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From Barcelona to Abu Dhabi
Works from the Barcelona Museum of Contemporary Art (MACBA) in dialogue with the Emirates
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H.E. Sheikh Nahayan Mabarak Al Nahayan

As the 2018 Abu Dhabi Festival joins the nation in celebrating 100 years since the birth of our 
nation’s Founding Father, the Festival demonstrates the extraordinary consequences of the 
vision shaped by the late Sheikh Zayed bin Sultan Al Nahyan. He welcomed talented and 
ambitious people from every corner of the earth to the UAE in an enlightened spirit of 
tolerance. He recognised in them attributes of character that he valued. His tolerance enabled 
him to transcend differences of culture, religion, language, nationality, ethnicity, gender, age 
and social and economic status. He understood other people as fellow human beings entitled 
to respect and deserving of empathy. In this ‘Year of Zayed’ his example reminds us that his 
openness to the best in all cultures has empowered the prosperity and peace of the UAE’s 
global society.

Our strong commitment to cultural development and cultural cooperation has strengthened 
under the leadership of His Highness the President, Sheikh Khalifa bin Zayed Al-Nahayan. His 
Highness Sheikh Mohammed bin Zayed Al-Nahayan, Crown Prince of Abu Dhabi and Deputy 
Commander of the Armed Forces, believes strongly that cultural development and cultural 
collaboration promote global peace and nurture understanding and appreciation among 
diverse communities. He recognises cultural collaboration between nations as a shining 
symbol of civilization itself.

For the last fifteen years, Abu Dhabi Festival has reinforced Sheikh Zayed’s vision by welcoming 
the world’s leading artists and musicians. Their diversity has mirrored the diversity of the UAE’s 
global society. Their performances have revealed beauty, creativity and artistic mastery –
qualities universally prized. The Festival has touched our entire population, especially the 
youth who are our future. The Festival has increased our knowledge and deepened our 
understanding by connecting us with compelling creative artists from around the world. The 
Festival has fortified the position that our young global society has come to occupy within the 
international community.

Our UAE community has benefited from Abu Dhabi Festival. It has helped our outlook broaden, 
our curiosity sharpen, our understanding deepen, our respect for others increase, and our 
commitment to our own best values strengthen. Our awareness of and concern for the rest of 
the world has become more pronounced. While happily remaining Emirati citizens, we have 
become global citizens as well. I sense that most visitors who live and work here, while 
committed to their own cultures, have come to know this global community and have likewise 
declared their allegiance to it.

The welcoming vision of our nation’s founder, Sheikh Zayed, distinguishes the centennial of his 
birth. Prominent in sustaining that vision, H.E. Huda Alkhamis-Kanoo, the founder of the Abu 
Dhabi Music & Arts Foundation, has worked tirelessly for the success of Abu Dhabi Festival 
that she skillfully initiated and brilliantly directs. She has enriched cultural understanding 
across all seven Emirates. Such cultural understanding will continue to flourish thanks to the 
artists and musicians of 2018 Abu Dhabi Festival as they offer us the beauty, creativity and 
artistic mastery treasured by cultures everywhere.

H.E. Sheikh Nahayan Mabarak Al Nahayan 
UAE Minister of Tolerance 
Patron Abu Dhabi Festival, President and Patron Abu Dhabi Music & Arts Foundation

FINAL ENGLISH_MACBA-from_barcelona_to_abu_dhabi.indd   5 1/18/18   7:10 PM



6

FINAL ENGLISH_MACBA-from_barcelona_to_abu_dhabi.indd   6 1/18/18   7:10 PM



7

Building a contemporary artistic heritage that can explain our present has been the main aim 
of the MACBA Foundation over thirty years supporting the museum. 

Our institution believes in culture as a means to develop society, to help it grow – well-educated 
and knowledgeable citizens shape a more articulate, tolerant and safe society.

The Barcelona Museum of Contemporary Art (MACBA) has created one of the most avant-
garde and prestigious contemporary art collections in Europe. The MACBA collection contains 
over six thousand works of art and forms a heterogeneous discourse, which expresses different 
artistic movements that go from local to global in a wide range of very different formats. 
Other disciplines or themes are likewise interwoven into its museographic discourse, such as 
architecture, design, literature, dance and theatre. 

The MACBA, located in one of the main cities of Europe, brings together, within its artistic 
context, a special interest in the contemporary production of the southern Mediterranean 
and Middle East. The exhibition we are presenting, ‘From Barcelona to Abu Dhabi’, establishes 
a dialogue between works from our collection and works from the United Arab Emirates, 
demonstrating the intellectual enrichment that results from collaboration between our cultures. 

It is a great privilege for us to be part of the Abu Dhabi Festival this year, thanks to the invitation 
of H.E. Huda AlKhamis-Kanoo, Founder of Abu Dhabi Music & Arts Foundation. We admire the 
work of this institution, organising such a high-quality show, helping to bring music and art to 
a broad audience. 

Ainhoa Grandes 
President, MACBA Foundation

Ainhoa Grandes
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The importance of the role played by Barcelona in the development of avant-garde art in the 
20th century is well known. To name but two landmarks, it was in Barcelona that Francis 
Picabia published, in 1916, the first issue of 391, the influential periodical that gave voice to the 
nascent Dadaist movement, and where Arnold Schönberg composed, in 1932, the 
groundbreaking opera ‘Moses und Aron’. But, since 2004, after the seminally important 
organisation of the Universal Forum of Cultures, Barcelona is also recognised as a pioneer city 
in the fostering of intercultural dialogue. The Barcelona Museum of Contemporary Art bears 
witness to the city’s long-standing passion for the newest in art. It is also, because of the 
Museum’s focus on artists from the Arab world and from South America, an outstanding 
example of Barcelona’s unflinching interest in reaching out to different cultures.

It is only natural that the MACBA has chosen Abu Dhabi as the venue for its first major 
exhibition in the Arab world. Abu Dhabi is rapidly positioning itself as one of the hottest spots 
in the world in terms of cultural vitality and Manarat Al Saadiyat is the very embodiment of 
what the UAE stands for in terms of promoting art to build bridges. The masterpieces from 
MACBA’s permanent collection will be greeted by the works of 20 contemporary Emirati artists, 
thus establishing a dialogue that will renew and deepen the ties between Spain and the UAE, 
between the Western and the Arab worlds.

H.E. Antonio Alvarez Barthe
Ambassador of Spain to the United Arab Emirates

H.E. Antonio Alvarez Barthe
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Art and culture build a bridge towards openness, tolerance and understanding. Through 
creative expression, artists claim and shape spaces of beauty where ideas converge, and 
minds intertwine; in these spaces of contemplation and expression, we encounter ourselves 
and others.

