
 

   
  Hasta el 30 de septiembre, 2020 

exposure: the fact of experiencing something or being affected by it because of being in a particular 
situation or place (Cambridge Dictionary)

Exposures es una serie de exposiciones online que pretende reflexionar sobre temáticas relacionadas con el contexto actual y alrededor de   

  la idea general de ‘El cuerpo y el/lo otro’. 

    

 



La tercera propuesta gira en torno a la mano, la parte del cuerpo humano más vinculada a la creación artística junto con los ojos y que a la vez nos sirve para 

comunicar y para relacionarnos, igual que la palabra. 

Reúne obras de Erick Beltrán, Cabello/Carceller, Victoria Civera, Hannah Collins, Enzo Cucchi, Chema Madoz, Enrique Martínez Celaya, Muntadas, 
Perejaume, Marcel Rubio Juliana y Julião Sarmento. 

Nuestras manos están tomando un inusitado protagonismo en estos últimos meses debido a su papel en la transmisión de virus. Tocar las cosas, tocarnos la cara, 

tocar otras manos ha pasado a ser peligroso, las manos ahora se ven obligadas a cubrirse con guantes, a lavarse constantemente, a no tocar, ni siquiera para 

saludar. 

Pero hemos visto como su presencia ha sido una constante en muchas obras artísticas, desde el arte prehistórico hasta nuestros días, por su variedad formal y 

simbólica. 

El lenguaje no verbal de los gestos pone en evidencia la relación entre la mano y la mente. En las obras que mostramos, los gestos de la mano expresan diferentes 

estados de ánimo, sentimientos, actitudes o emociones desde miedo o pena hasta sensualidad o complicidad. En ocasiones, como ocurre por ejemplo en trabajos de 

Julião Sarmento, su representación alude a la totalidad del cuerpo humano. 

Los gestos de las manos también remiten a las convenciones sociales, devienen así, una representación de la condición humana en estrecha relación con la cultura y 

la expresión. Como se pone de manifiesto en algunas obras de Muntadas, esta figura retórica puede definir ambición, consenso, imposición, autoridad o poder.  



CHEMA MADOZ S/T, 2014. Fotografía B/N sobre papel baritado virado al sulfuro, ed. de 15. 60 x 50 cm. 



CHEMA MADOZ 
S/T, 2014 

Las fotografías de Chema Madoz representan metáforas a partir de objetos cotidianos, subvierten la realidad dentro de su propio territorio, y por esto 
esta nueva realidad está siempre construida con sus propias manos. Es a través de un proceso manual que hace realidad sus ideas imaginadas. Hay 
elementos y objetos de la vida cotidiana que se van repitiendo a lo largo de sus obras, y las manos es uno de ellos.  

+ Saber más 

https://www.galeriajoanprats.com/es/chema-madoz-3/


 

PEREJAUME    Mà, 2001. Técnica mixta sobre papel. 19 x 37 cm. 



PEREJAUME 
Mà, 2001 

Para hablar de Perejaume tenemos que referirnos tanto a su trabajo visual como literario, pues es de esos artistas en los que es difícil separar ambas actividades, las 
cuales se complementan y funden conformando una cosmogonía.   
  
Este carácter dual se transmite a toda la obra asumiendo la representación como una ficción consciente de si misma, y tal es así que se asume el vínculo con la 
naturaleza en cuanto construcción ideológica y visual.   
  
Para tal propósito necesitaba un personaje: «el plenarista» -heterónimo del propio Perejaume-, que concede la autonomía (del artista moderno) al paisaje. El 
neologismo despintura define el método en el que se fundamenta esta inversión y mediante la cual el paisaje crea una segunda naturaleza.   
  
Perejaume piensa que el hombre ha fracasado en la tarea de describir la realidad a través del lenguaje y que, al contrario, sí confía en una realidad que «se va 
llenando de lenguajes, de procesos de lenguaje. Nosotros somos una especie de utensilios del realismo».  
  

Álvaro Negro, fragmento de ‘Narrativas Monumentales’  

+ Saber más 

https://www.galeriajoanprats.com/es/perejaume/


ENRIQUE MARTÍNEZ CELAYA  Pena, 1999. Óleo, alquitrán y técnica mixta sobre tela. 213 x 254 cm. 



ENRIQUE MARTÍNEZ CELAYA 
Pena, 1999 

Enrique Martínez Celaya desarrolla su pintura desde la perspectiva del pensamiento científico, filosófico, poético e intelectual. 
  
Su obra revela un interés constante en la experiencia y su representación, es una respuesta poética al mundo que le rodea, en especial a la naturaleza, al entorno del 
ser humano, y su percepción a través de temas que aparecen una y otra vez: el niño, el mar, árboles, montañas, animales, aves. 

+ Saber más 

https://www.galeriajoanprats.com/es/enrique-martinez-celaya/


VICTORIA CIVERA Nido de suelo 8, 2014. Madera, libélula, cinta, polvo de mármol sobre poliestireno. 50 cm de diámetro x 30 cm de altura. 



