se desarrolla dentro de la vivienda, se señalan algunos puntos: el lugar en sí –en nuestro caso, la casa–, no otorga a la violencia que se desarrolla bajo su techo un nombre específico. Es decir, la violencia doméstica hace referencia a aquella que se desarrolla entre miembros de un grupo familiar, sin incluir la llevada a cabo contra la mujer por su cónyuge, independientemente de si se desarrolla dentro o fuera de la vivienda; por otra parte, en el domicilio puede existir violencia contra la mujer como la violencia de género433, que es independiente de que esta se desarrolle en la vivienda o no y, que es la que sucede cuando el marido, exmarido, novio o exnovio, agrede a la mujer con la que mantiene o mantuvo una relación. También puede existir violencia contra la mujer como violencia sexual, una agresión sexual cometida por alguien desconocido que no pertenece al círculo de las personas que se denominan familia, que al llevarse a cabo dentro de la vivienda, entraría también en otro tipo de delitos434.

			Del mismo modo, se indica que la violencia de género manifiesta discriminación dada la situación de desigualdad entre varones y mujeres. Así lo explica la profesora y directora de la Unidad de Igualdad de la Universidad Complutense Magdalena Suárez Ojeda: «La violencia de género es una manifestación de discriminación dada la situación de desigualdad entre ambos sexos, en la que se pone de relieve el abuso de poder que los hombres ejercen sobre las mujeres […]»435. Y continúa señalando manifestaciones básicas de la violencia entre las que se encuentra la violencia física con resultado de muerte o violaciones y, el acoso sexual o moral en las relaciones de familia436.

			Así mismo, hay que especificar que el concepto de familia se ha modificado y por familia, actualmente se puede encontrar desde la monoparental, al grupo de amigos que para una persona son importantes y conforman su familia, parejas homosexuales, o cualquier tipo de grupo que se consideren como tal. 

			Por otra parte, la violencia en sí, implica tanto el uso de la fuerza física, como las amenazas, e implica graves consecuencias en una persona, un grupo o una comunidad como así lo refiere la OMS, que define la violencia desde el punto de vista de la salud humana:

			El uso deliberado de la fuerza física o el poder, ya sea en grado de amenaza o efectivo, contra uno mismo, otra persona o grupo o comunidad, que cause o tenga muchas posibilidades de causar lesiones, muerte, daños psicológicos, trastornos del desarrollo o privaciones437.

			En la definición que la ONU hace de la violencia contra la mujer, este libro se centra en la que se desarrolla en la vida privada:

			Las Naciones Unidas definen la violencia contra la mujer como «todo acto de violencia de género que resulte, o pueda tener como resultado un daño físico, sexual o psicológico para la mujer, inclusive las amenazas de tales actos, la coacción o la privación arbitraria de libertad, tanto si se producen en la vida pública como en la privada»438.

			La función que cumplen las personas que se expresan mediante el arte visual a la hora de abordar el tema de la violencia, es una función de denuncia desde la producción artística, sacarla del ámbito privado y hacerla pública, fomentando la toma de conciencia del grave problema que supone contra las mujeres y contra toda la sociedad. El feminismo se ha apoyado en el arte para hacer pública la situación de las mujeres, como señalan la catedrática Fernández Cao y Beteta Martín:

			La utilización del arte como un medio de denuncia se ha sucedido durante décadas y el movimiento feminista se ha apoyado, casi desde sus inicios, en el ámbito de la creación artística para plantear públicamente la situación de las mujeres439. 

			Se indica que el hecho de promover la conciencia sobre la violencia corresponde a la práctica recomendada en la Campaña Mundial de Prevención de la Violencia de la OMS (2012-2020), como señala en su web: 

			La Campaña Mundial de Prevención de la Violencia tiene por objetivo poner en práctica las recomendaciones del Informe mundial sobre la violencia y la salud, fomentando la toma de conciencia sobre el problema de la violencia, resaltando la función decisiva que puede desempeñar la salud pública para abordar sus causas y consecuencias, y fomentando la prevención440.

			Como se señaló con anterioridad, se considera necesario separar en tres capítulos diferentes «Casa y mujer», «Casa y denuncia: sin casa» y «Casa y denuncia: violencia y mujer», dada la relevancia de los tres temas. Se comienza en «Casa y denuncia: violencia y mujer» centrando el tema de la violencia y la casa; para pasar a continuación, a la violencia contra la mujer en la vivienda.

			En este capítulo se han seleccionado distintas aproximaciones artísticas a la violencia según las obras elegidas de cuatro mujeres: las dos primeras responden a la denuncia de la violencia relacionada con la casa, bien por violencia de Estado, por la política del país, el narcotráfico o por conflicto bélico; las obras de las otras dos, están basadas en la violencia contra la mujer en la vivienda, por el cónyuge en un caso y, por un desconocido en el otro. De esta suerte se cuenta con Doris Salcedo, que denuncia la violencia motivada por la política de su país y materializa el dolor de otros; Zena El Khalil, cuya obra denuncia la Guerra del Líbano y cómo afectó a la casa de sus padres; Donna Ferrato, quien denuncia la violencia machista intrafamiliar, la violencia machista conyugal; y Jana Leo, que hace pública la violencia machista por un desconocido en su domicilio, la violencia no conyugal. Ferrato se expresa denunciando a la mujer como víctima, y en el discurso de Leo, es ella misma la agredida441. El título de este capítulo «Casa y denuncia: violencia y mujer», engloba a las cuatro artistas.

			La primera artista citada, Doris Salcedo, nació en Colombia en 1958 y, es a través de la escultura y la instalación como da forma a su obra respondiendo a la situación política de su país. Su trabajo une belleza y dignidad a través de la forma artística y, ella misma suele describirse como una escultora al servicio de las víctimas, realizando lo que llama una poética del duelo442.

			Para sus creaciones se sirve de objetos cotidianos y personales de las víctimas, como la agencia EFE explica: «La escultora emplea materiales cotidianos y objetos personales que con frecuencia se tornan siniestros para evocar la ausencia de aquellos con quienes se relacionan, o a quien pertenecieron: desaparecidos, refugiados, asesinados, olvidados…»443. En la serie La casa viuda, de 1992 a 1995, objetos domésticos como muebles, puertas y, textiles y ropas usadas, evocan la pérdida de sus hogares y la carencia por tanto, de sus refugios, están relacionadas directamente con la tragedia, como nos dicen en White Cube:

			Her early sculptures and installations, such as La Casa Viuda (1992-1995), combined domestic furniture with textiles and clothing. Salcedo derived her materials from research into Colombia’s recent political history, so these belongings, imbued with the patina of use, were directly linked to personal and political tragedy444.

			Esta serie surgió tras entrevistar la artista a mujeres de zonas rurales colombianas que habían sido obligadas a abandonar sus casas445, como el Museo de Chicago señala:

			Salcedo’s interviews with displaced rural Colombian women forced out of their homes in search of safety resulted in the series La Casa Viuda. Doors without buildings, unmoored from their foundations, evoke the loss of home and lack of shelter that these familieswere forced to endure446.

			La instalación site-specific, Untitled, realizada en 2003 (Figura 122) en la VIII Bienal de Estambul, consistió en rellenar con aproximadamente mil seiscientas sillas de madera447 el vacío existente entre dos edificios448, al no existir ya la casa que había en medio y de la que aún quedaban vestigios en los muros de las dos contiguas. En esta obra visualiza la violencia acumulando este número ingente de sillas ya usadas y que fueron parte de otros hogares, para llenar el vacío que queda tras el sufrimiento y la violencia de la guerra. Construye en el lugar de una vivienda destruida y transforma el espacio que en otro tiempo fue doméstico449. 

			Figura 122. Doris Salcedo, Untitled, 1600 sillas de madera, proyecto público efímero, VIII Bienal Internacional de Estambul, aprox. 1010 x 6,1 x 610 cm, 2003.
[image: Imagen que contiene edificio, exterior, frente, ladrillo. Descripción generada automáticamente]
				
			 Fuente: https://mcachicago.org/Publications/Blog/2015/3/Doris-Salcedo-Featured-On-WTTW, 2020.


			Según la revista Mundos de Arte Universes in Universe, la artista hizo referencia a judíos y griegos que fueron expulsados de sus casas450; aunque en otras fuentes como en el Diario Mundiario, el filósofo Jesús Millán Muñoz, afirma que es una elegía a los desastres de la guerra, e incluso la ve como una nueva interpretación de Los desastres de la guerra de Goya, o del Guernica de Picasso:

			Se ha interpretado como una especie de alegoría o elegía de la guerra, de los desastres de la guerra, y sus consecuencias en ciudades y personas y sociedades. Podría ser una especie de nueva interpretación de Los desastres de la guerra de Goya, o de Guernica de Picasso451.

			La segunda artista tratada en este capítulo es Zena El Khalil, libanesa, nacida en Londres en 1976, y que residió en Nueva York de 2000 a 2004. El Khalil trabaja temas que incluyen la violencia así como el género. Durante la Guerra de Julio o Guerra del Líbano en 2006, su blog Beirut update, un relato personal del asedio, fue publicitado en la CNN y BBC, así como publicado en parte en periódicos como The Guardian. También publicó su novela Beirut, I love you, la historia de una joven atrapada en esta ciudad, en un momento de gran agitación, que opone el amor y el arte a la amenaza de la guerra y el dolor. Ella cree en el posible impacto positivo del arte en la sociedad, como se afirma en su web: «Zena el Khalil believes in the positive impact that art can have on the world»452. Y considera que arte, política y vida son una misma cosa y es importante ser activista porque es la responsabilidad que se tiene como seres humanos, como la artista expone: 


			
Creo que no hay diferencia entre arte y política como no lo hay entre vida y política, o arte y vida. Tienes que estar en el presente. Es importante ser activista en la sociedad en la que vives.

			Como seres humanos tenemos una responsabilidad hacia los demás453.




			Según cuenta la artista, carece de hogar familiar ya que la casa de su madre fue destruida por una bomba americana en 1983 y, la de su padre estuvo ocupada por el ejército israelí durante veintidós años hasta su retirada en el 2000. Khalil señala: «Every home my grandfather built was destroyed, bombed or occupied»454. Esta circunstancia, la de que no exista un hogar de infancia porque fueron destruidas en dos guerras, le conduce a crear su trabajo From Mirfaq to Vega donde explora y lamenta que los hogares de sus padres haya sido destruidos durante décadas de guerra y ocupación y, las repercusiones emocionales y físicas que conlleva, como siguen afirmando en la entrevista llevada a cabo para Ted Talks:

			In her current exhibition exhibition, «From Mirfaq to Vega» [sic] el Khalil explores and mourns the physical and emotional repercussions of the destruction of her parents’ ancestral homes over decades of war and occupation in Lebanon455.

			La exposición la presentó en 2014456 en Turín. Es interesante especialmente la pieza Israeli blast Army «T» Walls (Figura 123), conformada por secciones de los muros de la casa con las marcas de las explosiones de la casa familiar en Hasbaya del año 2000, y que la libanesa trasladó a dicha galería. 


			Figura 123. Zena el Khalil, Israeli blast Army «T» Walls, vista de la instalación From Mirfaq to Vega, exposición en 2014-2015.
[image: Imagen que contiene interior, edificio, cuarto, tabla  Descripción generada automáticamente]
				
			 Fuente: http://www.giorgiopersano.org/mostra/from-mirfaq-to-vega/, 2020.

			La siguiente artista, Mona Hatoum, explora las ideas de violencia uniéndolas a la de opresión y dolor a través de su obra Quarters de 1996. La obra, que tiene una fuerte presencia formal, consiste en cuatro bloques de literas realizadas en acero corten y acero dulce, y recuerda los dormitorios institucionales de los búnkeres y las celdas de las prisiones. Propone al público un autoexamen en el que ha de preguntarse si es el oprimido o el opresor y a su vez, un examen de las estructuras del poder457. 

			Tras el estudio de Salcedo y El Khalil, el análisis se centra ahora en la violencia contra la mujer dentro de la vivienda. Como se dijo anteriormente, dentro del hogar se desarrolla la violencia entre personas allegadas, –principalmente, la que lleva a cabo el varón contra mujer e hijos– y, personas desconocidas. En la investigación se hace referencia a la violencia dentro de la casa contra la mujer, por el mero hecho de serlo, es decir, la violencia de género458, que ocurre cuando el varón es o fue cónyuge o pareja de la mujer; o a la agresión sexual, perpetrada por un desconocido dentro de la vivienda o violencia machista. Esta violencia puede ser física, psíquica, económica, material o sexual. Como señala la OMS, se trata de una violación de los derechos humanos de las mujeres: «La violencia contra la mujer –especialmente la ejercida por su pareja y la violencia sexual– constituye un grave problema de salud pública y una violación de los derechos humanos de las mujeres»459.

			Desafortunadamente, pocas mujeres no han sufrido de un modo u otro algún tipo de violencia y es la violencia de pareja la más común contra la mujer, como indica la OMS, en su informe Estimaciones mundiales y regionales de la violencia contra la mujer: prevalencia y efectos de la violencia conyugal y de la violencia sexual no conyugal en la salud:

			Cerca del 35% de todas las mujeres experimentarán hechos de violencia ya sea en la pareja o fuera de ella en algún momento de sus vidas. El estudio revela que la violencia de pareja es el tipo más común de violencia contra la mujer, ya que afecta al 30% de las mujeres en todo el mundo460.

			Además, como se señaló más arriba, en una casa puede suceder otro tipo de violencia, la no intrafamiliar y no conyugal, la que lleva a cabo en general, un varón ajeno al círculo de relaciones familiares.

			La violencia, según cuenta la investigadora del Instituto de Investigaciones en Ciencias de la Salud [IICS] Cristina Arrom, en su artículo «Violencia doméstica: una pandemia resistente», la violencia contra las mujeres [VcM] se constituye como una pandemia:

			Entendida como una forma de discriminación y una violación de los DDHH, y definida así en múltiples documentos de organismos internacionales, la VcM en las relaciones de pareja es un crimen presente en todo el mundo, donde al menos una de cada tres mujeres es atacada física o sexualmente por su pareja o expareja, constituyéndose en una pandemia resistente, pues las cifras se mantienen a pesar de los esfuerzos e iniciativas de las cinco últimas décadas (3-4)461.

			La propia Margaret Chan, Directora de la OMS, ya dijo en 2013, que la violencia contra las mujeres es un problema de salud mundial: «[…] la violencia contra las mujeres es un problema de salud mundial de proporciones epidémicas»462. Y según declara la Directora Ejecutiva de ONU Mujeres, Phumzile Mlambo-Ngcuka, la violencia contra las mujeres es en sí una pandemia: «Si no se aborda debidamente, esta pandemia en la sombra se añadirá al impacto económico del Covid-19»463.

			El hogar es de hecho el lugar más peligroso para las mujeres que sufren violencia de género, como nos señala la Oficina de Drogas y Crimen de las Naciones Unidas: «El hogar, el lugar más peligroso para las mujeres, con la mayoría de las mujeres víctimas de homicidio en todo el mundo asesinadas por sus parejas o familiares, según un estudio de UNODC»464.

			Al enfocar el estudio en la violencia cometida por las parejas de las mujeres, según el Global Study on Homicide, Gender-related killing of women and girls, realizado en 2018 por United Nations Office on Drugs and Crime, la mayor proporción de mujeres asesinadas por su pareja íntima en 2017 fue en Oceanía y, el menor en Europa:

			Oceania accounted for the largest share of all the regions in terms of women killed exclusively by intimate partners, at 42 per cent, while Europe accounted for the lowest (29 per cent)465. 