Collaborating with the Barcelona Museum of Contemporary Art (MACBA), the 15th Abu Dhabi 
Festival brings together a century of work by more than 70 artists from 20 nations. Welcoming 
the Museum and its acclaimed collection to the Arab world for the first time, along with the 
work of 20 Emirati artists, we celebrate diverse perspectives on our shared human experience. 
MACBA’s collection is a magnificent example of the cultural wealth found in embracing such 
multivalences; its distinctive personality is its expansive departure from the established 
furrows of contemporary art history. This difference makes it one of the most significant 
collections in Europe and gives rise to a vivid profusion of voices – a richness that is enhanced 
as it opens itself to dialogue with artists from the Emirates.

A dialogue between artists and cultures requires communication and understanding: we 
celebrate our own cultural identity as we encounter others, sharing in our common humanity. 
It is only through such exchange that awareness, appreciation and knowledge grows. As the 
UAE’s cultural renaissance continues, this openness draws us closer to others. Here, in this 
space of respect and understanding, creativity flourishes.

H.E. Huda Alkhamis-Kanoo  
Founder, Abu Dhabi Music & Arts Foundation  
Founder and Artistic Director, Abu Dhabi Festival

H.E. Huda Alkhamis-Kanoo
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MACBA opened its doors to the public in November 1995 in a building designed by the architect 
Richard Meier located in the Raval, the heart of Barcelona. The museum is the culmination of a 
dream – the dream of having a major institution in the city, devoted to contemporary art. More 
than twenty years later, MACBA has become a global reference in the field, with a collection 
of nearly six thousand works, now one of the most outstanding in Europe. It has organised 
dozens of exhibitions that have travelled to the world’s most recognised museums. MACBA’s 
activities also encompass diverse and rich public and educational programmes, a publications 
department that generates catalogues and critical essays, as well as maintaining an innovative 
presence in digital media.

By encouraging critical thinking and having knowledge and rigour as points of departure, 
MACBA researches, produces and disseminates the art of today to engage with very broad 
audiences; its aim is to redefine the public sphere, provoking positive social transformations. 
Among the qualities that have made MACBA unique is its willingness to question the 
institutional discursive mechanisms and the role of a public museum inserted in the diverse 
culture of contemporary culture today. The museum also seeks an anti-hegemonic view on 
art history that pays special attention to small moments, placing the people and histories that 
have not received the attention of conventional historiography. Thus, it shows the impossibility 
to enunciate a unique and universally accepted narrative that follows a linear logic, instead 
searching the construction of a shared memory.

About the Barcelona Museum of Contemporary Art 
(MACBA)
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Manarat Al Saadiyat is the place and space in Abu Dhabi for art, cultural activities and 
community events, where everyone can come together to share, consider and create all types 
of creative artistic expression.  

Set in the heart of Abu Dhabi’s cultural hub of Saadiyat Island, Manarat Al Saadiyat is a haven 
for anyone and everyone to hang out, relax, be inspired and explore a diverse range of artistic 
expressions. To discover an exhibition, exchange ideas, enjoy delectable food, attend a talk or 
enjoy a movie, Manarat Al Saadiyat is the destination.

Celebrating Abu Dhabi’s booming diversity and creativity, encouraging innovative art projects, 
Manarat Al Saadiyat supports entrepreneurship and encourages grassroots initiatives developed 
by and in the community.   

The main objective is to create a vibrant, experimental community platform where visitors 
can be part of a cultural experience that is inspired by a diverse public programme including 
exhibitions – from both international and UAE artists – special events, art fairs, panel discussions, 
workshops and educational initiatives 

Manarat Al Saadiyat is open to all, welcoming all audiences interested in cultural expression.

Manarat Al Saadiyat
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Founded in 1996, ADMAF is one of the oldest, not-for-profit cultural organisations in the Arabian 
Gulf. Pioneering new artistic practices, it seeks to deepen global cross-cultural dialogue and 
inspire a renewed interest in the creativity of the UAE and Arab world. 

Often in partnership with leading national and international institutions, it delivers 
multidisciplinary initiatives for people of all ages, backgrounds and nationalities through the 
Abu Dhabi Festival, special projects and year-round education and community programmes.

In the visual arts, it contributes to artists’ professional development, seeks to enhance and 
elevate the UAE art scene through publications, grants, commissions and exhibitions, works in 
schools and universities to inspire and inform the next generation, and uses art to tackle social 
issues. Presenting the creativity of the UAE at home and abroad, ADMAF uses the visual arts to 
empower a nation and to secure a brighter future for its communities and its artists.

About ADMAF
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Abu Dhabi Festival is a unique experience that celebrates the 
UAE as a crossroads of culture and creativity. Since its launch 
in 2004, it has become one of the region’s most prominent 
arts festivals and a key player on the worldwide festival circuit. 
Each year, the Festival brings audiences together for unique 
experiences that testify to our shared humanity and the 
deep bonds we share. Always growing, always innovating, it 
brings the best of the world to Abu Dhabi and takes the very 
best of Abu Dhabi to the world. Presented by ADMAF, the 
15th Festival in 2018 joined the nation in celebrating the ‘Year 
of Zayed’, following the path of the Founding Father’s vision, 
placing arts and culture at the heart of the nation to support 
tolerance and co-existence, furthering the UAE’s pioneering 
spirit, to strengthen the human capital that makes the 
country strong. 

For over a decade, Abu Dhabi Festival has taken children 
and young people on a voyage of discovery. The Founder 
of the UAE, the late Sheikh Zayed, once said, “Future 
generations will be living in a world that is very different 
from that which we are accustomed. It is essential that we 
prepare ourselves and our children for that new world”. With 
this in mind, Abu Dhabi Festival 2018 strengthened its youth 
platforms, supporting the creative visionaries of the future 
as they develop their skills, address their needs and explore 
their futures so that they may contribute to the progress of 
the country. The Festival once again presented a panoply of 
exhibitions, concerts, performances and events, inspiring 
the general public, students, young people and their families 
to engage, inspire and excite. 