VICTORIA CIVERA 
Nido de suelo 8, 2014 

Nidos o Nidal, es un título que describe simbólicamente el modo de pensamiento de Victoria Civera en su proceso de trabajo, aportando un orden de ritmo y 
movimiento a sus piezas, que crecen lenta y azarosamente, tejiendo una infinita membrana, hecha de materiales, objetos, superficies, color y pieles diferenciadoras, 
como si se tratara de palabras aisladas.  
   
Su desarrollo es una reflexión sin pausa, entre silencios y susurros, donde Civera parece invitarnos a un viaje, a una experiencia concéntrica, fundamentada en una 
lógica de pensamiento poético, donde la artista se encamina al encuentro de la frase, suceso, sujeto y obra. Mezclando vocabularios e hibridando lúdicamente 
sintaxis, exponiendo quebraduras donde figuración y abstracción desbordan sus fronteras convencionales, su obra crece hilvanando fricciones y sentidos, 
enfrentándose a su infancia y recreándola, con reflexión, drama y humor.  

+ Saber más 

https://www.galeriajoanprats.com/es/nidal/


JULIÃO SARMENTO Domestic isolation 17, 2002. Técnica mixta sobre papel. 57 x 42 cm. 



JULIÃO SARMENTO  
Domestic isolation 17, 2002 

Bajo el título 'Domestic isolation', Julião Sarmento desarrolló a principios de la década de los 2000 una serie de trabajos que abordan cuestiones de relaciones 
interpersonales complejas. En estas obras, utiliza siluetas monocromáticas o fragmentos de siluetas para representar las figuras y explorar temas de interacción 
psicológica y sensualidad.  

En esta obra, el dibujo de la mano convive con una fotografía de un paisaje, montaje que nos ofrece Sarmento para invitarnos a encontrar correspondencias, pasajes 
y relaciones. 

+ Saber más 

https://www.galeriajoanprats.com/es/juliao-sarmento/


 
CABELLO/CARCELLER           Prototipo #1: Relojes (Herramienta para artistas que trabajan en colaboración), 1996. Vitrina con relojes usados, fotografía 68 x 90 cm.  



  



CABELLO/CARCELLER            
Prototipo #1: Relojes (Herramienta para artistas que trabajan en colaboración), 1996 

Cuando Cabello/Carceller comenzaron a trabajar como un colectivo desafiaron las convenciones existentes sobre la autoría, cuestionando la noción mítica del 
"creador" individual. Las Herramientas para artistas que trabajan en colaboración son objetos dobles que resumen la necesidad de inventar útiles nuevos, 
metodologías nuevas para la modalidad de diversidad funcional que implica la colectividad en un sistema hecho para el consumidor o productor único. El tiempo 
compartido en los relojes de pulsera se niega al no poder mirarse, se pierde inevitablemente. Por otro lado, la obra remite a los relojes de Félix González-Torres en 
Perfect Lovers. 

+ Saber más 

https://www.galeriajoanprats.com/es/cabello-carceller/


ENZO CUCCHI        La Mana, 1991. Aguafuerte, ed. de 50. 108 x 80 cm. 



ENZO CUCCHI         
La Mana, 1991 

Con el objetivo de restaurar el mito, el misterio y la magia en el arte contemporáneo, las pinturas y dibujos de Cucchi giran alrededor de los ojos, las manos, las 
llamas, los rostros y las bombillas dentro de paisajes surrealistas de ensueño.  

Enzo Cucchi irrumpió en la escena artística italiana en la década de 1970 como pionero en el movimiento de la transvanguardia. Este movimiento se hizo muy 
conocido en los círculos de arte y fue apreciado por su audaz decisión de volver a las raíces del arte misterioso y místico. 

+ Ver Cucchi en Store 

+ Saber más 

https://www.galeriajoanprats.com/product/enzo-cucchi/
https://www.galeriajoanprats.com/es/enzo-cucchi/


 
MUNTADAS 6 mai 94, 1994. Serigrafía, ed. de 75. 74,5 x 105 cm. 



MUNTADAS  
6 mai 94, 1994 

La obra muestra un primer plano de una foto tomada el 6 de mayo de 1994. Se pueden ver las manos de François Mitterrand y la Reina Isabel mientras cortan la cinta 
oficial, abriendo el canal bajo el Mar del Norte, que conecta Francia con Gran Bretaña (y viceversa). Representa una ceremonia ritualizada, que todos reconocemos 
con solo mirar las tijeras y las cintas. El corte en sí representa más que la apertura de un túnel, representa la conexión entre dos países y, por lo tanto, se convierte en 
un evento político que se vincula con una rivalidad secular entre los dos países. Es una de esas imágenes que se pueden leer en muchos niveles diferentes, 
dependiendo del propio conocimiento de la historia y la política y, por lo tanto, demuestra la afirmación de que la percepción requiere participación. 