			Las mujeres se enfrentan al mayor peligro en sus hogares y, más de la mitad de todas las mujeres víctimas de homicidio en 2017 fueron asesinadas por sus parejas o familiares, como nos señala Karen Zraick en el New York Times: 



			It’s a gruesome reality that is true around the world: Women face the greatest danger in their own homes, according to a new report on homicides around the world by the United Nations Office on Drugs and Crime.

			More than half of all female homicide victims last year were killed by intimate partners or relatives, the report found466.




			Estos datos se vieron acrecentados tras la pandemia de la Covid-19, que confinó a la población mundial en sus hogares, obligando a las mujeres víctimas de violencia machista, a convivir con su agresor.

			A continuación se analizan las dos últimas artistas centradas en denunciar la violencia contra la mujer en el domicilio: Donna Ferrato y Jana Leo. La primera, basa su trabajo en la violencia machista de la pareja y la segunda, lo basa en la cometida por un extraño en su domicilio. 

			La fotodocumentalista norteamericana Donna Ferrato (1949), llegó a Nueva York en 1979 donde empezó a trabajar fotografiando clubs sexuales y clubs nocturnos y, dos años más tarde, Playboy le encargó fotografiar la pareja liberal muy conocida por aquel entonces de Garth y Lisa. Convivió con ellos, tanto en las orgías como en la vida cotidiana, hasta que un día fue testigo de un ataque violento de Garth hacia Lisa, como ella misma narra:

			[…] I witnessed a horrific scene: Garth attacked Lisa and beat her mercilessly as she cowered in the master bathroom. That night changed me forever, and also altered the direction of my work for the next ten years…I was now driven to reveal the unspeakable things that were happening behind closed doors467.

			Ella no había vivido la violencia doméstica en su infancia, ni en su vida, hasta que fue testigo de aquello. De inmediato se le derrumbó la idea de la casa como refugio, como ella misma explica:

			Domestic violence did not threaten my childhood. Nor did it intrude into my world until 1981, when, on assignment for a magazine, I saw a man hit his wife. I was unprepared for his violence–it shattered the belief I’d been raised with that home is a refuge from the chaos of life468.

			En 1982 fue publicada la foto de la mujer golpeada por su marido. Quiso dar testimonio de lo que acababa de suceder y su vida cambió como fotógrafa. Estuvo viajando diez años por el país, fotografiando violencia doméstica, yendo con la policía, durmiendo en refugios de mujeres maltratadas, cárceles, hogares violentos de diferentes ingresos económicos469 y, acabó publicando Living With the Enemy, en 1991 con Aperture Foundation, vendiendo más de cuarenta mil ejemplares, donde exponía públicamente la parte oculta de la vida doméstica.

			Se han seleccionado dos fotografías de la serie Living with the enemy, realizadas en blanco y negro: Bengt & Elisabeth (Figura 124) y, Rosalyn Breaks Into Her Own House (Figura 125). En la primera, se ve el momento en el que el hombre golpea a la mujer en el cuarto de baño y, a ella, se la ve de testigo en una esquina de encuentro de dos espejos. El hombre estaba registrando el aseo en busca de su pipa de cocaína y, culpó a su mujer de habérsela quedado, cuando de pronto la golpeó, como Ferrato explica: 

			Bengt ransacked the bathroom searching for his cocaine pipe. «I’ve hidden it,» [sic] Elisabeth said, «to save our marrieage. [sic] «You’re lying, you wanted it for yourself,»[sic] Bengt shouted. Suddenly, he hit Elisabeth. Saddle River, NJ, 1982470.

			Figura 124. Donna Ferrato, Bengt & Elizabeth, fotografía en blanco y negro, 1982.
[image: Imagen en blanco y negro de una persona en la cocina. Descripción generada automáticamente con confianza media]
				
			 Fuente: https://www.iamunbeatable.com/photo-archives?lightbox=dataItem-itq3axje1, 2020.

			En la segunda fotografía, se ve a una mujer rompiendo la ventana de su casa y, como Ferrato cuenta, es el momento en el que, tras haber huido a un refugio con sus hijos, tuvo que volver a coger ropa y pertenencias. Su marido había cambiado las cerraduras y ella tuvo que romper el cristal para poder entrar en su propia casa471.

			Figura 125. Donna Ferrato, Rosalyn Breaks Into Her Own House, fotografía en blanco y negro, 1982.
[image: Imagen en blanco y negro de un hombre con la puerta abierta. Descripción generada automáticamente con confianza media]
				
			 Fuente: https://www.iamunbeatable.com/photo-archives?lightbox=dataItem-itq3axjd, 2020.


			La última artista, Jana Leo, doctora en Filosofía y máster en Arquitectura y profesora en la Escuela de Arquitectura de la Universidad Cooper Union de Nueva York, tras sufrir una violación en su domicilio del barrio de Harlem, en Nueva York, en 2001, recopiló fotografías, entrevistas y pruebas hasta conseguir condenar y sentenciar a su violador y, además al administrador de su finca por mobbing inmobiliario. Todo esto marca su existencia desde entonces y se han seleccionado dos de sus obras pertenecientes a dos conceptos con los que ella cataloga su trabajo: el primero, que la idea de hogar es un mito y, el segundo, que en la práctica es más una prisión y, dice que en todo caso, se trata de una trampa: 

			My conception of «domestophobia» was rooted in two ideas: one, that the idea of «home» is a myth, in practice it is more like a prison; two, the house is literally a site for violence against women. After the assault, I made a third connection between «Domestophobia» and PrisonLand….The myth of the «home» is kept frozen as a dream image, obscuring the reality of property as a gilded cage for the wealthy or a bare cage for the poor–a trap in either case472.

			En 2016, bajo el concepto de Domestophobia (1999-2005), el miedo al hogar y a la vida doméstica, tras ser vulnerado el espacio íntimo, Leo trabaja el rechazo al hogar, al domicilio y, este puede deberse a que la persona no se siente en la casa, como cuando la han violado en ella, o porque se siente atrapado en ella, como nos dice ella misma en su web:

			The rejection to the home might happen either because one doesn´t feels at the home (for instance when it has been violated or one is missing a home) or because one feels happy but trapped in the bubble of home473.

			Se destaca la instalación que llevó a cabo Rape Room (Figura 126) con la Galería Javier López en ARCO 2002. Consiste en un dormitorio que consta de cama y dos mesillas con lámparas conformado por cuatro paredes, empapeladas con la imagen repetida de una herida que había sufrido y, una puerta de acceso. La artista analiza la vivienda y se plantea cómo este lugar que nos da refugio puede ser donde experimentemos violencia y, cómo lo que ocurre en nuestra casa significa más que lo que sucede en otros espacios menos personales, como la artista comenta en un texto de su web de 2001:

			The project is an analysis of habitation. If a house is the structure that gives us shelter and protects us from the exterior world, then it is also the place we can experience a silent violence, invisible from the outside, a place where we feel trapped. Our house, our room, our private space, our nest is also an isolation box where we have to face our fears. What happens in our house seems more real, more significant than what happens in public spaces or in other, less personal, spaces474.


			Figura 126. Jana Leo, Rape Room, habitación amueblada con una cama de 140 x 200 cm vestida con lino blanco, dos mesillas y dos lámparas, papel de pared, instalación en Arco 2002, Madrid, Galería Javier López, 2002.
[image: Imagen que contiene interior, edificio, refrigerador, grande. Descripción generada automáticamente]
				
			 Fuente: https://janaleo.com/2016/03/18/domestophobia/, 2016.


			La otra obra que se menciona de la española, es el primer acto de la performance No violarás, de 2018, una campaña de educación para la prevención de la violación, como la artista señala: «Rape education prevention campaign using artistic materials»475. El objetivo del proyecto es el de educar a los agresores potenciales en vez de a las víctimas potenciales476.

			No violarás, está dividida en tres partes: Acto I, El `ortal; Acto II, La novicia; y el Acto III, La Jjauría. Con esta obra, la artista se centra en responsabilización de los agresores y deja claro que el consentimiento de las víctimas es debido al miedo. El portal ilustra el ejemplo de un asalto llevado a cabo por un desconocido en un portal de un domicilio477. Leo escribe en relación a esta parte: «Tengo quince años. Bajo a sacar la basura como cada tarde a eso de las siete. Dejo la bolsa en el cubo de la calle y abro el portal, alguien iba a entrar detrás de mí»478. Un acto cotidiano en el entorno doméstico, en el portal de casa se convierte en escena de un ataque violento por un desconocido.

			Hay que destacar también el libro que escribió Rape New York479, en el que Leo narra y revive la experiencia vivida de la agresión en su domicilio.

			
			
			Tabla 21. Artistas y obras que denuncian la violencia en la casa, y la violencia en la casa contra la mujer, según se investiga en «Casa y denuncia: violencia y mujer»
				
					
					
					
					
				
				
					
							
							CASA Y DENUNCIA: VIOLENCIA Y MUJER

						
					

					
							
							TIPO DE RELACIÓN DE LA CASA CON LA VIOLENCIA

						
							
							ARTISTAS

						
							
							OBRAS

						
							
							AÑOS

						
					

					
							
							CASA Y VIOLENCIA

						
							
							Doris Salcedo

						
							
							La casa viuda

							Sin título

						
							
							1992-1995

							2003

						
					

					
							
							Zena El Khalil

						
							
							Israeli blast Army «T» Walls [From Mirfaq to Vega]*

						
							
							2014

						
					

					
							
							Mona Hatoum

						
							
							Quarters

						
							
							1996

						
					

					
							
							CASA Y VIOLENCIA CONTRA LA MUJER

						
							
							Donna Ferrato

						
							
							Rosalyn Breaks Into Her Own House

							Bengt & Elisabeth

							[Living with the enemy]**

						
							
							1982

						
					

					
							
							Jana Leo

						
							
							Rape Room

							No violarás

						
							
							2002

							2018

						
					

				
			

			* From Mirfaq to Vega es el nombre de la exposición que recoge los Muros «T», durante los años 2014 y 2015.

			** Living with the enemy es el nombre del proyecto de investigación y reportaje fotográfico llevado a cabo durante años y, del libro publicado en 1991 con las fotografías obtenidas. Se estiman las fechas desde el año de la publicación de la primera fotografía de la mujer golpeada.

			Fuente: elaboración propia.

			Se muestra la Cronografía de la Investigación 11 (Figura 127) que corresponde a la cronografía final de toda la investigación, al ser el último concepto investigado. En ella constan artistas y creaciones artísticas visuales tratadas desde el inicio del libro según conceptos creativos, olas feministas y otros acontecimientos históricos relevantes. 

			Inicialmente, la cronografía fue realizada a mano con grafito y lápices de colores, pero la propia investigación al crecer, necesitó de un gráfico digital que permitiese ordenar y visualizar adecuadamente los datos que se iban obteniendo. Se considera interesante mostrar la imagen de este gráfico inicial para ver cómo se fue tejiendo la información (Figura 128).

			Por otra parte, al contar ya con la cronografía final de la investigación, a partir de ella, se ha realizado una Tabla elaborada con el seguimiento cronológico de artistas, obras y conceptos tratados hasta aquí (Tabla 22). A cada obra y artista se le ha asignado el color que se señala al principio de la tabla, según el concepto desde el que ha sido investigado. En la página siguiente a esta Tabla 22, se presenta una Tabla cromática, resumen de la anterior, en la que se ha prescindido de artistas y obras (Tabla 23), para visualizar claramente la aparición de los diferentes colores según conceptos creativos a lo largo de los años.


Cronografía de la investigación 11:
«Feminismo y prácticas artísticas visuales sobre la casa», «Casa y forma», «Casa y espacio», «Casa y color», «Casa y objeto», «Casa y acción», «Casa y aislamiento», «Casa e intimidad», «Casa y mujer», «Casa y denuncia: sin casa» y «Casa y denuncia: violencia y mujer»



Figura 127. Violeta Andreu: Cronografía de la investigación 11: «Feminismo y prácticas artísticas visuales sobre la casa», «Casa y forma», «Casa y espacio», «Casa y color», «Casa y objeto», «Casa y acción», «Casa y aislamiento», «Casa e intimidad», «Casa y mujer», «Casa y denuncia: sin casa» y «Casa y denuncia: violencia y mujer» (dibujo vectorial de medidas variables, 2023). Fuente: elaboración propia.
[image: ]


			Primera cronografía de la investigación



Figura 128. Violeta Andreu: Primera cronografía de la investigación (papel, grafito, lápices de colores y rotuladores, 118,8 x 168 cm, 2020). Fuente: elaboración propia.
[image: ]


			
			Tabla 22. Seguimiento cronológico y conceptual de artistas y obras mencionadas en la investigación
				
					
					
					
					
				
				
					
							
							CONCEPTOS

						
					

					
							
							
							CASA Y FORMA

						
							
							
							CASA E INTIMIDAD

						
					

					
							
							
							CASA Y ESPACIO

						
							
							
							CASA Y MUJER

						
					

					
							
							
							CASA Y COLOR

						
							
							
							CASA Y DENUNCIA: SIN CASA

						
					

					
							
							
							CASA Y OBJETO

						
							
							
							CASA Y DENUNCIA: VIOLENCIA Y MUJER

						
					

					
							
							
							CASA Y ACCIÓN

						
							
							
							CASA Y FEMINISMO

						
					

					
							
							
							CASA Y AISLAMIENTO

						
							
							
							Identificación de casa y cuerpo humano

						
					

				
			

			* Aunque la identificación de la casa con el cuerpo humano no se ha considerado un concepto aislado a investigar, se vio que era necesario su estudio para adentrarse en «Casa y mujer».