The visual arts have played a major role throughout ADMAF’s 
22-year history as a developmental tool in education, a 
means to strengthen civil society and as a platform to 
celebrate the breadth of artistic expression. Since 2008, Abu 
Dhabi Festival has staged major exhibitions that explore the 
work of leading practitioners from the Middle East and Arab 
world, including Nja Mahdaoui (Tunisia), Dia Al Azzawi (Iraq), 
Parviz Tanavoli (Iran), Adam Henein (Egypt), Rachid Koraïchi 
(Algeria) and Hassan Massoudy (Iraq). In 2013, the 10th 
anniversary of Abu Dhabi Festival presented the Arab world 
premiere of ‘25 Years of Arab Creativity: The Contemporary 
Arab Art Scene’ in partnership with Institut du Monde 
Arabe. In 2014, it staged the first ever retrospective of the 
US sound artist Bill Fontana (including two commissions 
inspired by the natural and urban landscapes of the Emirate 
of Abu Dhabi). In 2015, it hosted two exhibitions – ‘View From 

Inside’, the Arab world debut of FotoFest International and 
‘Emirati Insights’, an exhibition of contemporary photography, 
videography and mixed media art by 12 Emirati practitioners. 
In 2016, a landmark exhibition of contemporary Emirati 
art ‘Portrait of a Nation’ was presented and included 20 
commissioned works by some of the UAE’s most innovative 
artists. That same year, ‘Place and Unity: Works from The 
ADMAF Art Collection’ opened at Maraya Art Centre in 
Sharjah, further ratifying ADMAF’s place at the forefront of 
Emirati artistic expression. In 2017 the Festival celebrated the 
20th anniversary of the Environment Agency – Abu Dhabi 
with a special commemorative exhibition entitled ‘The Art of 
Nature’ exploring the diverse landscapes and species of the UAE.

In recent years, Abu Dhabi Festival has sought to connect 
Emirati artistic expression with the rest of the world 
through international touring exhibitions. In 2013/14, ‘Three 
Generations’, which visited London and Cleveland, Ohio 
became the first ever group exhibition of Emirati art to be 
presented in the UK and in a healthcare setting in the USA. 
In 2017, ‘Portrait of a Nation’ participated in Berlin Art Week at 
me Collectors Room, presenting more than 50 Emirati artists 
in Germany for the first time.

Abu Dhabi Festival’s annual exhibition, accompanied by 
a commemorative publication, guided tours, workshops, 
discussion forums and commissions of new work, plays a 
vital role in the growth of the nation’s artistic practice. 

Visit www.abudhabifestival.ae 

‘From Barcelona to Abu Dhabi’ was presented as part of the 
Abu Dhabi Festival 2018 at Manarat Al Saadiyat, Abu Dhabi, 
from 1 February – 17 March.

About Abu Dhabi Festival
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This statement constitutes ‘Some Objects of Desire’, the piece created by Lawrence Weiner 
in 2004 that welcomes both MACBA visitors in Barcelona and visitors to the exhibition in 
Abu Dhabi. If in Barcelona it uses, besides English, Catalan and Spanish, in Abu Dhabi it uses, 
rightly, Arabic. An immense mathematical equation that focuses on our relationship with the 
material world that surrounds us. It is immense not only because of the space it occupies on 
the wall, but also because of what it refers to: a reality that exists since humans have had the 
capacity to produce works of art, that is, from the moment we define ourselves as humans. 
Weiner’s formula is as imprecise as it is certain: drawing on what makes art such a fertile 
territory, open to multiple interpretations that can generate a cascade of ideas and emotions.

The present selection of works from the MACBA collection, shown for the first time in the 
United Arab Emirates, brings together works by more than 70 artists. As Lawrence Weiner 
proposes, the exhibition constitutes a space for reflection based on objects – in this case, the 
works of art that the museum has collected with care and precision in the last three decades 
– which stand as a testimony of time. As a whole, it constitutes a unique collection that 
operates much like the museum itself – encouraging critical thinking and using knowledge 
and rigour as its points of departure. It shows the art of today through a lens intended to 
engage with very broad audiences and with a will to redefine the public sphere and provoke 
positive social transformations. The collection seeks an anti-hegemonic view on history, 
paying special attention to small moments, placing at the fore people and histories that 
have not received the attention of conventional historiography. Its successive geographical 
layers include art produced in Barcelona, Catalonia and Spain – its obvious and immediate 
surrounding; Western Europe and the Eastern Coast of the United States – the transatlantic 
axis that defined art since the Second World War; Latin America and Eastern Europe – 
territories that received global attention some time later; and cultural productions from 
the Mediterranean Basin (understanding the sea as a ‘continent in negative’, in which water 
occupies the space of land) and the Arab world. Thus, it shows the impossibility to enunciate 
a unique and universally accepted narrative that follows a linear logic, rather searching the 
construction of a shared memory. All this happens in the magnificent building designed by 
Richard Meier, the piece number zero of the collection – in some ways a catalyst for the 
collection it houses. Among the qualities that have made the MACBA collection unique is 
the museum’s willingness to question institutional discursive mechanisms and the role that a 
public museum inserted into diverse contemporary cultures of today can play.

All sorts of collections exist: from the Renaissance cabinet of curiosities to the nineteenth 
century museum. The latter, born in the wake of new assessments of objects of colonialism 
and industrialisation, would establish an equation in which being was almost equal to owning. 
In all these institutions, and throughout history, all classes of objects have at some time been 
preserved and organised. In the context of all these collections, it is that of contemporary art 
that pulls a unique characteristic – it is a group composed of works produced, mostly, in order 
to become part of it. Any other collection involves the paradox of the de-contextualisation 
of the objects: of taking them from their usual or original place to the place where they 
will be appreciated and studied, often after the rigour imposed by a scientific process of 
scientific knowledge. This second place has become ingrained in the imaginary as a neutral 
and aseptic space, in which nothing must alter the presumed contemplation of each piece. 
Be that artefacts from a different era, sacred objects of our own or someone else’s culture, 
or works of art created centuries ago, any collection will alter the destiny of the objects that 
compose it. They were never conceived to end up in the display cabinet, or the warehouse of 
the museum. Nevertheless, that collection, composed of works produced after the historical 
avant-garde, do nothing but take to their logical conclusion the destiny they had during their 

SOME OBJECTS OF DESIRE
+
SOME OBJECTS OF NO 
CONCERN
–
THOSE THINGS THAT 
ESCAPE NOTICE
÷
A FORCE MAJEURE
=
SOME THINGS.

Curator’s Introduction by Ferran Barenblit,
MACBA Director

From Barcelona to Abu Dhabi Essays
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creation: to be collected. Thus, for the contemporary art collection, the work of art is not a reticent object, 
to use a term coined by Peter Vergo: an object that resists being collected. Following the same terminology, 
we could call them a group of accomplice objects, since they mostly coincide with the ethos of the group 
they belong to. Up until a hundred years ago, the work of art was produced in order to be contemplated in 
a certain context – be that the temple, the public square, or the bourgeois home. Yet, in the last century, the 
final destination of a work of art has been the collection, even if it was never intended to be so. Twentieth-
century art seems to be the result of a tension between the search for works that are impossible to exhibit and 
collect, and the effort of those who want to exhibit and collect works which were made never to be exhibited 
and collected. This apparent contradiction points to the fact that the collection has become central to 
contemporary art production – something to ally oneself with, or something to fight against – but, something 
that already accompanies the piece even before its very existence 1. 