+ Ver Muntadas en Store 

+ Saber más 

https://www.galeriajoanprats.com/product/6-mai-94/
https://www.galeriajoanprats.com/es/muntadas/


 
HANNAH COLLINS Everyday 8, 1998-1999. Impresión fotográfica en gelatina de plata, ed. de 2 + 2 AP. 91 x 123 cm. 



HANNAH COLLINS  
Everyday 8, 1998-1999 

Durante muchos años, Hannah Collins ha creado una serie de fotografías que asocian las manos con la belleza y la atracción. 

Comenzó a fotografiar amigos usando sus manos tanto para fines privados como públicos. Algunas manos son las de amigos músicos que las usan para crear sonido. 
Si bien fotografía también personas mayores y niños, perdidos en sus pensamientos, la mayoría de fotografías son de gente cercana a la artista, cuyas manos ella 
conoce bien. 

Esta imagen retrata las manos de un soldado en Oriente Medio donde durante algún tiempo Hannah Collins estuvo trabajando en un proyecto en el desierto de Israel. 
Todas las imágenes se realizaron con una cámara de placas de 5x4 y película en blanco y negro. La realización de esta imagen es lenta e intencionada y está 
impresa a mano en gelatina de plata. 

La primera edición de Everyday 8  forma parte de la colección de la Fundación Helga de Alvear.  

+ Saber más 

https://www.galeriajoanprats.com/es/hannah-collins/


MARCEL RUBIO JULIANA El retorn a Ripollet, 2019. Carboncillo sobre tela. 69,5 x 54,5 cm c.u. 



MARCEL RUBIO JULIANA  
El retorn a Ripollet, 2019 

Estas obras de Marcel Rubio Juliana forman parte del proyecto ‘El retorn a Ripollet’, que presentamos actualmente en Joan Prats Warehouse en el marco de Art Nou.  
  
Marcel Rubio Juliana se expresa principalmente mediante el dibujo y la pintura, si bien su acercamiento a la creación tiene que ver con el ensayo literario. Grandes 
lienzos al carboncillo y miniaturas al óleo confieren el ritmo de un relato fragmentado que desarrolla una historia aparentemente lineal, con unidad de tiempo y lugar. 
Podríamos ver ciertas analogías con el “nouveau roman”, donde se adoptan puntos de vista distintos a la visión única del narrador y donde la propia escritura adquiere 
autonomía al margen de lo que está escrito. El guión de cine Dogma podría ser otra referencia: ambos utilizan localizaciones reales, huyen de artificios superfluos y 
buscan un realismo crudo, creando una serie de reglas a seguir y, a veces, a transgredir.   
  
Aludiendo a sus propias vivencias y deseos, el artista evoca un día de verano en el que un desconocido se convierte, sin saberlo, en el protagonista de un relato 
singular. Situadas en una ciudad costera cercana a Barcelona, distintas secuencias nos invitan a realizar un recorrido en el que, siguiendo un método fenomenológico, 
la contemplación, la deriva y el enamoramiento ofrecen una descripción precisa del entorno.  
  
La narración sigue los pasos de un joven, desde la estación de tren hasta el centro de la ciudad, pasando por la playa, el Club Náutico y diversas calles comerciales, 
creando un registro cinematográfico de los lugares evocados. Nos muestra también cuerpos disfrutando del agua, la vista del sol sobre el mar, un quiosco, la fachada 
de un teatro, manchas de humedad en la pared, una flor, un grupo de amigos en la terraza de un bar… todo está allí, presente en el recuerdo, aunque todo podría ser 
imaginado.  

+ Saber más 

https://www.galeriajoanprats.com/es/marcel-rubio-juliana/


ERICK BELTRÁN Ziggurat-unidad, 2020. Tinta sobre papel. 21 dibujos de 71 x 74 cm cada uno. 







ERICK BELTRÁN  
Ziggurat-unidad, 2020 

La obra Ziggurat-unidad de Erick Beltrán está inspirada en el libro Against His-Story, Against Leviathan! de Fredy Perlman (1983). Se trata de una perspectiva crítica 
personal sobre la civilización y la sociedad contemporáneas. Este libro definió por primera vez el anarco-primitivismo y fue una fuente importante de inspiración para 
las perspectivas anti-civilización en el anarquismo contemporáneo, más notablemente en el pensamiento del filósofo John Zerzan.  

Esta última obra de Erick Beltrán, realizada durante los meses de abril y mayo 2020, durante el confinamiento, sigue en la línea de algunos de sus últimos 
trabajos, alrededor de la crítica al yo, una reflexión que va desde lo filosófico a lo social sobre la unidad y el origen de la civilización y el capitalismo.  

+ Saber más 

https://www.galeriajoanprats.com/es/erick-beltran/


Para más información, disponibilidad y precios, contacta con galeria@galeriajoanprats.com