			
				
					
					
					
					
				
				
					
							
							SEGUIMIENTO CRONOLÓGICO Y CONCEPTUAL DE ARTISTAS Y OBRAS

						
					

					
							
							AÑO

						
							
							ARTISTAS

						
							
							OBRA

						
							
							CONCEPTO

						
					

					
							
							1917

						
							
							MARCEL DUCHAMP

						
							
							Fountain

						
							
							CASA Y OBJETO

						
					

					
							
							1928

						
							
							RENÉ MAGRITTE

						
							
							Ceci n’est pas une pipe

						
							
							CASA Y OBJETO

						
					

					
							
							1946

						
							
							LOUISE BOURGEOIS

						
							
							Femme Maison (1946-1947)

						
							
							CASA Y FEMINISMO

						
					

					
							
							1955

						
							
							ROBERT RAUSCHEMBERG

						
							
							Bed

						
							
							CASA Y OBJETO

						
					

					
							
							1963

						
							
							CLAES OLDEMBURG

						
							
							Bedroom Ensemble

						
							
							CASA Y ESPACIO

						
					

					
							
							1966

						
							
							NIKI DE SAINT PHALLE

						
							
							Hon

						
							
							CASA Y FEMINISMO

						
					

					
							
							1967

						
							
							BRUCE NAUMAN

						
							
							Walking in an Exagerate Manner Around a Perimeter of a Square (1967-1968)

						
							
							CASA Y ACCIÓN

						
					

					
							
							MARTHA ROSLER

						
							
							Body Beautiful or Beauty Knows No Pain (1967-1972)

							Pop Art Wall Paper

							Cleaning the Drapers (1967-1972)

						
							
							CASA Y FEMINISMO

						
					

					
							
							1968

						
							
							MARIO MERZ

						
							
							Iglu de Giap

						
							
							CASA Y ESPACIO

							CASA Y FORMA

						
					

					
							
							BRUCE NAUMAN

						
							
							Wall-Floor Positions

						
							
							CASA Y ACCIÓN

						
					

					
							
							1969

						
							
							BERN Y HILLA BECKER

						
							
							Fachwerkhäuser (1969-61/1974)

						
							
							CASA Y FORMA

						
					

					
							
							C. ACCARDI

						
							
							Triplice Tenda (1969-71)

						
							
							CASA Y COLOR

							CASA 

						
					

					
							
							ALLEN JONES

						
							
							Table

						
							
							CASA Y OBJETO

						
					

					
							
							BRUCE NAUMAN

						
							
							Performance Corredor

						
							
							CASA Y OBJETO

						
					

					
							
							KIRSTEN JUSTESEN

						
							
							Sculpture #2

						
							
							CASA Y FEMINISMO

						
					

					
							
							1970

						
							
							MARIO MERZ

						
							
							Igloo Fibonacci (Fibonacci Unit)

						
							
							CASA Y FORMA

							+CASA Y ESPACIO

						
					

					
							
							
							BRUCE NAUMAN

						
							
							Live-Taped Video Corridor

						
							
							CASA Y OBJETO

						
					

					
							
							1971

						
							
							HANS HAACKE

						
							
							Shapolsky et al. Manhattan Real Estate Holdings, a Real-Time Social System, as of May 1, 1971, 1971

						
							
							CASA Y DENUNCIA: SIN CASA

						
					

					
							
							1972

						
							
							JUDITH CHICAGO

						
							
							Menstruation Bathroom

							[Womanhouse]

						
							
							CASA Y FEMINISMO

						
					

					
							
							SANDRA ORGEL

						
							
							Linen Closet [Womanhouse]

						
							
							CASA Y FEMINISMO

						
					

					
							
							1973

						
							
							EULÀLIA GRAU

						
							
							Aspiradora [Etnografías]

						
							
							CASA Y FEMINISMO

						
					

					
							
							1974

						
							
							Joel SHAPIRO

						
							
							Untitled 

							Untitled (1974-1976)

						
							
							CASA Y FORMA

						
					

					
							
							FRANZ WEST

						
							
							Passtüke (comienzo de los Passtücke)

						
							
							CASA Y OBJETO

						
					

					
							
							GORDON MATTA- CLARK

						
							
							Splitting

						
							
							CASA Y ACCIÓN

						
					

					
							
							JUDY CHICAGO

						
							
							The Dinner Party

							[expuesta en 1979]

						
							
							CASA Y FEMINISMO

						
					

					
							
							1975

						
							
							FRANCESCA WOODMAN

						
							
							House #4, Providence, Rhode Island (1975-1976) [My House]

							Space2, Providence, Rhode Island (1975-1976/ 2000-2001)

							Untitled (1975-1978/ 1997)

						
							
							CASA Y MUJER

							*CASA Y FEMINISMO

						
					

					
							
							MARTHA ROSLER

						
							
							Semiotics of the Kitchen

						
							
							*CASA Y MUJER

							CASA Y FEMINISMO

						
					

					
							
							KARIN MACK

						
							
							Bügeltraum

							[Cuarto de planchado]

						
							
							*CASA Y MUJER

							CASA Y FEMINISMO

						
					

					
							
							BIRGIT JÜRGENSSEN

						
							
							Hausfrauen – Küchenschürze [Amas de casa – Delantal de cocina] (1975-2003)

						
							
							*CASA Y MUJER

							CASA Y FEMINISMO

						
					

					
							
							1976

						
							
							R.VENTURI Y D. SCOTT BROWN

						
							
							Ghost Structures

						
							
							CASA Y FORMA

						
					

					
							
							VALIE EXPORT

						
							
							Die Putzfrau (fotoobjrkt nach Tizian) 

							[La señora de la limpieza (Objeto fotográfico según Tiziano)]

							Die Geburtenmadonna 

							[La Virgen del Nacimiento]

						
							
							CASA Y FEMINISMO

						
					

					
							
							1977

						
							
							PENNY SLINGER

						
							
							Exorcism House

						
							
							CASA Y FEMINISMO

						
					

					
							
							HELEN CHADWICK

						
							
							In the Kitchen

						
							
							CASA Y FEMINISMO

						
					

					
							
							1978

						
							
							CINDY SHERMAN

						
							
							Untitled Film Still #11

						
							
							*CASA Y MUJER

							CASA Y FEMINISMO

						
					

					
							
							LIDIA SCHOUTEN

						
							
							Kooi

						
							
							CASA Y FEMINISMO

						
					

					
							
							1979

						
							
							JUAN NAVARRO

							BALDEWEG

						
							
							Casa

						
							
							CASA Y FORMA

						
					

					
							
							JOHN ARMLEDER

						
							
							Furniture Sculpture

						
							
							CASA Y OBJETO

						
					

					
							
							SUZANNE LACY Y

							LINDA PRUESS

						
							
							International Dinner Party

						
							
							CASA Y FEMINISMO

						
					

					
							
							1981

						
							
							FRANZ WEST

						
							
							Passtücke

						
							
							CASA Y OBJETO

						
					

					
							
							JOEL SAHPIRO

						
							
							Untitled (Dancing Man)

						
							
							Identificación de casa y cuerpo humano

						
					

					
							
							1982

						
							
							DONNA FERRATO

						
							
							Rosalyn Breaks Into Her Own House

							Bengt & Elisabeth

						
							
							CASA Y DENUNCIA: VIOLENCIA Y MUJER

							*CASA Y FEMINISMO

						
					

					
							
							LETICIA PARENTE

						
							
							Tarefa I

						
							
							*CASA Y MUJER

							CASA Y FEMINISMO

						
					

					
							
							1983

						
							
							LOUISE

							BOURGEOIS

						
							
							Curved House

						
							
							CASA Y FORMA

						
					

					
							
							1984

						
							
							LOUISE

							BOURGEOIS

						
							
							Femme Maison

						
							
							CASA Y MUJER

						
					

					
							
							1985

						
							
							GREGOR SCHNEIDER

						
							
							Haus u r [empieza]

						
							
							CASA Y ACCIÓN

						
					

					
							
							L. BOURGEOIS

						
							
							Femme Maison/ To Eat or Be Eaten

						
							
							CASA Y FORMA

						
					

					
							
							1986

						
							
							LOUISE BOURGEOIS

						
							
							Articulates Lair

						
							
							CASA Y AISLAMIENTO

						
					

					
							
							1987

						
							
							DAN GRAHAM

						
							
							Octogon for Münster

						
							
							CASA Y ESPACIO

						
					

					
							
							1988

						
							
							DOMINIQUE GONZALEZ-FOERSTER

						
							
							Chambres [primera de la serie]

						
							
							CASA Y COLOR

						
					

					
							
							EVA LOOTZ

						
							
							Bucle abierto

							Casita

						
							
							CASA Y ACCIÓN

						
					

					
							
							KRZYSZTOF WODICZKO

						
							
							Homeless Vehicle Project

						
							
							CASA Y ACCIÓN

						
					

					
							
							1989

						
							
							MARIO MERZ

						
							
							Unreal City, Nineteen Hundred Eighty Nine

						
							
							CASA Y ACCIÓN

						
					

					
							
							LAURIE SIMMONS

						
							
							Walking House

						
							
							CASA Y MUJER

							*CASA Y FEMINISMO

						
					

					
							
							MARTHA ROSLER

						
							
							If You Lived Here

							Housing is a Human Right

						
							
							CASA Y DENUNCIA: SIN CASA

						
					

					
							
							1990

						
							
							PEDRO CABRITA REIS

						
							
							A casa da paixao e do pensamento

						
							
							CASA Y FORMA

						
					

					
							
							EDUARDO ÚRCULO

						
							
							El regreso del indiano

						
							
							CASA Y ACCIÓN

						
					

					
							
							CHRIS DURY

						
							
							Cloud Chambers [la primera]

						
							
							CASA Y AISLAMIENTO

						
					

					
							
							1991

						
							
							THOMAS RUFF

						
							
							Haus No. 9 II

						
							
							CASA Y FORMA

						
					

					
							
							GUILLERMO KUITKA

						
							
							Sin título

						
							
							 CASA Y OBJETO

						
					

					
							
							CHRISTIAN BOLTANSKI

						
							
							Réserve de Suisses morts

						
							
							 CASA Y OBJETO

						
					

					
							
							LOUISE

							BOURGEOIS

						
							
							Cell

						
							
							*CASA Y FORMA

							CASA Y AISLAMIENTO

						
					

					
							
							FÉLIX GONZÁLEZ TORRES

						
							
							Untitled

						
							
							CASA E INTIMIDAD

						
					

					
							
							1992

						
							
							PER BARCLAY

						
							
							Sin título

						
							
							CASA Y FORMA

						
					

					
							
							MANUEL SÁIZ

						
							
							Statu Quo

							El Muro y el Infinito…

						
							
							CASA Y FORMA

						
					

					
							
							DOMINIQUE GONZALEZ-FOERSTER

						
							
							Nos Années 70

						
							
							CASA Y COLOR

						
					

					
							
							FRANZ WEST

						
							
							Auditorium

						
							
							CASA Y OBJETO

						
					

					
							
							EVA LOOTZ

						
							
							Casita

						
							
							CASA Y ACCIÓN

						
					

					
							
							DORIS SALCEDO

						
							
							La Casa Viuda (1992-1995)

						
							
							CASA Y DENUNCIA: VIOLENCIA Y MUJER

						
					

					
							
							EULÀLIA VALDOSERA

						
							
							La cocina

							Apariencias (1992-1995)

						
							
							CASA Y FEMINISMO

						
					

					
							
							1993

						
							
							PER BARCLAY

						
							
							Sin título

						
							
							CASA Y FORMA

						
					

					
							
							RACHEL WHITEREAD

						
							
							House

						
							
							CASA Y ESPACIO

						
					

					
							
							CRISTINA IGLESIAS

						
							
							Habitación de alabastro

						
							
							CASA Y OBJETO

						
					

					
							
							GREGOR SCHNEIDER

						
							
							U r 10-1, Haus u r, Rheydt

						
							
							CASA Y ACCIÓN

						
					

					
							
							CRISTÓBAL TORAL

						
							
							Embalajes

						
							
							CASA Y ACCIÓN

						
					

					
							
							ANDREAS GURSKY

						
							
							Paris, Montparnasse

						
							
							CASA Y ACCIÓN

						
					

					
							
							LUCY GUNNING

						
							
							Climbing Around My Room

						
							
							CASA Y FEMINISMO

						
					

					
							
							1994

						
							
							FLORENTINO DÍAZ

						
							
							La Casa de Anya

						
							
							CASA Y FORMA

						
					

					
							
							CATHERINE

							HARANG

						
							
							Sin título 

							Construire ou creuser

						
							
							CASA Y FORMA

						
					

					
							
							ANGELA BULLOCH

						
							
							Rules Series (a partir de 1994)

						
							
							CASA Y ESPACIO

						
					

					
							
							PELLO IRAZU

						
							
							Dreambox

						
							
							CASA Y COLOR

						
					

					
							
							LOUISE BOURGEOIS

						
							
							Red Room (Child) y Red Room (Parents)

						
							
							CASA Y COLOR

						
					

					
							
							ANDREA ZITTEL

						
							
							A to Z 1994 Living Unit II

						
							
							CASA Y ACCIÓN

						
					

					
							
							JORGE PARDO

						
							
							Ten people ten books

						
							
							CASA Y ACCIÓN

						
					

					
							
							LOUISE BOURGEOIS

						
							
							Untitled (House #2)

						
							
							CASA Y ACCIÓN

						
					

					
							
							LOUISE BOURGEOIS

						
							
							Femme Maison

						
							
							CASA Y FEMINISMO

						
					

					
							
							SARAH LUCAS

						
							
							Au Naturel

						
							
							*CASA Y OBJETO

							CASA Y FEMINISMO

						
					

					
							
							1995

						
							
							PER BARCLAY

						
							
							Vannhus (Maison d’eau)

						
							
							CASA Y FORMA

						
					

					
							
							FLORENTINO DÍAZ

						
							
							Sin título

						
							
							CASA Y FORMA

						
					

					
							
							JUAN NAVARRO

							BALDEWEG

						
							
							La casa de lluvia

						
							
							CASA Y FORMA

						
					

					
							
							DICKY REKALDE

						
							
							Casanova

							Celle

						
							
							CASA Y FORMA

						
					

					
							
							RACHEL WHITEREAD

						
							
							One hundred spaces

						
							
							CASA Y ESPACIO

						
					

					
							
							CATHERINE HARANG

						
							
							Rentre à la maison

						
							
							CASA Y OBJETO

						
					

					
							
							TRACY EMIN

						
							
							Everyone I Have Slept With 1963-1995

						
							
							*CASA Y FORMA 

							CASA E INTIMIDAD

							*CASA Y FEMINISMO

						
					

					
							
							1996

						
							
							ISIDRO BLASCO

						
							
							When I woke up

						
							
							CASA Y ACCIÓN

						
					

					
							
							ANDREA ZITTEL

						
							
							A-Z Escape Vehicle: Customized by Andrea Zittel

						
							
							CASA Y ACCIÓN

							*CASA Y FEMINISMO

						
					

					
							
							LUCY ORTA

						
							
							Body Architecture-Collective Wear 4 persons

						
							
							CASA Y ACCIÓN

							*CASA Y FEMINISMO

						
					

					
							
							TOBIAS REHBERGER

						
							
							Sugestions from the Visitors of the Shows 74 and 75

						
							
							CASA Y ACCIÓN

						
					

					
							
							ÁNGELA DE LA CRUZ

						
							
							Homeless

						
							
							CASA Y ACCIÓN

						
					

					
							
							WON JU LIM

						
							
							Proustian Bedroom

						
							
							CASA Y COLOR

						
					

					
							
							MONA HATOUM

						
							
							Quarters

						
							
							CASA Y VIOLENCIA

						
					

					
							
							1997

						
							
							SILVIE FLEURY

						
							
							Bedroom Ensemble (Hommage à Claes Oldemburg)

						
							
							CASA Y ESPACIO

						
					

					
							
							ELBA DAMAST

						
							
							Casa OM Madrid

						
							
							CASA Y ACCIÓN

						
					

					
							
							FRANCIS ALYS

						
							
							Paradox of Praxis. Sometimes Making Something Leads to Nothing

						
							
							CASA Y ACCIÓN

						
					

					
							
							SARAH LUCAS

						
							
							Pauline Bunny

						
							
							CASA Y OBJETO

							+CASA Y FEMINISMO

						
					

					
							
							THOMAS DEMAND

						
							
							Badezimmer

						
							
							CASA Y OBJETO

						
					

					
							
							CRISTINA IGLESIAS

						
							
							Techo Suspendido Inclinado

						
							
							CASA Y OBJETO

						
					

					
							
							DARREN ALMOND

						
							
							HMP Pentoville

						
							
							CASA Y AISLAMIENTO

						
					

					
							
							1998

						
							
							Y. Y E. KABAKOV

						
							
							The Last Step

						
							
							CASA Y FORMA

						
					

					
							
							SILVIE FLEURY

						
							
							Bedroom Ensemble II

						
							
							CASA Y ESPACIO

						
					

					
							
							DAMIAN HIRTS

						
							
							Contemplating a Self Portrait as a Pharmacist

						
							
							CASA Y ESPACIO

						
					

					
							
							JEMIMA STEHLI

						
							
							Table I

						
							
							CASA Y OBJETO

						
					

					
							
							GIAM GILLICK

						
							
							Big Conference Platform Platform

						
							
							CASA Y OBJETO

						
					

					
							
							MATEJ KREN

						
							
							Idiom

						
							
							CASA Y AISLAMIENTO

						
					

					
							
							TRACY EMIN

						
							
							My bed

						
							
							CASA E INTIMIDAD

						
					

					
							
							MONICA BONVICINI

						
							
							Hammering Out

						
							
							CASA Y FEMINISMO

						
					

					
							
							1999

						
							