The exhibition ‘From Barcelona to Abu Dhabi’ proposes a journey that allows us to think about the role of art 
in contemporaneity – what has made the artist’s work possible and what it is that has created an audience 
eager to enjoy what the artist has produced. A place for ideas and emotions, a place to be and to share, 
where life could be more liveable. It was Robert Filliou, an artist key to the history of MACBA, who said “art is 
what makes life more interesting than art” – perhaps we will not agree on what art is, but we can all agree with 
the fact that art is one thing that defines us as human beings. Art could not exist without people, but people 
definitively cannot exist without art. The point of departure is within ourselves: who we are, how we grew up, 
how we perceive the world. Then, the exhibition focuses on common rules of life – in our cities, and the way 
in which we relate to our natural environment. Finally, we look at art itself and its capacity to transmit ideas, 
its will to overcome the function of representing reality and the diversity of responses that this generates, as 
well as its insistence on commenting on its own history. On this occasion, both MACBA and ADMAF wanted 
the collection to be in dialogue with artists from the Emirates – to show the similarities and the divergences; 
what brings some artists closer to others and what they can learn from each other; the universality of art and, 
in short, how it can help to turn reality over and onto itself, questioning its essence and its contradictions.

Curator’s Introduction by Ferran Barenblit,
MACBA Director

© Rafael Vargas, 2009
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Figure 
Over the centuries, portraits have increasingly sought 
beyond the representation of the flesh and blood of 
a specific person. Looking instead into the personal 
qualities of people and placing them within a group: they 
have spoken as much about the soul as about the social 
conditions in which individuals have been inserted. Hans 
Peter Feldmann’s ‘100 years’ (2001) perfectly reflects this 
idea. It is one portrait, yet many at the same time – made 
up of images of one hundred and one individuals, men and 
women arranged by age. They are close to the artist, his 
friends and family members – from the baby who smiles only 
weeks after being born to the elderly lady who looks toward 
the camera with the experience that only a century of life 
can bestow. However, the work could also be only a single 
portrait, that of one human growing up and growing old – 
accumulating, learning and building knowledge of the world 
through thoughts and actions. A whole century is laid bare 
before us. They are lives that, like ours, must be worth living. 
In the centre of the room, a bouquet of cut flowers remind 
us of the succession of minutes, hours and years, the futility 
of any problem before the impossible advancement of time.

A similar concept about what it means to be human can be 
found in ‘The Nature of Visual Illusion’ (1994–1997), a work by 
Juan Muñoz also present in the exhibition. The work depicts 
a group of human figures, smiling in a slightly unsettling 
manner. Three of the figures are placed in a semicircle, 
while a fourth figure is located at a distance. The group is 
positioned against a backdrop, a simulacrum of what could 
be a theatre curtain. The result is a magical and strange 
silence that permeates the work, inviting viewers to interact, 
break from boundaries and make a call to become a part 
of the setting. As in many of Muñoz’s works, the figures 
are monochromatic, uniformly dark and grey. Despite their 
human gestures and smiles, the lack of particularisation and 
absence of individuality in the figures and the fact that they 
seem to look inside themselves instead of looking outward to 
the viewer makes them disconcerting and at the same time 
universal. Juan Muñoz used to say that “the work is as much 
the solution and its search”2, something similar to what 
happens to humans in our insatiable search for ourselves. 
Meanwhile, the ‘Zaj Chair’ (1974) of Esther Ferrer invites us, in 
an act of vital and artistic intensity, to sit there forever. With 
irony and forcefulness, she proposes both an absurd and 
impossible act, as much as she questions the commitment 
of the spectator and the artist: how far are you willing to go 
for the sake of art? Meanwhile, other works in this section 
raise new considerations. For example, Piero Manzoni speaks 
again about the body of the artist – or the viewer – in a work 
that combines solemnity and irony in equal measure (‘Corpo 
d’Aria’, 1959–1960). Gusmão and Paiva appeal to the limits 
of human perception and to our place as the necessary 
catalyst of the work (‘Eye Model’, 2006). 