							MANFRED
PERNICE

						
							
							Bloque F

						
							
							CASA Y FORMA

						
					

					
							
							TACITA DEAN

						
							
							Bubble House

						
							
							CASA Y FORMA

						
					

					
							
							F. ACKERMANN

						
							
							New Building

						
							
							CASA Y FORMA

						
					

					
							
							RACHEL KHEDOORI

						
							
							Untitled (Blue Room)

						
							
							CASA Y ACCIÓN

						
					

					
							
							T. KAWAMATA

						
							
							Tree Hut (Bon) 

						
							
							CASA Y AISLAMIENTO

						
					

					
							
							MIKE KELLEY

						
							
							 Framed and Frame

						
							
							CASA Y AISLAMIENTO

						
					

					
							
							LIAM GILLICK

						
							
							Pain in a Building

						
							
							CASA Y DENUNCIA: SIN CASA

						
					

					
							
							2000

						
							
							JOHN BOCK

						
							
							ArtemisiaSogJod Meechwimper Lummerig

						
							
							CASA Y ESPACIO

						
					

					
							
							MARTIN CREED

						
							
							Work No. 227, The Lights Going On And Off

						
							
							CASA Y ESPACIO

						
					

					
							
							WON JU LIM

						
							
							Chantal Blue Chantal Orange

						
							
							CASA Y COLOR

						
					

					
							
							JAMES TURRELL

						
							
							House of Light

						
							
							CASA Y COLOR

						
					

					
							
							EL PERRO

						
							
							Travelvox (2000-2002)

						
							
							CASA Y ACCIÓN

						
					

					
							
							2001

						
							
							PER BARCLAY

						
							
							Senza titolo

						
							
							CASA Y ESPACIO

						
					

					
							
							ADRIAN PACI

						
							
							Home to go

						
							
							CASA Y OBJETO

						
					

					
							
							GREGOR SCHNEIDER

						
							
							Totes House u r 

						
							
							CASA Y ACCIÓN

						
					

					
							
							TXUSPO POYO

						
							
							Casa de árbol

						
							
							CASA Y AISLAMIENTO

						
					

					
							
							LOUISE BOURGEOIS

						
							
							Femme Maison

						
							
							CASA Y FEMINISMO

						
					

					
							
							2002

						
							
							GAVIN TURK

						
							
							Box

						
							
							CASA Y ACCIÓN

						
					

					
							
							ESTHER FERRER

						
							
							Le chemin se fait en marchant (Hertogenbosch)

						
							
							CASA Y ACCIÓN

						
					

					
							
							FRANCIS CHAPUS E YVES BAYARD (arquitectos) Y SACHA SOSNO (escultor)

						
							
							Tête Carrée

						
							
							Identificación de casa y cuerpo humano

						
					

					
							
							EIJA_LIISA AHTILA

						
							
							Talo

						
							
							CASA Y MUJER

						
					

					
							
							JANA LEO

						
							
							Rape Room

						
							
							CASA Y DENUNCIA: VIOLENCIA Y MUJER

						
					

					
							
							MARINA ABRAMOVIC

						
							
							The House with the Ocean View

						
							
							CASA Y FEMINISMO

						
					

					
							
							2003

						
							
							ESTHER FERRER

						
							
							Le chemin se fait en marchant (Colonia)

						
							
							CASA Y ACCIÓN

						
					

					
							
							DO HO SUH

						
							
							The Perfect Home II

						
							
							CASA Y ACCIÓN

						
					

					
							
							DORIS SALCEDO

						
							
							Untitled

						
							
							CASA Y DENUNCIA: VIOLENCIA Y MUJER

						
					

					
							
							2004

						
							
							ESTHER FERRER

						
							
							Le chemin se fait en marchant (Borgoña)

						
							
							CASA Y ACCIÓN

						
					

					
							
							ISIDRO BLASCO

						
							
							Thinking about that place

						
							
							CASA Y ACCIÓN

						
					

					
							
							2005

						
							
							GREGOR
SCHNEIDER

						
							
							Cube Venice

						
							
							CASA Y FORMA

						
					

					
							
							OLAFUR ELIASSON

						
							
							Your Invisible House

						
							
							CASA Y ESPACIO

						
					

					
							
							LOS CARPINTEROS

						
							
							Frío estudio del desastre

						
							
							CASA Y ESPACIO

						
					

					
							
							MARTIN KERSELS

						
							
							Dionisian Stage

						
							
							CASA Y OBJETO

						
					

					
							
							SIMON STARLING

						
							
							Shedboatshed (Mobile Architecture No. 2)

						
							
							CASA Y ACCIÓN

						
					

					
							
							RIRKRIT TIRAVANIJA

						
							
							Rirkrit Tiravanija Installation

						
							
							CASA Y ACCIÓN

						
					

					
							
							MARTHA ROSLER

						
							
							Library

						
							
							CASA E INTIMIDAD

						
					

					
							
							RACHEL WHITEREAD

						
							
							Modern Chess-Set

						
							
							CASA Y FEMINISMO

						
					

					
							
							LOUISE BOURGEOIS

						
							
							Femme Maison

						
							
							CASA Y FEMINISMO

						
					

					
							
							2006

						
							
							GREGOR
SCHNEIDER

						
							
							Cube Cádiz

						
							
							CASA Y FORMA

						
					

					
							
							JOHN BOCK

						
							
							The next quasi-complex

						
							
							CASA Y ESPACIO

						
					

					
							
							OLAFUR ELIASSON

						
							
							Your House

						
							
							CASA Y OBJETO

						
					

					
							
							CRISTINA IGLESIAS

						
							
							Portón-Pasaje (2006-2007)

							Celosía XI (Hafsa Bint Al-Hayy)

						
							
							CASA Y OBJETO

						
					

					
							
							SIMON STARLING

						
							
							Autoxylopyrocycloboros

						
							
							CASA Y ACCIÓN

						
					

					
							
							2007

						
							
							GREGOR
SCHNEIDER

						
							
							Cube Hamburg

						
							
							CASA Y FORMA

						
					

					
							
							LAURE TIXIER

						
							
							Plaid Houses (2007-11)

						
							
							CASA Y FORMA

						
					

					
							
							WON JU LIM

						
							
							Proustian Bedroom

						
							
							CASA Y COLOR

						
					

					
							
							OLAFUR ELIASSON

						
							
							Dream House

						
							
							CASA Y ACCIÓN

						
					

					
							
							TADASHI KAWAMATA

						
							
							Tree huts in Basel

							Tree huts in Trondheim

						
							
							CASA Y AISLAMIENTO

						
					

					
							
							2008

						
							
							ERNESTO NETO

						
							
							Labios de piedra, tetas de pimienta, amor de clavo, rana de niebla

							[en La casa de los sueños]

						
							
							CASA Y FORMA

						
					

					
							
							TADASHI KAWAMATA

						
							
							Tree Hut In Paris

							Tree Hut In New York

							Tree Hut In Miami

						
							
							CASA Y AISLAMIENTO

						
					

					
							
							ANTONI MUNTADAS

						
							
							Cercas (Fences)

						
							
							CASA Y AISLAMIENTO

						
					

					
							
							LOUISE BOURGEOIS

						
							
							Cell (The Last Climb)

						
							
							CASA Y AISLAMIENTO

						
					

					
							
							RECO PRODUCTIONS DE RIDER 

						
							
							Corpus Museum

						
							
							Identificación de casa y cuerpo humano

						
					

					
							
							2009

						
							
							TADASHI KAWAMATA

						
							
							Tree Huts (Donjon de Vez)

						
							
							CASA Y AISLAMIENTO

						
					

					
							
							CRISTINA LUCAS

						
							
							Alicia de Córdoba

						
							
							CASA Y AISLAMIENTO

							+CASA Y MUJER

						
					

					
							
							2010

						
							
							CRISTINA IGLESIAS

						
							
							Vegetation Room Inhotim (2010-12)

						
							
							CASA Y ESPACIO

						
					

					
							
							FRANZ WEST

						
							
							Schlieren

						
							
							CASA Y OBJETO

						
					

					
							
							JAVIER MURO

						
							
							Nos mudamos

						
							
							CASA Y ACCIÓN

						
					

					
							
							LARA ALMARCEGUI

						
							
							Construction Materials Big Hall Secession

						
							
							CASA Y ACCIÓN

						
					

					
							
							TADASHI KAWAMATA

						
							
							The Tree Hut in Masan

						
							
							CASA Y AISLAMIENTO

						
					

					
							
							CARSTEN HÖLLER

						
							
							Aufzugbett o Elevator Bed

						
							
							CASA E INTIMIDAD

						
					

					
							
							2011

						
							
							JAMES TURRELL

						
							
							Apani

						
							
							CASA Y COLOR

						
					

					
							
							2012

						
							
							JANET CARDIF Y GEORGES BURES MILLER

						
							
							After Bahnof Video Walk

						
							
							CASA Y ACCIÓN

						
					

					
							
							HANS HAACKE

						
							
							Castillos en el aire

						
							
							CASA Y DENUNCIA: SIN CASA

						
					

					
							
							TERESA MARGOLLES

						
							
							La Promesa

						
							
							CASA Y DENUNCIA: SIN CASA

						
					

					
							
							2013

						
							
							KATTARINA GROSSE

						
							
							Wunderblock

						
							
							CASA Y ESPACIO

						
					

					
							
							TOMÁS SARACENO

						
							
							In Orbit

						
							
							CASA Y ESPACIO

						
					

					
							
							JOHN ARMLEDER

						
							
							Quicksand

						
							
							CASA Y OBJETO

						
					

					
							
							ESTHER FERRER

						
							
							Le chemin se fait en marchant (Metz)

						
							
							CASA Y ACCIÓN

						
					

					
							
							DO HO SUH

						
							
							Home Within Home Within Home Within Home Within Home

						
							
							CASA Y ACCIÓN

						
					

					
							
							LARA ALMARCEGUI

						
							
							Instalación de escombros en Pabellón Español de Bienal de Venecia

							Buried House

						
							
							CASA Y ACCIÓN

						
					

					
							
							TADASHI KAWAMATA

						
							
							Tree hut in Place Vendome

							Tree Huts (Florencia)

						
							
							CASA Y AISLAMIENTO

						
					

					
							
							KIRSTEN JUSTESEN

						
							
							Portrait in an Archive Collection

						
							
							CASA Y FEMINISMO

						
					

					
							
							2014

						
							
							AMANDA WILLIAMS

						
							
							Color(ed) Series (2014-2016)

						
							
							CASA Y COLOR

						
					

					
							
							TADASHI KAWAMATA

						
							
							Nest, 2014

						
							
							CASA Y AISLAMIENTO

						
					

					
							
							ZENA EL KHALIL

						
							
							Israeli blast Army «T» Walls

							[From Mirfaq to Vega]

						
							
							CASA Y DENUNCIA: VIOLENCIA Y MUJER

						
					

					
							
							2015

						
							
							TADASHI KAWAMATA

						
							
							Tree Hut in Brugge

						
							
							CASA Y AISLAMIENTO

						
					

					
							
							ATELIER VAN LIESHOUT

						
							
							Domestikator

						
							
							IDENTIFICACIÓN DE CASA Y CUERPO HUMANO

						
					

					
							
							2016

						
							
							JOEL SHAPIRO

						
							
							Yellow Then, Flush, OK Green y Really Blue (after all)

						
							
							CASA Y ESPACIO

							+CASA Y COLOR

						
					

					
							
							MAURIZIO CATTELAN

						
							
							America 

						
							
							CASA Y OBJETO

						
					

					
							
							REINHARD MUCHA

						
							
							Island of blessed

						
							
							CASA Y OBJETO

						
					

					
							
							NAZGOL ANSARINA

						
							
							Membrane (unbleach silk)

						
							
							CASA Y ACCIÓN

						
					

					
							
							TADASHI KAWAMATA

						
							
							Tree hut in Brussel

							The Huts in Atlanta

						
							
							CASA Y AISLAMIENTO

						
					

					
							
							JOANNA PIOTROVSKA

						
							
							Untitled [Frantic]

						
							
							CASA Y AISLAMIENTO

						
					

					
							
							MARTHA ROSLER

						
							
							Housing is a Human Right [Proyecto]

						
							
							CASA Y DENUNCIA: SIN CASA

						
					

					
							
							2017

						
							
							MICHAL COLE Y EKIN ONAT

						
							
							Objection

						
							
							CASA Y ESPACIO

						
					

					
							
							TADASHI KAWAMATA

						
							
							Nest

						
							
							CASA Y AISLAMIENTO

						
					

					
							
							ALICIA FRAMIS

						
							
							Forbidden Architecture

						
							
							CASA Y FEMINISMO

						
					

					
							
							2018

						
							
							THOMAS HIRSCHHORN

						
							
							Collapse

						
							
							CASA Y ESPACIO

						
					

					
							
							YAYOI KUSAMA

						
							
							Infinited Mirroed Room-My Heart is Dancing Into the Universe

						
							
							CASA Y ESPACIO

						
					

					
							
							SOPHIE CALLE

						
							
							La coupole

						
							
							CASA E INTIMIDAD

						
					

					
							
							TADASHI KAWAMATA

						
							
							Big Nest Busan

						
							
							CASA Y AISLAMIENTO

						
					

					
							
							JANA LEO

						
							
							No Violarás

						
							
							CASA Y DENUNCIA: VIOLENCIA Y MUJER

							*CASA Y FEMINISMO

						
					

					
							
							SANDRA PAULA FERNÁNDEZ

						
							
							Lo personal es político

						
							
							CASA Y FEMINISMO

						
					

					
							
							ALICIA FRAMIS

						
							
							Pabellón de género

						
							
							CASA Y FEMINISMO

						
					

					
							
							2019

						
							
							SARAH LUCAS

						
							
							Cross Doris

						
							
							CASA Y OBJETO

							*CASA Y FEMINISMO

						
					

					
							
							TOBIAS REHBERGER Y RIRKRIT TIRAVANIJA

						
							
							Artists Cooks

						
							
							CASA Y ACCIÓN

						
					

					
							
							JOANNA PIOTROVSKA

						
							
							Enclosure XXVI

						
							
							CASA Y AISLAMIENTO

						
					

					
							
							ANTONY GORMLEY

						
							
							Cave

						
							
							IDENTIFICACIÓN DE CASA Y CUERPO HUMANO

						
					

					
							
							2020

						
							
							SOPHIE CALLE

						
							
							Because

						
							
							CASA E INTIMIDAD

						
					

					
							
							CARMEN MARISCAL

						
							
							Chez Nous

						
							
							CASA Y AISLAMIENTO

						
					

				
			

			Fuente: elaboración propia.



Tabla 23. Vista global de la Tabla 22, con desarrollo conceptual por colores y orden cronológico.
[image: ]

Fuente: elaboración propia.


			12. Lectura de la cronografía final

			Como resultado de la Cronografía de la investigación 11 (Figura 127) que corresponde a la cronografía final, en la que constan todos los datos investigados en el libro por orden cronológico, se realiza la lectura relacional de la misma. En ella se tienen en cuenta artistas y obras según conceptos creativos y, acontecimientos históricos feministas y no feministas. En la lectura se alternan estos acontecimientos sociales con la situación artística sobre la casa en cada año, mencionando a su vez artistas e intereses conceptuales. Así se obtiene una visión global que aporta nuevos datos sobre este tipo de creación en relación al feminismo. 

			Se anotan también, como resultado, los espacios híbridos creativos que se generan entre diferentes intereses conceptuales tras la investigación.