From Barcelona to Abu Dhabi Essays

FINAL ENGLISH_MACBA-from_barcelona_to_abu_dhabi.indd   28 1/18/18   7:10 PM



29

Environment 
The next step of our journey focuses on our life together, 
how we define our use of space and the rules we establish 
to live with each other and within our surrounding 
environment. Some cities become the true protagonists 
and in an exhibition that aims to connect two cities, it 
would be impossible for the notion of metropolis to be 
absent. Our brief tour takes us through Algiers, Barcelona, 
Buenos Aires, Paris, London, São Paulo and Mexico City. 
In a much wider geography is the work of the Argentinian 
artist Guillermo Kuitca (‘3 Mattresses’, 1992) – his mattresses 
turned into maps, they allude to a cartography of a place 
with historical resonances. The dreamlike and imprecise 
character suggested by the mattress questions whether 
this is the history of the life of the artist or that of the viewer. 
Another large group of works refers to the complexity of 
urban planning, and how it mirrors social and economic 
norms. Lara Almarcegui talks about vacant lots, those that 
apparently, have no use, empty spaces that stand up to 
the productive model that states that every urban space 
must have a function (‘Guide to the Wastelands of the Lea 
Valley, 12 empty spaces await the London Olympics’, 2009). 
Meanwhile, Brassaï shows the traces left by anonymous 
people in the walls of Paris and turns them into ardent poetic 
vehicles; León Ferrari (‘Cidades’, 1980 (2007)) reflects the 
immensity of the city of São Paulo, where he was forced 
into exile, projecting his anguish and concern for his native 
Buenos Aires; Guy Debord (‘Psychogeographic Guide of 
Paris. Discourse on the Passions of Love. Psychogeographic 
Descents of Drifting and Localisation of Ambient Unities’, 
1957) translates his ‘psychogeographic’ vision, as well as the 
set of ideas that the members of the Situationist International 
had about urban life; Xavier Miserachs (‘Barcelona White and 
Black’, 1960s) turns his city, Barcelona, into a character in 
itself, a place in which multiple human stories intersect: he 
elevates daily small acts to the category of the representation 
of an era and a way of understanding life. Other pieces fix 
their attention on nature and, more specifically, our way of 
looking at it. Perejaume focuses on the visions that art has 
of the landscape that surrounds us (‘Postcard Rack’, 1984). 
Ana Mendieta uses sand as an ephemeral artistic material 
(‘Sandwomen’, 1983). As they subvert nature, creating an 
impossible fauna that exists only in their imagination, Joan 
Fontcuberta and Pere Formiguera (‘Fauna, Cercopithecus 
Icarocornu’, 1989) question us as to whether we should 
believe everything we see or if we should also be critical of 
what we are “almost” sure of being true. 
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Form
Beckett’s ‘Film’ (1965), an essay on perception, gives way to a third group 
of works, which focuses on art itself. We access it after crossing a large 
curtain by Daniel Steegmann Mangrané, a visual essay on geometry and 
how our own presence alters any contemplation of art (‘Untitled’, 2014). 
Some works focus on abstraction, one of the fates of twentieth-century 
art. The two 1930s pieces by Alexander Calder, linked both to MACBA 
and to the city of Barcelona, defy gravity by creating compositions in 
continuous mutation whose fragility, however, alludes to the movements 
of the planets. From the same period are the delicate wooden pieces by 
Joaquín Torres-García, produced during the years when the Uruguayan 
artist began to experiment with Constructivism. Jorge Oteiza in his 
metaphysical spaces poses a game between the internal and external 
binomials, form and content, idea and action. Gego goes one step further 
and creates three-dimensional drawings in space. In her notebook she 
wrote: “Sculpture: three-dimensional forms of solid material. What I 
NEVER do!”3 The exhibition also includes two paintings by Antoni Tàpies 
(‘Composition’, 1955; Ochre with Arrow, 1971) that, like many others, 
show the importance of its surface, and the material qualities that fulfil 
an almost mystical function. Another group of pieces revolves around 
language and how it defines our thinking. Both Joan Brossa (‘Reading’, 
1984) and Marcel Broodthaers (‘Art and Words’, 1973) generate a tense 
relationship between word and object, with plenty of irony, challenging 
the logic by which we name things. Ignasi Aballí creates a complex work 
(‘Disappearances II’, 2005) in which he proposes fictitious posters of 
the films for which Perec was a screenwriter, a lesser-known facet of the 
French writer. In them, Aballí plays with language in the same way that 
Perec deleted the letter “e” in his most read novel. Finally, a third group of 
pieces takes us to Conceptual art, born from the sixties as a logical result 
of the distance that art had moved from the need to create images, and 
follow the ‘assumed normalities’ that the conventional practice of art until 
then had. Sol LeWitt (‘2-part piece 221’, 1975) is probably one of the best 
examples. His works, often repetitive geometric structures in which the 
hand of the artist is not visible, invite us to think above all about art as a 
mental exercise, overcoming all relationship with their material condition.
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Epilogue
In 1973 Anthony McCall created ‘Line describing a cone’, an experimental work between film and sculpture, in which the 
viewer’s experience is key. It presents both an abstract film and an immaterial sculpture, a place in which we must spend 
time to enjoy remembering that, above all, art is a space of thought.

Anthony McCall. Line Describing a Cone, 1973 
(see pp. 186)

1. See Barenblit, F (2015): Nothing is too wonderful to be true in “Colección Fundación Arco”, Madrid: 
Comunidad de Madrid.

2. Juan Muñoz – Retrospective, Reina Sofia. [www.museoreinasofia.es/en/exhibitions/juan-munoz-
retrospective] Retrieved 26/12/2017

3. Lisa Le Feuvre (2017): The event sculpture in Reuter, G. and Ströbele, U. (eds): Skulptur und Zeit im 20. 
und 21. Jahrhundert. Band 38 der Studien zur Kunst. Köln: Böhlau Verlag.
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The UAE’s first generation of fine arts pioneers witnessed formative external contact, 
setting the grounds for the future artistic movement. This contact came through academic 
scholarships with local talents dispatched around the world, particularly to Egypt, Kuwait, the 
UK and USA. This helped diversify the knowledge sources of these pioneers, which, in turn, 
diversified the country’s artistic production. Starting with classic artworks that documented 
local heritage, all the way to abstract art in its diverse shapes and forms. Although very 
unpopular at the time given the scarcity of tools, as well as religious convictions, many artists 
returned with sculpting degrees. 

In the early eighties, contemporary art came to the fore, with the late artist Hassan Sharif 
leading the modern art scene. He returned from his studies in the UK with an innovative mind-
set. His fierce determination culminated in finding a place for himself in locally organised 
exhibitions, particularly in the Emirates Fine Arts Society. This form of art was still struggling 
to gain acceptance among artists and curators alike, but Sharif’s bold grit and his relentless 
efforts to spread this movement through training of young talents and management of a 
free studio, allowed him to introduce international artistic concepts to several new artists. He 
also translated and published books and articles in local newspapers, and in Tashkeel, the art 
magazine issued by the Emirates Fine Arts Society, which was at the time one of the most 
trusted knowledge sources in the art industry.

The primary role of Hassan Sharif was not solely limited to fine arts, but also encompassed 
several other cultural modes such as poetry, novels and literature. A group of contemporary 
practitioners emerged, under the name of ‘The Five’, a quintet including Hussain Sharif, 
Mohammed Ahmed Ibrahim, Abdullah Al Saadi, Mohammed Kazem and Hassan Sharif, each 
producing a different form of art, but sharing a deep intellectual and philosophical outlook.

Soon after, a new generation of artists followed in the footsteps of Hassan Sharif and his 
team, influenced mostly by Sharif’s innovative contemporary outlook. This meant that this 
contemporary approach was able to gain a widespread national acceptance, in a region 
that was deprived of any specialised art college, up until 2002 when H.H. Sheikh Sultan 
bin Mohammed Al Qasimi, member of the Supreme Federal Council and Ruler of Sharjah, 
launched the College of Fine Arts and Design in Sharjah. Today, the country boasts seven 
specialised colleges, as well as the Sharjah Biennial which has become a leading platform for 
modern and international art ventures. 

This cooperation with the Barcelona Museum of Contemporary Art (MACBA) culminates in 
a historical artistic dialogue which we hope demonstrates the modern Emirati experience, 

SCENE 
+
EXHIBITION

Co-Curator’s Introduction by Nasser Abdullah, 
Chairman of the Emirates of Fine Arts Society 
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encompassing a great intellectual diversity, as well as various media and contemporary 
approaches as different generations of artists come together to demonstrate the breadth of 
the local art movement. 

This exhibition sheds light on an intellectual dialogue between historically valuable collections 
and local artworks and artists, clearly demonstrating the diversity of artistic currents and 
knowledge sources that inspire the artist, regardless of time or place. Human civilizations 
are intricately interconnected throughout the eras, across continents, pushing humanity ever 
forward to reach our current moment of openness and unparalleled advancement. This is 
something that cannot be claimed by any country or civilization, it is the culmination of our 
shared humanity, which is as old as time. 