			Aunque el período de interés va desde 1970 a 2020, en la cronografía se ha recogido información desde unos años antes, ya que se considera de importancia que quede reflejado cuándo comienzan las olas feministas de los años sesenta, para entender los años setenta. De esta manera, queda claro que tras la publicación de La mística de la feminidad en 1966 de Betty Friedan, comienza la segunda ola feminista en Estados Unidos. Los sesenta son unos años agitados socialmente ya que continúa la guerra de Vietnam iniciada en 1955 y, esto conduce a protestas contra la guerra, contra las nucleares y, al desarrollo del movimiento jipi bajo el lema «peace and flower power». 

			Respecto a las artes visuales, este mismo año pero en Europa, aparece Hon, de Niki de Saint Phalle, la enorme vagina transitable que ofrece su interior para que penetre el público del Museo de Arte Moderno de Estocolmo. Y en Norteamérica, Bruce Nauman investiga el espacio de su estudio con Walking in an Exagerate Manner Around a Perimeter of a Square; y Wall-Floor Positions, mediante la acción de desplazarse y, ajeno a los acontecimientos feministas. Martha Rosler crea fotomontajes de denuncia activista, basados en preocupaciones sociales y mantiene una postura feminista. Con Body Beautiful or Body Knows No Pain, extrae representaciones de los cuerpos de las mujeres de los medios de comunicación populares, como son las revistas para hombres, y cambia los mensajes. Y en este mismo año crea Pop Art Wall Paper, obra en la que las partes del cuerpo femenino de la página central de una revista Playboy se convierten en papel tapiz estampado.

			Al año siguiente y tras Mayo de 1968, estalla la tercera ola feminista en Europa, es decir, algo después que en América. En esta mismo año, Mario Merz presenta Igloo Giap, y presenta una forma semiesférica, implicado también en la denuncia social. Con los iglús, Merz crea diálogos híbridos desde los espacios interior y exterior, y a su vez relaciona la fuerza y el espacio. 

			En 1969, Bern y Hilla Becker fotografían edificios industriales y crean Fachwerkhäuser, con agrupaciones casi científicas de las fotos, que, para ellos, reflejaba el principio de diseño industrial de «La forma sigue a la función». Por otra parte, el color es utilizado por Carla Accardi en Triplice tenda, una tienda de campaña con paredes transparentes cubiertas en parte con ondas rosas: el espacio femenino reclama su sitio a través del color. Es el mismo espacio que ya en 1949 fuera reclamado por Simone de Beauvoir. Accardi crea una conceptualización híbrida apoyando las ideas feministas y sirviéndose del color de un objeto concreto, de forma determinada, como es su tienda de campaña. En 1969, el objeto pasillo es tratado por Bruce Nauman, con Performance Corredor, e investiga su espacio con un discurso que también se sirve de la acción ajeno a planteamientos feministas. Y de un modo diametralmente opuesto, Allen Jones utiliza un objeto doméstico para cosificar a la mujer con Table, una de su tres esculturas de mujeres transformadas en muebles, que levantó grandes protestas, principalmente feministas. Por último, Kirsten Justesen, con una visión feminista, expone su obra Sculpture #2, con una mujer desnuda dentro de una caja de cartón, una mujer encerrada en un espacio de cuatro paredes.

			1970 es un año importante para el feminismo con las publicaciones Sexual Politics de Katherine Murray Millett y, The Dialectic of Sex: The Case for Feminist Revolution, de Shulamith Firestone, obras clave para el feminismo radical. En este tiempo se considera el origen del patriarcado como histórico y cultural y, que no hay diferencias entre los sexos, ni intelectual ni emocional.

			En la creación artística visual, se encuentra Mario Merz, que continúa con sus iglús y en esta ocasión, crea su famoso Igloo Fibonacci (Fibonacci Unit). Genera una concepción híbrida de la obra, que a través de una forma geométrica, también dialoga con el espacio y continúa relacionándolo con las condiciones básicas de la existencia humana, sin mostrar ninguna preocupación feminista. Un año después, Hans Haacke, denuncia y documenta actividades fraudulentas de uno de los mayores propietarios de barrios marginales de Nueva York con su investigación Shapolsky et al. Manhattan Real Estate Holdings, a Real-Time Social System, as of May 1, 1971, 1971, una denuncia social que, sin embargo no se hace permeable a la voces feministas del momento.

			El feminismo está candente: es 1972 y en Estados Unidos se lleva a cabo la exposición Womanhouse, con Judith Chicago, Miriam Schapiro y sus alumnas, entre las que se encuentra Sandra Orgel. La casa que utilizan para la exposición se convierte en el primer espacio de arte feminista de los Estados Unidos. Chicago interviene con su instalación Menstruation Bathroom; y Orgel, con Linen Closet, con un maniquí intentando salir del armario. Los setenta serán años ricos de producción artística feminista sirviéndose de la casa como idea. Su prioridad es la mujer a través de la casa y se sirven de esta como objeto, sus habitaciones, objetos domésticos, generan acción sobre la casa, intervienen sobre ella y, el público ha de recorrerla para visitar su intervención. Generan una obra artística que hibrida muchos conceptos artísticos basados en la idea de casa.

			En 1973, año de la Crisis del petróleo y, con la dictadura aún en España, Eulàlia Grau crea Aspiradora, obra que forma parte de sus Etnografías, reflejando con esta intervención feminista que se sirve a su vez de un objeto doméstico, para denunciar la situación de la mujer en ese momento. Un año más tarde, mientras Chicago continúa con su lenguaje reivindicativo y crea The Dinner Party, Joel Shapiro, inmerso en un lenguaje formal, crea sus casas estereotipadas, Untitled y Untitled, ajeno al feminismo; y Gordon Matta-Clark, deconstruye una casa cortándola por la mitad: Splitting, actúa sobre su forma y crea otra forma y un nuevo espacio, rompiendo a su vez, la idea de refugio. Emplea un lenguaje conceptual híbrido que, sin embargo no se cruza con los acontecimientos feministas. En los cinco años siguientes continúa la explosión feminista y, en 1975, Francesca Woodman se identifica con el interior de la casa, y crea las fotografías House #4, Providence, Rhode Island, Space2, Providence, Rhode Island y Untitled, Providence, Rhode Island. Hay otras intervenciones artísticas feministas como la de Martha Rosler al realizar su performance Semiotics of the kitchen, en la que asume el papel de un ama de casa mediante una parodia: recorre el alfabeto de la A a la Z y, nombra las herramientas de la cocina con gestos de rabia y frustación. De este modo, carga de significado estos objetos domésticos para su denuncia, desde un espacio de la vivienda que se supone, ha de ser para la mujer. Otra creación feminista es la de Karin Mack, con Bügeltraum480, en la que se plancha su mortaja: hibrida conceptos como son el objeto doméstico, la acción para denunciar la situación de la mujer. Birgit Jürgenssen crea Hausefrauen – Küchenschürze481 y se retrata de frente y perfil, como una presa, con un delantal que porta el horno de una cocina y deja ver un pollo asado, como identificación con la capacidad reproductiva. La utilización en ambas de su cuerpo está en relación con la consigna feminista de «Mi cuerpo es mío». 

			Mientras, en 1976, los arquitectos Rauch Venturi y Denise Scott Brown, construyen el esqueleto de la forma estereotipada de una casa con Ghost Structures, en Philadelphia, lejos de todo lo que acontece en ese momento con este movimiento. Valie Export, con un planteamiento feminista, también presenta sus fotografías de mujeres como madonas del Renacimiento, Die Putzfrau (Fotoobjrkt nach Tizian)482 y Die Geburtenmadonna483. 

			En 1977, continúan las creaciones feministas y Penny Slinger, crea Exorcisme House, con la que muestra la violencia en la casa a través de una casa de juguete, un objeto doméstico del que se vale para exponer una realidad violenta, y convierte de este modo lo privado en público. Helen Chadwick, con In the Kitchen (Washing Machine), performance y fotografías donde aparece dentro de una lavadora aburrida o dándole al botón de encendido donde el tambor del electrodoméstico, coincidente con su abdomen, funciona. Una metáfora que define y denuncia el estado de la mujer en casa, aburrida o embarazada, que queda objetualizada por la sociedad. Al año siguiente, Cindy Sherman, presenta Untitled Film Still #11 en la que la artista posa como un ama de casa solitaria. También Lydia Schouten, Kooi, su performance dentro de una jaula. En todas estas obras, aun siendo prioritario el mensaje feminista de sus autoras, se crean espacios híbridos de conceptos creativos, bien a través de los objetos domésticos, como los electrodomésticos; o la cama; o mediante el concepto de aislamiento, valiéndose de una jaula o celda.

			En 1979, en Norteamérica, Suzanne Lacy y Linda Pruess hacen International Dinner Party y conectan a doscientos colectivos de mujeres, inmersas en la revolución feminista que se está desarrollando en la sociedad. Y mientras tanto, ajenos al movimiento social tratado, en España, Juan Navarro Baldeweg crea Casa, una visión de forma estereotipada, de piedra y pequeñas proporciones; y el suizo John Armleder, centrado en los muebles, crea Furniture Sculpture y, lleva objetos domésticos al espacio expositivo. 

			En 1981, los conceptos de casa y cuerpo humano se unen como parte de la evolución artística de Shapiro, con Untitled (Dancing Man) que, sin embargo no se une a la mujer o sus reivindicaciones. Y Franz West expone Passtücke en la que los visitantes se podían sentar y reclinar como si se tratara de muebles. West, con sus objetos para sentar al público, hace referencia a la pasividad social, pero no muestra preocupaciones feministas.

			Al año siguiente, en 1982, la violencia de género es documentada por Donna Ferrato, con Living with the Enemy, que será publicada más tarde en 1991, serie de la que forman parte Rosalyn Breaks Into Her House y Bengt & Elisabeth. Leticia Parente, muestra Tarefa I y, es planchada como si fuera tan solo ropa de plancha. La denuncia de la violencia contra la mujer por el mero hecho de serlo, es una de las luchas feministas que, desafortunadamente, continúa a día de hoy. En estas obras se visualiza una acción y se hace una referencia explícita al espacio interior de la vivienda. La primera mujer es agredida por su pareja en al interior de su domicilio; la segunda, intenta acceder al interior de su vivienda; y la tercera, es planchada en su vivienda. 

			En 1983, Louise Bourgeois, curva la forma estereotipada de una casa con The Curved House; y un año más tarde, versionando la pintura Femme Maison que creó en los años cuarenta, en la que unía a la mujer y la arquitectura de una casa, crea una impresión Femme-Maison. Esta misma imagen se repitió como símbolo feminista en la década de 1970. 

			Al año siguiente, en 1985, continúa con el tema y realiza la pintura al óleo Femme-Maison / To Eat or To Be Eaten. Aunque la obra de Bourgeois es autobiográfica, encaja a la perfección en el lenguaje feminista, utiliza la casa como objeto fundido con la mujer. La mujer pide ayuda y reclama la posibilidad de acción en el espacio exterior, quiere huir de la casa como prisión, de su aislamiento. El concepto de forma también es empleado al valerse del estereotipo de la misma. Mientras Bourgeois desarrolla sus Femme-Maison, el alemán Gregor Schneider se basa en el concepto acción, dando comienzo a la duplicación de su vivienda House ur en Alemania. 

			Un año más tarde, Bourgeois, centrada en el refugio y el aislamiento, construye el entorno Articulated Lair, una guarida articulada. Y en 1987, Dan Graham relaciona los espacios interior y exterior con Octogon for Münster, un pabellón octogonal a cuyo interior permite el acceso al espectador, ocultándole de la vista de los demás y, cuyas paredes espejadas reflejan el entorno. Relaciona los espacios exterior e interior, además de proporcionar un pequeño refugio al público con una forma octogonal e invitarle a la reflexión. En el año 1988, la casa y el color se unen en la serie de instalaciones Chambres, que comienza Dominique Gonzalez-Foerster, con la que une el mundo personal y el exterior, más allá de la casa. La artista hace referencia a diferentes ánimos a través del color y deja que el visitante cree sus propias asociaciones y narraciones. Ella piensa en el espacio doméstico como el lugar donde reside nuestro yo y, considera importante relacionar estos espacios domésticos con el arte. Su concepción de las Chambres se lleva a cabo desde una hibridación conceptual cromática y espacial. Por otra parte, los conceptos de casa y acción, se unen en el trabajo de Eva Lootz, que realiza Bucle abierto y Casita [la casa estereotipada sobre un balancín]; en ambas obras la artista plantea el tema del desplazamiento unido a la casa, referenciada por su forma estereotipada. También el desplazamiento es investigado por Krzysztof Wodiczko con su vehículo para personas sin hogar Homeless Vehicle Project, con el que denuncia una situación social de carencia de domicilio, se vale de la acción y crea un objeto que finalmente equivale a la domesticidad de estas personas. Ninguna intención artística nombrada de este año es permeable a los acontecimientos feministas. En 1989, la repetición de la casa, aparece con Unreal City, Nineteen Hundred Eighty Nine de Mario Merz, que siguiendo con sus iglús y, esta vez los triplica. De nuevo los conceptos de forma y espacio se hibridan pero en ningún caso se unen al feminismo. Laurie Simmons, crea con Walking House, una casa mujer que fusiona arquitectura y mujer, de la que deja ver sus piernas: una obra implicada con el feminismo, que muestra la mujer como objeto encerrado en la casa, aislada en su interior. Martha Rosler, crea proyectos de denuncia social con If You Lived Here y Housing is a Human Right. Metida de lleno en la denuncia social, Rosler sin embargo, impregna de un lenguaje feminista a toda su obra.

			Comienzan los años noventa y marcan el inicio de la tercera ola feminista según estudios americanos. Judith Butler publica El género en disputa: feminismo y la subversión de la identidad, considerado uno de los textos que fundan la teoría queer y, comienzan a asentarse las bases de la teoría performativa del género. Aparecen nuevas corrientes y teorías feministas, como la interseccionalidad, el feminismo negro, el feminismo prosexo, el ecofeminismo, el transfeminismo y el feminismo posmoderno.

			Por otra parte, 1990 es el año en que se inicia la guerra del Golfo. Las tensiones del precio del petróleo debidas a la guerra, junto a la burbuja inmobiliaria de Japón y, el aumento de los gastos militares por los costes que para la RFA supondrá la unificación de Alemania, conllevan a un retroceso económico mundial.

			En cuanto a la creación artística visual en 1990, la creación referida a la casa en este estudio está ajena a todos estos acontecimientos sociales. El concepto de forma aparece en la obra de Cabrita Reis, A casa da paixao e do pensamento; y el tema del desplazamiento es tratado por Eduardo Úrculo al pintar El Regreso del indiano, que emplea entre otros objetos, la maleta como objeto identificado con el desplazamiento y, un color muy marcado al que no otorga significado concreto. También el aislamiento es investigado por Chris Dury, que crea la primera Cloud Chamber, la primera de sus cámaras circulares hechas en el exterior que funcionan según el principio de una cámara oscura. Es decir, se hibridan los conceptos de acción, forma y espacio. 

			En 1991, Thomas Ruff, siguiendo los pasos de sus maestros Bernd y Hilla Becher, crea Haus No. 9 II, donde muestra la sobriedad formal de los edificios fotografiados. Ese mismo año, el objeto doméstico es la base de Guillermo Kuitka, quien trabaja con el colchón y presenta Sin título, obra en la que reúne varios colchones sobre los que pinta mapas de carreteras, que también definen movimiento. Por otra parte, Christian Boltansky con Réserve de Suisses morts, emplea en su obra un elemento arquitectónico, el pasillo. También este año aparece el término Cell por primera vez en la obra de Bourgeois y, Félix González Torres, saca su intimidad a la vía pública, el espacio exterior se convierte en espacio expositivo de un interior. González Torres enseña su intimidad, la cama deshecha con los almohadones recién utilizados en carteles publicitarios.

			En el año 1992, la casa y su forma estereotipada se encuentran en la obra de Per Barclay y Manuel Sáiz, con Untitled el primero y, Statu Quo el segundo. Barclay traslada la lluvia, o el agua, al interior de la vivienda; y Sáiz, presenta la casa boca abajo, e indaga otras posibilidades formales en sus ocho dibujos que conforman El muro y El infinito (una odisea en el espacio). La casa y el color se vuelven a unir con Dominique Gonzalez-Foerster, en Nos Années 70 (Chambre), en la que relaciona el morado con los recuerdos de infancia en los que los padres buscaban liberarse. En este año, los objetos son empleados en el discurso creativo de Franz West, quien se sirve de los divanes y, redefine la escultura en relación al público con Auditorium, un guiño a los divanes que se emplean en el psicoanálisis de Freud. En este año, Eva Lootz presenta su Casita estereotipada, de nuevo como parte de la unión de casa y desplazamiento, ahora montada sobre un esquí. Lootz crea con Casita un espacio híbrido conceptual entre el desplazamiento y la forma. Doris Salcedo, denuncia la violencia en La casa viuda y se vale para ello de objetos domésticos como son los muebles y puertas. Y en España, Eulàlia Valdosera, con un lenguaje feminista, construye Apariencias, un conjunto de instalaciones hechas con luces, sombras y objetos que recrean las distintas estancias de una casa, como en La cocina. 

			En 1993, Barclay continúa con sus casas basadas en un concepto formal estereotipado, esta vez con la obra Untitled, con tambores en su espacio interior. Hay una hibridación con la idea de casa y espacio, al crear un espacio inaccesible para el público que tampoco puede percibirlo en su totalidad. Rachel Whiteread sorprende con su investigación de la casa y el espacio House, un gran molde de hormigón de una casa de tres pisos, el espacio negativo de una vivienda como escultura. Cristina Iglesias trabaja con la cubierta, el elemento arquitectónico empleado en Habitación de alabastro, donde dispone varios elementos de este material por la sala expositiva. Utiliza el techo para todo un discurso espacial. El desplazamiento es tratado por Cristóbal Toral, quien pinta Embalajes y, para ello escoge estos objetos cargados de significado. Y Andreas Gursky, trabaja de lleno el concepto casa y acción mediante la repetición, con Paris, Montparnasse. En esta obra, lo que se repite son las formas que conforman un edificio. Es decir, se crea un espacio híbrido conceptual con la forma. La implicación feminista en este año viene con Lucy Gunning, quien se desplaza y explora el espacio de su habitación en Climbing around my room, en la obra se vale de su cuerpo y de la acción. Como se observa, las otras obras comentadas de 1993, no son permeables al movimiento feminista.

			Al año siguiente, en 1994, continúan las referencias a la forma en los trabajos de Florentino Díaz, que construye La casa de Anya con maderas impresas; y Catherine Harang, con Construire ou creuser, –una vivienda que carece de un techo que cobije y, Sin título, –una casa con tejado a dos aguas sobre un carro de ruedas–. Esta última también se vale del concepto de acción con una casa dispuesta a ser desplazada. En este tiempo, Angela Bulloch se centra en el concepto de espacio, y se propone dominar la sala expositiva mediante reglas dirigidas al visitante con su serie Rules Series. Por otra parte, Pello Irazu, crea Dreambox, en la que pone de manifiesto su interés por la casa y el color, aunque no le otorga ningún significado concreto. Para ello se sirve de la forma estereotipada de la casa. Son artistas que con estas obras no se implican con el feminismo. Bourgeois también muestra interés a determinado cromatismo con Red Room (Parents) y Red Room (Child), otorgando a la celda el significado de lo que para ella es el color rojo. Es decir, mezcla los conceptos de color y aislamiento, además de utilizar objetos para crear un espacio concreto. La artista también acciona y destruye una casa estereotipada con Untitled (House #2) y, continúa con su actitud feminista con una de sus Femme Maison, identificando la casa y la mujer. Andrea Zittel y Jorge Pardo proponen un lenguaje de acción con la vivienda: la primera, creando A–Z Escape Vehicle: Customized, un refugio listo para ser desplazado que, al desplegarse, genera un espacio doméstico. De esta manera otorga la posibilidad de tener siempre un espacio propio. Pardo por su parte, propone en un libro la construcción de una vivienda. Zittel, a diferencia de Pardo, mantiene una postura feminista con su obra. Sarah Lucas, con un lenguaje feminista, presenta Au Naturel, alterando las nociones tradicionales de género, sexualidad e identidad, con naranjas y un pepino sobre un colchón, que es un objeto doméstico. Describe así un pene y testículos, mientras que un par de melones son los senos. 

			1995 es el año de la Conferencia de Beiging, que significó un punto de inflexión para la agenda mundial en igualdad de género y, el año en el que finaliza la tercera ola feminista según la filósofa Alicia Miyares. 

			En cuanto a la creación artística visual sobre la casa, sigue el enfoque de la vivienda con tejado a dos aguas, es decir, permanece el interés por el concepto casa y forma, en obras como: Vannhus (Maison d’eau) de Per Barclay; Celle, de Dicky Rekalde, que hibrida los conceptos de aislamiento y acción y, Casanova, casa que aparece colgada en el aire de un modo inestable, desafiando el espacio. También se concibe la casa estereotipada en Sin título, de Florentino Díaz; y La casa de lluvia de Juan Navarro Baldeweg. Los conceptos de casa y espacio permanecen, –mediante el vaciado de objetos domésticos o de sus espacios negativos–, en la obra de Rachel Whiteread, quien presenta Untitled (One Hundred Spaces) y, crea un espacio híbrido entre objeto, espacio y color. Catherine Harang, identifica la casa con un objeto, realiza su serie fotográfica Rentre à la maison, donde esta aparece como si se tratara de una maleta. En este tiempo, Tracy Emin hace pública su intimidad en Everyone I Have Ever Slept With 1963-1995, mostrando en una tienda de campaña, los nombres de todas las personas con las que ha dormido en esos años. En su obra se vale de este objeto portable de forma muy definida y, crea un lenguaje híbrido a través de varios conceptos entre los que destaca su interés por sacar su intimidad y hacer público lo personal. 

			Al año siguiente, en 1996, artistas como Lucy Orta, Andrea Zittel y Tobias Rehberger plantean la acción desde diferentes discursos basados en el desplazamiento: Orta, con Body Architecture-Collective Wear, un objeto híbrido listo para desplazarse; Zittel, cuenta con una serie de vehículos diseñados para ser enganchados al coche y desplazarlos, A-Z Escape Vehicle: Customized by Andrea Zittel, es un ejemplo; y Rehberger, interacciona con los visitantes que se desplazan a la sala expositiva, donde pueden escribir sus sugerencias en Sugestions from the Visitors of the Shows 74 and 75. Los vehículos de Zittel entran nuevamente en la posibilidad de otorgar un espacio propio allá donde vaya, teniendo de este modo un vínculo con el pensamiento feminista.

			La acción entendida como deconstrucción es realizada por Isidro Blasco que, preocupado por el espacio arquitectónico y escultórico, crea When I woke up, con maderas que conforman un orden aparentemente caótico y deconstruye la casa. A su vez, la escultura está basada en la forma estereotipada de la casa. También Ángela de la Cruz, moviéndose entre pintura y escultura, rompe el bastidor del lienzo con Homeless. Por otra parte, en este mismo año, Won Ju Lim incluye el color en su lenguaje y crea Proustian Bedroom y, basándose en dormitorios que ha tenido en el pasado, dibuja sobre las paredes de una habitación los distintos colores de los cambios lumínicos producidos según el transcurso del tiempo. De esta manera se puede observar que crea un concepto híbrido con el espacio y su autobiografía. Asimismo, Mona Hatoum realiza Quarters, una obra con la que denuncia la violencia, unida al dolor y la opresión y, en la que se vale de objetos de gran rotundidad formal.

			En 1997, Silvie Fleury integra un espacio doméstico en la sala expositiva con Bed Room Ensemble, homenajeando a Claes Oldemburg, valiéndose de objetos domésticos. Elba Damast, presenta, esta vez, su Casa Om en Madrid, una repetición solo aparente del concepto casa, ya que la obra siempre es diferente en cada lugar donde la expone. El proyecto siempre parte del concepto formal estereotipado de la casa. En este año hay artistas que trabajan con los objetos, como Sarah Lucas, que se sirve de la silla y muestra Pauline Bunny, uno de los ocho maniquíes similares hechos con medias rellenas, con los que convierte el objeto silla en el maniquí-mujer como representación de una feminidad abyecta. Lucas sí es una artista que actúa integrada en los avances feministas. Por otra parte, Thomas Demand, con un lenguaje completamente diferente presenta otro objeto, una bañera, Badezimmer, basada en la fotografía de la bañera de hotel en la que apareció muerto un político alemán. Y la española Cristina Iglesias, investiga el espacio con un objeto arquitectónico como es la cubierta, con Techo suspendido inclinado, con el que consigue que el público se sienta refugiado debajo de la techumbre.

			La acción de desplazar, es la base de Paradox of Praxis. Sometimes Making Something Leads Nothing, de Francis Alys; y el aislamiento, el objeto de HMP Pentoville, de Darren Almond, ambientada en una celda de prisión vacía, un espacio cargado de significado.

			En 1998, la referencia a una forma geométrica como es el cubo, se encuentra en Ylia y Emilia Kabakov, que construyen The Last Step, como monumento que referencia hechos históricos. Los Kabakov no solo tienen un interés formal, sin embargo estas creación no muestra en absoluto relación con planteamientos feministas.

			Como artistas que relacionan diferentes espacios, se encuentra Silvie Fleury, que continúa llevando un dormitorio al espacio expositivo con Bedroom Ensemble II. Sigue creando un espacio considerado íntimo en el espacio expositivo; y Damian Hirts, que exhibe en una sala el espacio de creación del artista encapsulado entre cristales con Contemplating a Self Portrait as a Pharmacist. La creación a partir de un objeto la realiza Jemima Stehli, con Table I, haciendo referencia a Table de 1969 de Allen Jones, en la que sale ella misma desnuda, como parte de la mesa, no se considera feminista en esta investigación esta manera de objetualizar a la mujer. Giam Gillick, a su vez, en otro discurso muy diferente, se sirve de la cubierta con Big Conference Platform Platform, objeto arquitectónico del que aprovecha su significado para crear un espacio de discusión. En cuanto a la creación basada en los conceptos de casa y aislamiento, se destaca a Matej Kren con Idiom, una escultura nido o refugio, conformada por libros. Y la intimidad queda expuesta radicalmente con My Bed, de Tracy Emin, al sacar directamente su cama deshecha al espacio expositivo: una identificación con el feminismo, en la que dice que su intimidad la hace pública y la convierte en arte. Monica Bonvicini, se revela contra el espacio doméstico de la mujer al martillear con un mazo la pared de la casa, con Hammering out, en un lenguaje completamente feminista.

			En el año 1999, aparecen obras que investigan la forma referida a la vivienda en artistas tan diferentes como Manfred Pernice, con Bloque F, que muestra la rotundidad de un paralelepípedo con lo que parecen doce contenedores; Tacita Dean, al crear Bubble House, a partir de un edificio con forma de elipsoide; y Franz Ackermann, con New Building, pintura que crea una distorsión exagerada de un edificio. En cuanto al planteamiento de la casa y la acción de repetir, se cuenta con Rachel Khedoori al crear Untitled (Blue Room), con la que genera una réplica de una habitación real de su casa. El concepto de aislamiento es tratado por Tadashi Kawamata con Tree Hut, su primera cabaña de árbol, que crea en Bon. Kawamata crea sus nidos y refugios a partir de una hibridación de conceptos tales como el espacio, que siempre cambia, la forma tan determinante y la acción, en la que implica a más personas para sus construcciones. Por otra parte, el aislamiento es también tratado por Mike Kelly, al representar un enrejado en la obra Framed and Frame, hacer referencia a la comunidad china norteamericana y probablemente, al tratamiento de exclusión de los estadounidenses hacia ella; y Liam Gillick denuncia la degradación de unas viviendas sociales con Pain in a building. En este año, último del siglo xx, hay artistas que no se permeabilizan con el feminismo.

			Ya en el siglo xxi, comienza la cuarta ola feminista, según los estudios americanos. El objetivo principal es denunciar el acoso y la violencia contra las mujeres. Y el feminismo se sumerge en una diversificación de las mujeres y la devaluación de la idea de igualdad, que es suplantada por la diversidad y la identidad, con una agenda que pasa por el ciberfeminismo y el ecofeminismo.

			En cuanto a la creación artística visual, el espacio expositivo es invadido por John Bock con ArtemisiaSogJod Meechwimper Lummering, una escenografía compleja, con diferentes alturas, por la que el espectador ha de transitar. Hibrida conceptos como son la forma, los objetos y la acción, al hacer recorrer al público la obra. También Martin Creed modifica el espacio artístico mediante la manipulación lumínica. En lo referente al color, es tratado por Won Ju Lim en Chantal Blue Chantal Orange, en la que la artista evidencia los cambios lumínicos y cromáticos según transcurre el día a través de la ventana del interior de una vivienda; y James Turrell, en House of Light, plantea la experimentación y vivencia de la luz exterior e interior de una casa. La propia casa se convierte en objeto artístico y el espacio exterior e interior dialogan en esta obra. En cuanto al concepto de acción, el colectivo de artistas El Perro, plantea la movilidad con una obra irónica, Wayaway, un embalaje para transportar personas inmigrantes. Son obras que no presentan interés por los acontecimientos feministas.

			En 2001, Per Barclay presenta una casa inaccesible físicamente pero sí visualmente, Senza Titolo, un diálogo diferente entre espacio interior, exterior y público, que además se sigue valiendo del concepto forma al estereotipar la casa. La utilización del concepto objeto es empleado por Adrián Paci en su emblemática Home to go, con un tejado cargado de significado. La acción como repetición y duplicidad, la encontramos en Totes Haus u r, que Gregor Schneider presenta en la Bienal de Venecia. Con esta obra emplea el concepto acción, al desplazar su casa. El aislamiento aparece de la mano de Txuspo Poyo con su Casa de árbol, una cabaña accesible que se construye, con carácter permanente, en un bosque de robles. La identificación de la casa y la mujer, continúa con Bourgeois y Femme Maison, esta vez, una mujer con piernas amputadas, sin brazos y sin cabeza, con una casa curva en el vientre, realizada en tela y acero. Bourgeois es la única artista que mantiene un lenguaje feminista en este año.

			Un año más tarde, el desplazamiento es tratado por artistas como Gavin Turk con Box, una caja, un objeto; y Esther Ferrer, con Le chemin se fait en marchant, performance que realiza en Hertogenbosch, en el sur de los Países Bajos. En esta performance, traza con cinta de embalar el rastro del camino andado y, al emplear su cuerpo se identifica con el lema feminista «Mi cuerpo es mío» de los años setenta. Ferrer, feminista, se sirve del desplazamiento y del cuerpo y se implica en su creación artística visual con este movimiento. Los arquitectos Francis Chapus e Yves Bayard, junto con el escultor Sacha Sosno, identificando la arquitectura de la casa y el cuerpo humano, crean Tête Carrée, el edificio-escultura de Niza, sin ninguna referencia a las mujeres. A su vez, la identificación de la casa con la mujer, con la propia artista, es llevada a cabo por Eija-Lisa Ahtila en Talo, consistente en tres proyecciones con sonido que reflejan la identificación de una chica con una casa, creando así un lenguaje acorde con el feminismo. También se menciona como feminista la denuncia de violencia contra la mujer, con Jana Leo y Rape Room, una obra sobre la violación sufrida por la artista en su propio apartamento. La mujer encerrada en la casa es el motor de Marina Abramovic en House with Ocean View, quien durante doce días queda encerrada en ese espacio doméstico de tres habitaciones. Todo un lenguaje acorde con el feminismo.