During my research, I was astonished by the remarkable convergence between the works, 
the media and the ideology, something that creates important connections in this exhibition. 
Using the same materials and symbols with different approaches, or elaborating shared 
philosophies with diverse outcomes serves to emphasise the interdependence between 
civilisations and communities, which pre-dates the technological boom that turned the world 
into one shared community. Today, anyone can be connected to everyone through an infinite 
number of media and channels, and such connectivity has created a visible intellectual 
amalgam, raising the physical and intellectual aspects of human matters, and shaping the 
manmade and natural ecosystems to meet the needs of human life, and presenting art in all 
its complexity. We will thus witness in this exhibition the fascinating equivalences between 
the works from the MACBA collection and the works of local artists – which far pre-date this 
global interconnectedness. 

The Emirates Fine Arts Society, Sharjah
© Emirates Fine Arts Society
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Figure
The evolution of mankind goes hand in hand with the introduction of new 
challenges, resulting from the constant changes and evolutions in the 
circumstances that govern our lives. Artists absorb these facts differently 
and turn them into visual works of art capable of expressing and exploring 
their views of life. The artist as human is at the core of the creative process, 
and, in some instances, the artist becomes a subject in his artwork. As such, 
the issue of the artist’s perception becomes key. In the Emirati part of our 
exhibition, we can see different ways of approaching and understanding the 
‘Figure’, particularly through research into the physiological or intellectual 
facets of the artist. This is a clear example of both the convergences and 
similarities between how artists think. What’s certain is that this diversity 
creates a new way of looking at any human matter from several angles, 
granting different perspectives which hold the potential to craft a more 
comprehensive view of the ‘Figure’. 

We have selected some of the work of the late artist Hassan Sharif, created 
in the eighties, which, at that time, shocked his society and the artistic 
community that was not yet aware of the importance of such works. The 
collection is a big mix of contradiction and randomness encompassing a 
great deal of artistic consciousness and perception. This has allowed the 
artist to incorporate the concepts of artist and artwork as one whole entity, 
putting the human-artist dimension in the centre of every artwork.

In the nineties, Mohammed Kazem presented a collection of experiences, 
particularly performances, such as ‘Tongue’, and ‘Legs and Arms’. Kazem 
has tremendous power in expressing his ideas using simple symbolism, 
allowing multiple interpretations of the artwork. Kazem’s ‘Scale’ is a pyramid 
of scales holding a smaller group of scales, all hanging to one single scale 
holding all the others. This pyramid is the shape of any human system. The 
top of the pyramid is responsible for those beneath. Put so eloquently, this 
representation conveys several human concerns such as freedom of speech, 
democracy, means of expression, and other systemic ideas that the audience 
may contemplate through the work. 

Ebtisam Abdul Aziz conveys her own social concerns, presenting an 
experience that balances the personal and the collective, focusing mainly on 
women’s issues in society. Her experience uses mathematics to experiment 
and analyse various themes, presenting them in a minimalist manner. She 
has also used different media such as performance, exhibiting her own 
collections and artworks from other artists. In this exhibition, Abdul Aziz 
focuses on the recurrent issues of women’s oppression and the devalued 
positions they are placed in in our contemporary society. 

Alia Lootah delves into the analysis of the shapes and details of daily life, 
highlighting the impact of technology in the form of pixelated colourful 
cubes which suggest the complexities of looking around and creating 
memories as we are inundated with technology controlling every detail of 
our lives. 

Ebtisam Abdul Aziz. ‘Women’s Circles #11’, 2011 
(see pp. 62)

Mohammed Kazem. ‘Scale’, 2012  
(see pp. 68)

Alia Lootah. ‘300’ (detail), 2017.  
(see pp. 70)
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Environment
The natural and industrial forms of environment shape modern 
experiences positively and negatively. Human environment 
deeply affects the consciousness and the perspective of 
the artist. From the Emirati perspective, the environment is 
synonymous with the fast-paced evolution of the country. 
This is seen in several artworks, with critical reflections on 
the world’s brisk progression. We also find a glimpse of the 
environment documented in various means, suggesting the 
development of the future. 

Ammar Al Attar offers a series of photographs that are 
characteristic of his relentless practice of documentation, his 
experimentations through a lens that is always with him. His 
journey has taken him through tiny streets, souqs and squares 
bustling with people. He has documented his and other artists 
experiences in his work ‘Visual Diaries’. He lives and captures 
every detail through his photography, the process becoming 
more important than the final outcome. Hence, what turns 
Attar’s experience into an exceptional one is a research 
process informed by a deep inquisitiveness and his meticulous 
photographic journey. 

Al Anood Al Obaidly uses documentation to achieve change. 
The details of our daily lives quickly disintegrate, with the fast 
pace, as details are removed or changed. Al Obaidly, through 
her daily journal, documents these changes in sketches, 
drawings, photography, collage or any other method she 
uses to serve her patient observation. Her artwork becomes 
a constant observation of daily life, giving value to each and 
every detail, conveying to audiences the significance of these 
details to add new dimensions and new opportunities to the 
art of living. 

Alaa Edris presents her insights into Al Reem Island in Abu 
Dhabi through a collection of photographs that suggest and 
show the future life of the island, most of which is yet to be 
finished. Public buildings and infrastructure such as bridges, 
streets and sewers are still under construction, pending the 
realisation of Reem Island’s urban environment. The works 
question people’s occupation of the land, turning it into 
cities. Reem Island’s dream carries with it a question of urban 
expansion, and a series of imagined stories, tales of people 
who have not yet inhabited the island.

Al Anood Al Obaidly. ‘Selected Sketchbooks’, 2012–2016 
(see pp. 110)

Alaa Edris. ‘Reem Dream’ (detail), 2015  
(see pp. 114)
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Form
Perhaps the concepts presented by the artists in their various 
works, their attempts to express their own convictions and 
values, through experimentation and visual expression, open 
the door to a lot of artistic outputs based on research. The 
artist, in his composition, is looking for answers, seeking to 
discover secrets, and is preoccupied with experimentation, 
both of ideas and materials, as well as with his personal 
abilities and the limits of his endeavour, seeking to decipher 
art, reaching his own conclusions that could possibly be 
the basis to build the remainder of his experience. It seems 
that the artist’s journey to reach a solid base of knowledge 
and understanding of art is a work of art in itself, because 
it depends on developing a conscious and knowledgeable 
person; it is a journey where the artist builds his own self, 
which will produce a work of art in the future.

Mohammed Ahmed Ibrahim believes that art is a common 
denominator for all human beings. His works, which use 
symbols that may seem obscure, have frequently been 
confirmed to resemble those of ancient civilisations – 
Greek, Indian or Amazigh (an ethnic group indigenous to 
North Africa, primarily inhabiting the Maghreb). Ibrahim 
believes that these symbols did not come from nowhere, 
and that they were not the product of his creation, but 
rather that there must be common roots between all 
peoples – explaining the shared origins of these symbols. 
His work emerges through repetition as we discern symbols, 
movements or formations. He emphasises that repetition, 
which may even lead to boredom, is an essential part of his 
process of producing the work as it takes the mind into new 
spaces of unconsciousness or sub-consciousness, the place 
of thought and creativity. This psychological dimension 
confers on Ibrahim’s works an aspect of mystery that in turn 
opens up new spaces for dialogue.