			Al año siguiente, el desplazamiento sigue siendo investigado por Ferrer, quien realiza nuevamente su performance Le chemin se fait en marchant, esta vez en Colonia; y la repetición de la casa es la acción que lleva a cabo Do Ho Suh con The Perfect Home II, reproduciendo en nailon su propio apartamento. El artista crea un espacio conceptual híbrido, al utilizar además de la repetición y el desplazamiento como acciones, la forma de su casa, los objetos domésticos, el color y mostrando su espacio íntimo; sin embargo se mantiene ajeno a los problemas de las mujeres. La denuncia sobre la violencia es tratada por Doris Salcedo en Untitled, obra realizada para la VIII Bienal de Estambul, que reúne 1600 sillas dispuestas en el solar vacío entre dos edificios. Salcedo se sirve del objeto doméstico silla para su denuncia. A su vez instala su obra en el espacio vacío de lo que fue un edificio de viviendas.

			En 2004, Esther Ferrer, siempre feminista, realiza la performance del año anterior, basada en el desplazamiento en Borgoña y sirviéndose de su cuerpo. También Isidro Blasco deconstruye su apartamento para construir la instalación Thinking about that place en el Museo Nacional Centro de Arte Reina Sofía, creando así una hibridación con los conceptos de desplazamiento, intimidad y espacio, al crear un nuevo espacio que ha de ser recorrido por el público.

			Al año siguiente, la forma geométrica del cubo es propuesta por Gregor Schneider, con Cube Venice en la Bienal de Venecia: el proyecto para reproducir la estructura de la Kaaba en la Plaza de San Marcos fue rechazado y, solo se contó con un vídeo explicativo de la idea. Olafur Eliasson investiga el espacio, en esta ocasión con Your invisible house, obra con la que crea un diálogo de límites confusos entre los espacios exterior o medio ambiente, e interior, y en la que los espejos juegan un papel importante. A su vez, genera el desplazamiento del público a través de la misma. Los Carpinteros invaden el espacio expositivo con Frío estudio del desastre; los objetos y enseres domésticos son acumulados en Dionisian Stage, de Martin Kersels. Los conceptos de casa y desplazamiento son tratados por Simon Starling, quien traslada una cabaña transformada por el río hasta su lugar de exposición con Shedboatshed (Mobile Architecture No. 2). Rirkrit Tiravanija, con su instalación Rirkrit Tiravanija Instalation, hace que el público se desplace a su obra, –una reproducción de su apartamento desplazada a la galería–, y pernocte en ella durante el tiempo que dura la exposición. Se podría hablar aquí entonces de una intimidad provocada, ya que convivir durante esos días allí conlleva esa intimidad. 

			Por otra parte, la intimidad de la biblioteca de Martha Rosler es compartida con el público con Library. Bourgeois sigue trabajando en Femme Maison, ahora una escultura de una mujer solo de tela y de nuevo amputada, en la que la casa le vuelve a salir del ombligo. Y Whiteread, presenta Modern Chess Set, un ajedrez cuyas piezas son elementos variados para las tareas del hogar y piezas de ocio casero. En esta ocasión, la artista amplía el campo espacial de la casa para hacer una pieza más reivindicativa. En este años, 2004, tanto Ferrer, Bourgeois como Whiteread conciben lenguajes feministas en estas obras. Y en todo caso, la actitud y creación general de Rosler siempre está implicada con este movimiento, pero el resto de artistas no muestran ninguna aproximación a estos intereses.

			En 2006, en cuanto a la casa y la forma, Gregor Schneider realiza Cube Cádiz, un cubo blanco en lo alto del paisaje de Cádiz. El espacio expositivo es invadido de nuevo por John Bock con The next quasi-complex; y la creación que se sirve de la casa y los objetos. A su vez, Olafur Eliasson convierte su casa en un libro, en un objeto; y Cristina Iglesias, utiliza la puerta y la celosía para crear el Portón-Pasaje para el Museo del Prado (2006-2007), y Celosía XI (Hafasa Bint Al-Havy). En este año se nombra también a Simon Starling con Autoxylopyrocycloboros, cuya acción basada en el desplazamiento, consiste en un viaje autodestructivo con un bote de madera que se alimenta de sí mismo para poder navegar. En 2006 las creaciones artísticas investigadas no se hibridan con el feminismo.

			Al año siguiente, en 2007, –año en el que se consolida la Ley de Igualdad efectiva de mujeres y hombres en España–, en la creación artística visual la casa y la forma siguen siendo investigadas por artistas, como es el caso de Schneider, quien por tercer año consecutivo, trabaja en el cubo y crea Cube Hamburg. También Laure Tixier a partir de este año y hasta 2011, realiza numerosas formas de casas de pequeño formato con Plaid Houses. Esta artista quien satirizó los roles de género en otras obras, en Plaid houses, no se manifiesta abiertamente feminista, aunque llega a mostrar sus pequeñas casitas de fieltro como lugares acogedores y diversos a los que llegar, que puede vincularse con este movimiento. El color forma parte del trabajo de Won Ju Lim, al realizar nuevamente Proustian Bedroom; y Tadashi Kawamata, trabaja insistente con el aislamiento, al continuar su proyecto de cabañas de árbol, Tree huts in Trondheim y Tree huts in Basel, ajeno a las problemáticas de las mujeres.

			En 2008 es un año marcado por la Crisis Global Financiera, pero las preocupaciones en la creación artística visual por los conceptos investigados se mantienen. Así se encuentran las formas orgánicas de Ernesto Neto, que crean espacios poéticos dentro del espacio expositivo, como con Labios de piedra, tetas de pimienta, amor de clavo, rana de niebla en la Casa de los sueños. Esta obra también proporciona cierto carácter de refugio y se hibrida así con el aislamiento. La casa y el aislamiento sigue siendo tratados, como si de un ostinato se tratara, por Tadashi Kawamata, con sus cabañas Tree Hut In Paris, Tree Hut In New York, Tree huts In Miami. También Antonio Muntadas concibe el aislamiento, pero desde el encerramiento, al crear Cercas (Fences); y Louise Bourgeois, crea su última Celda, The Last Climb.

			Exceptuando la creación de Bourgeois, cuya trayectoria se mantiene próxima a la lectura feminista, las otras creaciones quedan lejos de la misma.

			En 2009, el concepto de aislamiento, sigue siendo investigando Tadashi Kawamata con Tree Huts, en esta ocasión, en Donjon de Vez; y la española Cristina Lucas lo aborda encerrando una mujer gigante, dentro de un edificio. Es Alicia de Córdoba, a la que le salen los brazos por las ventanas como a algunas Femme Maison de Bourgeois. La obra de Lucas sí se acerca al feminismo con esta obra en la que la casa se le queda pequeña a la mujer, que ha crecido y se desborda por sus ventanas.

			Al año siguiente, en 2010, los conceptos de casa y espacio son abordados por Cristina Iglesias, con Vegetation Room Inhotim, que se encuentra en el exterior y, la artista permite que el público acceda a parte de su interior. La artista concibe así la obra desde el espacio y desde la acción. Por otra parte, la creación concebida como objeto entre silla y escultura, es realizada por Franz West, quien presenta Schlieren, una escultura abstracta en la que los espectadores se pueden sentar y reclinar, en una retrospectiva en la Tate Modern. Precisamente su invitación es a la quietud. La acción como desplazamiento es llevada a cabo por Javier Muro, al empaquetar un edificio para su traslado en una fotografía de la serie Nos mudamos, convirtiendo así la casa en un objeto transportable. La acción entendida como deconstrucción y construcción, la investiga Lara Almarcegui con Construction Materials Big Hall Secesion, midiendo los materiales de construcción de la sala expositiva y luego introduciéndolos en dicho espacio. La artista además hibrida conceptos al crear una nueva forma con estos materiales e invadir el interior del espacio al que equivalen. Mientras, el aislamiento sigue representado por las cabañas de Kawamata, con The Tree Hut in Masan. También la intimidad, forma parte de la propuesta Aufzugbett o Elevator Bed, de Carsten Höller, mediante una cama elevadora colocada en la sala de arte, en la que pueden dormir los espectadores. Ninguna de estas obras se aproximan al feminismo.

			En 2011, el color es abordado de lleno por James Turrell con Apani, al introducir por completo al espectador en un campo de color. La obra es producto de los conceptos de espacio y color.

			Ya en el 2012, el concepto de acción mediante el desplazamiento es la base del trabajo de Janet Cardiff y Georges Bures Miller con After Bahnof Video Walk. Implica al público para que tenga que realizar un recorrido específico portando un dispositivo con auriculares e imágenes. Este mismo año, la denuncia de proyectos inmobiliarios sin terminar en la periferia de Madrid es abordada por Hans Hacke, que crea su obra Castillos en el aire, para su exposición en el Museo Centro de Arte Reina Sofía de Madrid. La artista Teresa Margolles también denuncia las promesas incumplidas que conducen al abandono de viviendas por parte de miles de personas. En la violencia como máxima representación de la desigualdad, hemos de hallar un camino feminista en busca de la igualdad social de todas las personas.  

			En el año 2013, el espacio expositivo vuelve a ser invadido por artistas como Kattarina Grosse con Wunderblock, esparciendo la pintura en el ámbito de la escultura y la arquitectura y, adapta el espacio a la misma. De alguna manera, ese lenguaje invasivo con el espacio podría identificarse con la necesidad de marcar su propio espacio, pero no es la intención de la artista, implicada sin embargo en conseguir la igualdad en el mundo del arte entre mujeres y varones. Otro lenguaje de invasión espacial es empleado por Tomás Saraceno en In Orbit, instalación con la que conquista el espacio museístico y hace que el espectador transite y perciba el mismo desde tres alturas diferentes. El concepto objeto doméstico es empleado en la obra de John Armleder, Quicksand, una estantería llena de ellos. En cuanto a la acción como desplazamiento, Esther Ferrer reproduce nuevamente su performance Le chemin se fait en marchant, esta vez en la ciudad francesa de Metz. Como se comentó más arriba la artista mantiene su actitud feminista en toda su obra. Y en cuanto a la acción de repetir, Do Ho Suh, con Home Within Home Within Home Within Home Within Home, una réplica de la casa que habitó en Nueva York que contiene otra réplica, la de la casa tradicional coreana de su familia: casas transportables, convertidas en objetos de color que hacen que el espacio conceptual del artista sea híbrido. La acción como deconstrucción y construcción, vuelve de la mano de Lara Almarcegui con la instalación de escombros en el Pabellón Español de la Bienal de Venecia y Buried House. Para la primera obra, calculó los materiales de construcción y los consiguió después en forma de escombros, creando varias montañas conformadas por la misma cantidad de materiales que los que fueron necesarios para erigir el edificio; en la segunda, enterró los restos de una casa y, ofreció así la oportunidad para reflexionar sobre la transición y el renacimiento de uno de los vecindarios más antiguos de la ciudad. En ambas obras se crea una nueva forma, una invasión del espacio además de partir de la acción. El aislamiento y la cabaña siguen siendo el tema propuesto por Kawamata, con Tree Hut in Place Vendome y Tree Huts en Florencia Y por último, se menciona la creación feminista de Kirsten Justesen, Portrait in an Archive with Collection, una mujer dentro de un armario, con la que versiona a Claude Cahun y su obra Self-portrait de 1932. La única obra feminista de todas las analizadas y nombradas en 2013.

			En 2014, en España se produce el movimiento feminista del Tren de la Libertad, en defensa de los derechos sexuales y reproductivos de las mujeres y en contra de la reforma de la Ley del aborto. Ajena a este hecho y desde Norteamérica, Amanda Williams crea Color(ed) Theory Series, proyecto que dura tres años y con el que combina la noción académica del color, el lenguaje cromático que se utiliza en los medios de comunicación y, el hecho de haber nacido en una comunidad determinada. Pinta el exterior de ocho casas y examina la manera en que se construye y el significado del color; y cómo este está vinculado a la raza y la clase. Williams se sirve de las casas como objetos sobre los que actúa y aunque en su obra hay una implicación social, no es feminista. El aislamiento sigue siendo el tema de Kawamata, en esta ocasión, crea un nido, Nest, 2014. Y la denuncia sobre la violencia de la guerra se refleja con los Israeli blast Army «T» Walls de Zena El Khalil, que muestra en su exposición Mirfak to Vega. 

			En 2015, continúan las cabañas de Tadashi Kawamata con Tree Hut in Brugge; y se encuentra una identificación de casa y cuerpo humano con el Atelier Van Lieshout y su gran escultura arquitectónica Domestikator.

			2016 es el año en que Joel Shapiro continúa explorando e invadiendo el espacio de la sala expositiva exponiendo sus esculturas de formas geométricas de colores Yellow, Then, Flush, OK Green y Really Blue (after all) en el Nasher Sculpture Center y, continúa ajeno a las reivindicaciones feministas. La utilización de un objeto doméstico aparece en Maurizio Cattelan con America, al servirse de un urinario; y también con Reinhard Mucha y su Island of Blessed, al presentar una instalación de una techumbre de tejas en el suelo con otros objetos. Por otra parte, la repetición como acción la realiza Nazgol Ansarina con Membrane (unbleached silk) al replicar las paredes de su casa que han derribado en Teherán. Kawamata continúa con el aislamiento, esta vez con Tree hut in Brussel y The Huts in Atlanta. Ninguna obra de este año hasta aquí es feminista, pero es con Joanna Piotrovska, cuando se encuentra una artista implicada con el feminismo en Polonia. La artista crea Untitled [Frantic], a partir de los refugios improvisados en casas y jardines, de diversas personas de diferentes ciudades. Estos refugios dentro de las mismas viviendas pueden ser entendidos como obra feminista al conocer la implicación de la polaca con este movimiento. Los conceptos de casa y refugio se hibridan con las búsquedas feministas. 

			Por último, en este año y hasta enero de 2017, la denuncia que lleva a cabo Martha Rosler, con If You Lived Here Still: Home Front que incluye la obra If You Lived Here… de 1989, que se muestra junto a nuevos materiales y, está formada por tres exposiciones, centradas en las luchas de los inquilinos y en la gentrificación; la carencia de vivienda; y la planificación urbana y soluciones. Rosler implica a artistas, arquitectos, cineastas, escritores, poetas, escritores, personas sin hogar, ocupantes ilegales, grupos comunitarios, escolares y otros, para que los ciudadanos reaccionen y reflexionen. La denuncia en su obra siempre se hace desde el feminismo, aunque en esta obra se trata de una denuncia social diferente a los problemas concretos de las mujeres.

			En 2017 Michel Cole y Ekin Onat ocupan todo el espacio de una casa con Objection, que exhiben en la Bienal de Venecia: la casa desde el espacio pero también como objeto, desde los objetos domésticos, concibiendo la acción como recorrido por su interior y desde el feminismo. Kawamata expone Nest en París y, al año siguiente, en la ciudad de Corea del Sur, Busan. Alicia Framis reflexiona sobre los distintos tipos de familia que existen en el siglo xxi a través de la arquitectura, proponiendo diseños de vivienda alternativos y crea Forbidden Architecture. En esta obra pone en evidencia la hegemonía obsoleta del matrimonio heterosexual con varios hijos y, se centra en la diversidad familiar existente. Una creación implicada con el feminismo de su tiempo.