Despite his great graphic abilities, Khalil Abdul Wahid is 
also a pioneer in the production of video art. This began 
at a workshop entitled ‘The Valley’ that took place in 
Eindhoven in the Netherlands, where he presented a series 
of outstanding video works. Abdul Wahid’s video work is 
informed by his ability to paint, which has given him a great 
talent in observing the details of everyday life from different 
perspectives that allow him to render his personal point of 
view through his media and tools, especially his paintbrush. 
Through this exhibition, he presents a view from the brush’s 
perspective during the painting process. Despite the 
symbolism used in this experiment, in which the painting 
process is not real, the ability to employ new viewing angles 

Mohammed Ahmed Ibrahim. ‘Symbols’, 2008 (see pp. 178–179)
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makes Abdul Wahid an exceptional talent with a beautiful ability to see from 
the perspective of an inanimate object.

Shaikha Al Mazrou takes the tension of balance to an extreme. She presents 
this balance in a process of tension and relaxation, symbolically expressing a 
deep human potential to live in balance in a region full of tension. However, 
human endurance enables people to adapt to the most difficult and dark 
conditions despite the great distance between the lived reality and the 
unbridled desire to live in balance. Al Mazrou employs a variety of simple 
materials and tools to create a deep and intelligent artistic work.

Layla Juma takes advantage of her architectural background to realise a 
work whose epic size matches its depth of content, a work that invites us 
to imagine a future through her invented perspective that gives another 
dimension to explore the future of human life. Living amid the fluctuations 
of rapid technological development causes a need for stability. This is what 
Juma shows through a nested group of cubes and almost-cubes that we 
imagine to be buildings or pillars, the foundations of imminent construction 
in the near or distant future.

With his great ability to blend a naïve, almost childlike world and his life as 
an artist, Nasir Nasrallah offers us devices and machines that are deprived 
of their intended functions. His machines, which carry a great many details, 
appearing like tools that are usually used for daily life, lose their functional 
value when transformed into a work of art, earning new values that make 
them into a work of art themselves. The process of depleting objects of 
their functionality and giving them new capabilities and values stems from 
Nasrallah’s desire to live in a less complex, more humane and beautiful reality, 
which he seeks to present in most of his works through their clear and simple 
aesthetic nature.

Shamma Al Amri’s work provokes many questions. Her constant search 
for artistic concepts and terms from her inquisitive ruminations lead on to 
more questions, which, in turn, raise even further quests. Al Amri presents 
the experience of shadows, using them to explore formal and conceptual 
ideas. In this series, she played a shadow, ‘sticking’ to artists through their 
daily lives to trace their movements. In this work, she presents a synopsis 
of her research, expressing the details of her inspiration, the elements that 
have influenced her and setting out what contributed to the creation and 
composition of her work of art.

Afra Al Dhaheri’s work is a repetition of daily scenes, those that are devoid 
of any significant aesthetic or visual markers. She draws a rectangle on 
white cloth, which she then hangs from the ceiling, redrawing the scenes 
with different materials of different sizes. Drawing and redrawing many times 
to allow her to consider the daily scenes as she travels through different 
dimensions of thinking and awareness in relation to her daily life and rapidly 
changing environment. 

Nasir Nasrallah. ‘Useless Machines’, 2012 (see pp. 182) 
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The artist

Lawrence Weiner divides his time between New York and his boat in Amsterdam. 
After spending less than a year studying philosophy and literature at Hunter 
College in New York, he left to travel extensively around the United States, 
Mexico and Canada. In 1960, in a National Park in California, he used dynamite 
to create sculptures by means of ‘subtraction’. On his return to New York in 1964, 
he held an exhibition at Seth Siegelaub gallery, with paintings of television test 
patterns, and works in which visitors decided what parts the artist would cut out. 
In 1968, at the same gallery, he exhibited a book in which the artworks were only 
formulated in linguistic terms: they never materialised. This initiated a fertile line 
of work that has been a fundamental part of Conceptual art in the second half of 
the twentieth century. Weiner explores the potential of language as a sculptural 
material and an art form. His language sculptures use typography, symbols and 
other formal elements combined with statements and epigrams that often refer 
to the materials and the conditions of work from which each particular project 
emerged. He manages to eliminate references to the author’s subjectivity 
through the specific use of words, declarations and affirmations. Weiner has also 
produced videos, films, audio works, performances, artist’s books and theoretical 
texts, and has won many awards. His work can be found in the world’s leading 
contemporary art collections.

The work greets visitors to MACBA in Barcelona in English, Spanish and Catalan

Lawrence Weiner
New York, 1942

Prologue

Lawrence Weiner. Some Objects of Desire, 2004.
Language + the materials referred to, variable dimensions.

MACBA Collection, MACBA Foundation. Gift of Plácido Arango. © Lawrence Weiner, 
VEGAP, Barcelona, 2018. Photograph: Tony Coll.
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The work

Weiner’s statements, which he describes as sculputres, never fail to take into 
account the context and the space in which they are exhibited. They have 
been displayed at major museums, in open spaces, in books, on postcards, 
posters, films, records, manhole covers, and even on sugar packets.

‘Some Objects of Desire’, produced in 2004, is a huge ‘mathematical equation’ 
that takes up a whole wall and emphasises the relationship between humans 
and physical objects. It is a descriptive, metaphorical work that uses an 
inexact, quantitative formula and expository but ambiguous language to 
affirm the relationship that exists between each of us and various kinds 
of things. As in other works, Weiner uses graphic symbols from scientific 
language (positive, negative, percentage, equivalent), circles particular 
words, plays with colours, in this case blue and red, chooses the typography 
and adapts the work to the wall that it is to be displayed on.

He uses a clear, concise, effective language and direct terminology, taking 
into account the size of the letters, the proportions, the composition, the 
volumetric aspects of the words and the overall visual effect. Weiner generally 
translates his texts into the language that is spoken in the place where the 
work is displayed. In Barcelona, this work appears in Spanish and Catalan, in 
this instance, it is translated into Arabic – enacting his 1969 declaration of 
intent that his messages favour ideas rather than their materialisation. The 
properties of language suit Weiner’s aspirations: it is accessible, democratic 
and shared by all, and it places the receiver in the central role.