			Casi terminada la primera veintena de años del siglo xxi, en 2018, el espacio sigue siendo un concepto invadido por artistas, como los nombrados en este libro. Thomas Hirschhorn con Collapse, un derrumbamiento de un muro que deja ver el interior que hay tras él; y Yayoi Kusama con Infinited Mirroed Room-My Heart is Dancing Into the Universe, una gran sala cubierta de espejos donde cuelgan linternas de colores que crea un espacio infinito para el público. Por otra parte, la intimidad es tratada por Sophie Calle con La coupole. También está Jana Leo, quien denuncia la violencia contra la mujer, en concreto su propia violación, con No violarás. Una artista y una obra feministas. También el lema feminista «Lo personal es político», característico de la segunda ola del feminismo, los estudios de la mujer y del feminismo en general, aparece de nuevo con Sara Paula Fernández, en su obra llamada Lo personal es político, una casa de pequeño formato con luz. En este año se inaugura la exposición Pabellón de género, de Alicia Framis, en la que presenta un recorrido en torno al género por diferentes obras, creadas entre finales de los noventa y 2018. Y transforma el espacio expositivo en un pabellón de denuncia feminista de situaciones y discriminación en las que se encuentran las mujeres. La mitad del pabellón se centra en obras relacionadas con la arquitectura y las habitaciones. 

			En 2019, Sarah Lucas sigue sirviéndose de la silla en sus esculturas silla-mujer y presenta Cross Doris, en esta ocasión el maniquí mujer reposa sobre el objeto y no está fundido con el mismo. El concepto de desplazamiento del público como invitados, aparece con la cena organizada por Tobias Rehberger y Rirkrit Tiravanija Artists Cook, en Siri House, en Singapur, a la que los visitantes que lo deseen, degustan un menú creado por los dos artistas. El concepto de aislamiento es investigado por Joanna Pietrovska y crea Enclosure XXVI, reflexionando sobre las dicotomías confinamiento y libertad, protección y opresión, al fotografiar espacios restrictivos y protectores a la vez. Por último, la identificación de la casa con el cuerpo humano aparece en la escultura de dimensiones arquitectónicas transitable Cave, de Antony Gormley. Se trata de un cuerpo humano de un varón.

			Y ya en 2020, que con la pandemia de la Covid-19 marca un punto de inflexión en la vida, la historia, el arte y la casa con los logros conseguidos por las mujeres hasta entonces, la intimidad queda exhibida en Because, la exposición de Sophie Calle con fotografías cubiertas de fieltro que han de ser destapadas por el público. En este año la casa y el aislamiento son la base de Chez Nous, de Carmen Mariscal, expuesta en París y diseñada como una casa-prisión que materializa de un modo simbólico las trampas domésticas. Una obra feminista.


		
			Conclusiones

			Una de las aportaciones más importantes de esta investigación es la de relacionar cronológica y conceptualmente la creación artística sobre la casa con un movimiento social tan importante como el feminismo. Para ello, desde la primera sección se ha ido tejiendo una iconografía específica a través de una cronografía, que parte de la Cronografía de la investigación 1, (Figura 21), a la que se le han ido añadiendo los datos obtenidos de los diferentes capítulos de la segunda sección, a medida que avanzaba la investigación. Como resultado de la producción artística visual en este tiempo, según una catalogación conceptual concreta de una selección de artistas relevantes, en la Cronografía de la investigación 11 (Figura 127), o cronografía final del último capítulo, queda manifiesta una lectura cronológica de artistas, obras, conceptos, acontecimientos feministas y, otros históricos de importancia, es decir, la relación cronológica de la casa como idea en la creación artística visual con el feminismo de 1970 a 2020. También se ha creado una tabla, a partir de la Cronografía de la investigación 11 (Figura 127), con franjas de diferentes colores (Tabla 22), que permite visualizar los datos obtenidos según el año, nombre del artista, título de la obra y concepto creativo investigado; y una segunda tabla resumen (Tabla 23), de tamaño más reducido. De esta suerte se puede acceder a golpe de vista, a todas estas obras, artistas y conceptos, siguiendo un orden cronológico que se estima indispensable. La coincidencia de unas y otras obras en un año u otro, contrasta posicionamientos diferentes ante un tema tan rico como es la casa.

			Al relacionar en la investigación la creación artística visual con el feminismo y obtener la Cronografía de la investigación 11 (Figura 127) o cronografía final, como resultado fundamental, se obtienen varias conclusiones que se anotan a continuación y que tratarán de dar respuesta a las preguntas planteadas en la introducción.

			En cuanto a la primera pregunta sobre si la creación artística mantiene una relación estrecha con el feminismo en el período tratado, se observa que se relacionó parcialmente y de modo desigual con el feminismo. Y en relación a la segunda pregunta sobre qué tipo de relación mantiene la creación artística visual y el feminismo, esta corresponde a una relación artística conceptual implicada con las ideas de este movimiento social, siendo por tanto, un concepto creativo tratado extensamente por artistas visuales.

			Se observa una relación muy estrecha y activa en los años setenta, que disminuye en intensidad en los ochenta y, aumenta en los noventa para decrecer y permanecer así hasta nuestros días. Existe una constante artística en torno a la creación sobre la casa y, al ser un objeto que todos conocen, que casi todos tienen y que es parte de la vida de cada persona, garantiza una comunicación fluida y exitosa con el público. En los años setenta es indudable que este tipo de creación mantiene a una gran parte de la comunidad artística interesada por juegos formales, que evolucionan dejando atrás el minimalismo y que continúan con su estrategia creativa a lo largo de los años. Pero la importancia del feminismo en esta década, tiene una repercusión importante a la hora de recurrir al hogar, como objeto a través del cuál denunciar las reivindicaciones de igualdad y de obtención de derechos sexuales y de reproducción. Se desarrolla un gran boom creativo de artistas que se valen de su propio cuerpo, de las tareas domésticas y la vivienda para la obtención de estos derechos, conseguir la igualdad y tener vida fuera de la vivienda. En esta reivindicación se denuncia el encierro al que se ven sometidas las mujeres. En estos años, este tipo de creación se relaciona estrechamente con el feminismo y se intensifica la práctica artística feminista que incluye en su discurso la casa, manteniéndose el resto de estrategias y discursos artísticos interesados por la vivienda. Es decir, esta implicación conforma un núcleo parcial muy importante. En los ochenta, a medida que se aseguraban derechos sexuales y reproductivos, la agenda de este movimiento social iba cambiando y, decrece en intensidad la relación con esta práctica artística. Se observa también, que a partir de los años noventa, coincidiendo con la tercera ola feminista, se activa este tipo de creación, para posteriormente perder intensidad en el siglo xxi.

			En relación a la tercera pregunta formulada sobre cuáles son las concepciones de la casa más abordadas por mujeres, se observa que son la casa unida a reivindicaciones feministas; la identificación de la casa y la mujer; la casa y la denuncia de la violencia; y la casa y la violencia contra la mujer. La casa y la violencia contra la mujer son temas tratados por el feminismo, pero no todas las reivindicaciones feministas que se basan en la casa tratan estos temas. En todo caso, todos estos conceptos tratados mayoritariamente por mujeres, implican la habitabilidad de la casa y, la preocupación por temas de importancia social de las mujeres relacionados con la vivienda.

			En cuanto a cuáles son las concepciones más abordadas por varones, se confirma que son la forma, el espacio, el objeto, la acción y el aislamiento. Es decir, siendo los cuatro primeros, conceptos que no implican habitabilidad, parece que los varones tienen una mayor predisposición para acercarse a esta idea desde cuestiones espaciales y formales.

			Y por último, respondiendo a la pregunta de cuál es el espacio que queda a otros géneros que no sean el género binario de mujeres y varones, este queda muy reducido, prácticamente inexistente de no ser por un único artista.

			Por otra parte, el espacio artístico debiera estar abierto a todos los géneros por igual. Sin embargo, en esta investigación se observa cómo en el espacio de las artes visuales en este periodo, la identidad sexual queda regida por un concepto binario de mujeres y varones.

			Al revisar todas las personas investigadas y citadas en nuestro libro, se ve cómo las mujeres aparecen más en unas concepciones de la casa que en otras. Así, tenemos que la casa como concepto empleado en las prácticas artísticas feministas es utilizada solo por mujeres: de veintiocho artistas tratadas, todas son mujeres. En cuanto a la casa concebida como forma, de veintitrés personas tratadas484, diecisiete son varones y seis son mujeres. En la concepción de la casa junto al espacio, se han tratado veintiuna personas, ocho mujeres y trece varones. En los conceptos de casa y color, se han investigado ocho personas de las cuales cinco son mujeres y tres son varones. En la unión de la casa con el objeto, de dieciséis artistas, tres son mujeres y trece varones. En el capítulo de la casa desde la acción, de treinta y cuatro personas, once son mujeres y veintitrés son varones. En la concepción de la casa con el aislamiento, de once artistas, tres son mujeres y ocho, varones. En el capítulo «Casa y mujer», teniendo en cuenta la unión de la casa y el cuerpo humano como puente para llegar a la unión de la casa y la mujer, se mencionan cuatro artistas (un artista tiene un estudio con más personas, pero a su nombre) y una empresa, los cuatro artistas son varones y no hay ninguna mujer. Sin embargo, en la identificación de la casa y la mujer se investigan cinco artistas y las cinco son mujeres. En «Casa y denuncia: sin casa», de cuatro artistas investigados, dos son mujeres y dos son hombres. Al concebir la casa como denuncia de la violencia y, de la violencia contra la mujer, las cinco artistas tratadas son mujeres y no hay ningún varón.

			
			
				Gráfico 2. Artistas mujeres y varones investigados o mencionados según las diferentes concepciones de la casa (2023)
					[image: Gráfico, Gráfico de barras. Descripción generada automáticamente]			
			
			Fuente: elaboración propia.


			En cuanto a la concepción de la casa a través del color o de la intimidad, las mujeres son mayoría, pero también hay varones interesados por esta temática.

			Y en cuanto a servirse de la casa como denuncia por carencia de casa, mujeres y varones se interesan por igual. 

			Según los datos obtenidos, se ve cómo el espacio artístico queda muy reducido para otros géneros que no sean el género binario de mujeres y varones. Solo se encuentra el caso de Félix González Torres exponiendo su intimidad públicamente al mostrar la cama donde ha estado con su amante fallecido anteriormente de sida y, Alicia Framis, quien basa Forbidden Architecture en la diversidad de género que forman hoy en día los grupos convivientes.

			Al hacer referencia a los conceptos en los que se encuentran más interesados los varones, estos son la casa y la forma, el espacio, el objeto, la acción y el aislamiento. Asimismo, en la aproximación a la casa y la mujer, se observa cómo las personas que identifican la casa con el cuerpo humano son varones, es más, acuden a un varón como representación del ser humano. 

			Por otra parte, como se ha comentado más arriba, se crean espacios híbridos en los que se enlazan diferentes concepciones de la casa. La propia evolución artística de una persona puede suponer cambios o saltos de unos intereses a otros, creando concepciones híbridas por suma de intereses; o mayor o menor implicación en ellos; o a su vez, la trayectoria del artista puede verse afectada por un acontecimiento o circunstancia personal o social. Se confirma que al igual que opina O’Doherty, el contexto le otorga gran parte del contenido al arte.

			A continuación se ve cómo ha influido un contexto social tan relevante como el movimiento feminista en las personas dedicadas a la creación artística en la investigación, es decir, si se han creado espacios híbridos entre los mensajes feministas y otros conceptos. Con los datos obtenidos y siguiendo la Cronografía de la investigación 11 (Figura 127) como cronografía final y las Tablas 22 y 23, se concluye que es en las artistas feministas donde encontramos más concepciones híbridas, al servirse de otros conceptos creativos, aunque su obra se identifique con el feminismo como prioridad. Las artistas feministas se interesan por los objetos domésticos, por la acción, –recorriendo el espacio doméstico, ejerciendo tareas domésticas… etc.–. Es decir, ellas priorizan su identificación con este movimiento social a través de otros conceptos relacionados con la casa. Generan espacios híbridos. Pero al revés, esto no ocurre, los intereses de artistas mujeres y varones no se ven afectados por los acontecimientos sociales feministas; los espacios híbridos entre conceptos que puedan surgir, no se mezclan con el feminismo. Aunque es reseñable cómo una artista que trabaja con la casa y el espacio, Raquel Whiteread, interesada desde los noventa por temas espaciales, sí realiza una obra implicada con el feminismo y realiza Modern Chess Set.

			En los años setenta es innegable que las artistas mujeres se unen a las reivindicaciones feministas. En la Cronografía de la investigación 11 (Figura 127) y en la Tabla 23, se observa esa masa morada que se extiende disipándose por los noventa y aparece de un modo más puntual en el siglo xx. En los setenta, artistas como Merz o Matta-Clark, investigan la forma o el espacio y, a su vez, mantienen también una hibridación de intereses, al estar implicados con la sociedad del momento. Pero no son permeables a los acontecimientos feministas. Artistas interesados en la forma, el espacio o la acción, hibridan estos intereses pero no lo hacen con los acontecimientos feministas. Por ejemplo, Iglesias, tratada desde casa y objeto, tiene intereses más allá: el espacio y la percepción del público, pero en su obra no aparece interés alguno por añadir algún gesto feminista. Por la constancia y repetición insistente de artistas como Kawamata, a quien se ha investigado desde la casa y el aislamiento, se ve cómo se mantiene impermeable a lo que sucede a su alrededor, no incluye ningún interés sobre algún tipo de reivindicación o visibilización de intereses feministas. En los años noventa se concentran muchos artistas interesados por la forma que tampoco muestran espacios híbridos con intereses feministas.

			Por otra parte, se observa también que los varones de esta investigación no se implican en las concepciones feministas. Habría que preguntarse como sociedad por qué no existe esta implicación.

			Por último, se ha comprobado que existen espacios híbridos conceptuales en los que se enlazan diferentes concepciones de la casa, estos se crean entre forma y espacio; forma y acción; forma y aislamiento u otras combinaciones conceptuales. Asimismo, las concepciones híbridas que incluyen intereses feministas parten desde el feminismo como prioridad, pero no ocurre al contrario. No hay artistas que desde su trayectoria basada en otros conceptos, incluyan posteriormente una concepción feminista. Estas hibridaciones quedan recogidas en la lectura de la Cronografía de la investigación 11 (Figura 127). En ella se señala un único caso de una artista que sí se permeabiliza con el feminismo en una obra.

			De esta forma este libro aporta, fundamentalmente, una forma de comprender la creación visual sobre la idea de casa en relación con el feminismo de un modo novedoso, ya que se ha creado una cronografía con todos los datos obtenidos que ha permitido interrelacionar artistas, conceptos artísticos a partir de la casa, espacios híbridos de creación y desglosar la relación de género en el marco del contexto social y artístico feminista.

			Pero sin embargo siguen quedando puertas abiertas, sobre todo, a partir de la pandemia de la Covid-19 que, como se mencionó anteriormente, significa un punto de inflexión para la vivienda, el arte, la sociedad, las mujeres y el feminismo. ¿Qué ha pasado desde entonces? ¿Cómo se relaciona este tipo de creación visual con el feminismo?

			¿Puede ser la casa en la creación artística una gran herramienta de transformación social feminista en el momento actual?

			Todo queda en suspensión, en la confianza de que artistas e investigadores se impliquen en el desafío de seguir pensando, creando e investigando a través de la casa por el bien de las mujeres, de la igualdad, del feminismo, y por tanto, de la sociedad.
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* Obras que correspanden a dos o mids conceptos creativos. ** Fin da la 3+ ala segiin Ia fikisofa Allcla Miyares. *** Aunqua la artista no define su obra como feminlsta, su reallzacién antra dentro de esta discursa.
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