The work was exhibited in ‘From Barcelona to Abu Dhabi’ at the Abu Dhabi 
Festival 2018 in Arabic and English.
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Hans-Peter Feldmann. 100 Years (detail), 2001.
Gelatin silver print and plinth with bouquet of flowers,
101 parts 30.5 × 24.3 cm each.

MACBA Collection. MACBA Foundation. © Hans Peter Feldmann, VEGAP, 
Barcelona, 2018. Photograph: Miquel Coll.
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Hans-Peter Feldmann
Düsseldorf, 1941

The artist

The work of Hans-Peter Feldmann can be divided into two 
stages, separated by a ten-year silence. The first stage lasted 
from the sixties until the first year of the eighties, when he 
produced little books called ‘Bild’ (Picture), which comprised 
images of one kind of object and no text. Feldmann gathered 
different kinds of pictures – such as his own photographs, or 
ones taken from magazines – and grouped them by theme 
and chronology. These works, as all of his output, take on a 
modest, unassuming appearance, staying very close to the 
rhythm of the day-to-day. Feldmann also collected old toys, 
pictures and other objects which he would colour, altering 
their traditional perception and reception. In 1980, Feldmann 
decided to retire, appearing tired of the whole art world 
which, as he saw it, put commercial considerations before 
politics and ideologies.

In 1989, he returned, resuming artistic production with the 
‘Aesthetic Studios’ – everyday objects assembled to create a 
new form – as well as once more starting to produce books 
which focused on the different social uses of photography. 
Feldmann’s career has had a major influence on two 
generations of artists. Among the many exhibitions of his 
work, of particular note are those at the Paul Maenz Gallery 
in Cologne, the Sperone Gallery in Turin, the Kunstraum in 
Munich, the Guggenheim Museum SoHo (1993) and the 
303 Gallery (1992, 1996, 2000) in New York, as well as the 
Ludwig Museum in Cologne (2003) and the Antoni Tàpies 
Foundation (2002) in Barcelona. His work was also seen at 
the Venice Biennale (2003) and at the Walker Art Center in 
Minneapolis (2004).

The work

This series consists of 101 portraits of people aged between 
eight weeks and one hundred years old. All the people 
photographed belong to Feldmann’s family or circle of 
friends. They are clear, black and white photos, highly 
contrasted and full of half-tones. The subjects are centred in 
the frame, posing for the photographer.

Underneath each photo is the first name and the age of the 
subject: Elisa, 17; Boris, 18; Nora, 19; Tim, 20. Each person 
represents an age and, so, a moment in life which opens 
up like a whole world. At the same time, each of them is his 
or her own story, which the viewer can play at deciphering. 
This series continues Feldmann’s questioning of the passing 
of time by ordering in linear time sequence, the images of 
a network of his relationships. The images are points that 
mark a time sequence, a year, two, three, up to one hundred. 
Exhibited as a series, they mark a long continuous line of 101 
portraits which we walk past. As our age approaches the 
age of the portrait, we look more attentively. We also look at 
previous and later years, asking ourselves about the person 
whose portrait has been taken and comparing our own 
status in time. Walking past the line of portraits suggests the 
passing of time for us. Psychoanalyst Jacques Lacan explains, 
when talking about paintings of still lives, how these both 
show and hide, “that which they contain of menace, finality, 
layout and decomposition”. In the same way, this series of 
images, evoking the passage of time, also points to its end.

Works from the Barcelona Museum of Contemporary Art (MACBA) in dialogue with the Emirates
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Esther Ferrer. Zaj Chair, 1974.
Wood and paper, 79 × 34 × 45 cm.

MACBA Collection. MACBA Foundation. © Esther Ferrer, VEGAP, Barcelona, 2018. Photograph: Rafael Vargas.
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Esther Ferrer
San Sebastián, 1937

The artist

Esther Ferrer studied Social Science and Journalism 
and began her activities with the Artistic Association of 
Guipúzcoa in San Sebastián between 1961 and 1968. In 1963, 
along with painter José Antonio Sistiaga, she created the 
Free Expression Workshop in San Sebastián, as well as an 
experimental school in Elorrio, Vizcaya. In 1967, she joined 
the Zaj group, which had been founded by Ramón Barce, 
Juan Hidalgo and Walter Marchetti in Madrid in 1964.

Zaj is linked to the attitudes of other late seventies 
international avant-garde and experimental groups which 
integrated Neo-Dadaist tendencies. One of the most 
important of these movements was Fluxus, who invited the 
Zaj group to participate, in the autumn of 1966, with Fluxus 
members Allison Knowles and Dick Higgins travelling to 
Spain to collaborate on some Zaj actions. However, though 
there were many parallels between the performances and 
the ideals of both groups, the Fluxus actions, particularly in 
the group’s North American branch, always demonstrated 
a more festive, exuberant and spectacular tone, while the 
Zaj group had a more contained style. Despite international 
recognition and the group’s American performances in 1972, 
Zaj was not officially recognised in Spain until 1996, when 
the Museo Nacional Centro de Arte Reina Sofía in Madrid 
organised and held an exhibition centred on the group’s 
activities. From Zaj’s creation and until 1973, when all of 
the members established themselves outside of Spain, the 
group carried out an intense level of activities including 
concerts, actions and performances, as well as producing 
publications, installations and postcards.

Since 1975, Esther Ferrer has published cultural articles in 
various magazines and periodicals including El País, Ere, 
Lápiz and Jano.

The work

Since her first performance in 1967, ephemerality has 
become the leitmotif of Esther Ferrer’s work. The spectator’s 
role and the concept of her performances are similar to 
Bertolt Brecht’s theatre in which the absence of fiction on 
stage and the isolation that the spectator feels provoke 
consciousness and critical reflection. For Ferrer, the 
performer is not an actor, but an element that executes an 
action, and what happens in a performance is real; evidence 
of materiality, it moves away from any illusionist game. At 
the same time, the artist tries to transmit a consciousness 
of the passing of time. Time, space (which includes mental 
space) and presence (hers and everyones) are elements 
that manipulate the artist’s actions, actions which usually 
incorporate everyday objects such as hammers, watches, 
tables, chairs, frames, threads, ropes and shoes.

The ‘Zaj Chair’ proposes that the spectator sit and stay 
in the chair “until death do they part”. It is an impossible 
proposition that focuses on irony and the Zaj group’s sense 
of the absurd. Chairs are a focal point for other significant 
actions by the artist, such as ‘Acción para 36 sillas, 36 
zapatos y un despertador’ (Action for 36 chairs, 36 shoes 
and an awakening), presented at the Milan Poetry Festival 
(Milan, Italy, 1989), and ‘Canon para siete sillas’ (Canon 
for seven chairs), presented at the Polyphonix Festival of 
Marseille in 1990.
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Peter Fischli & David Weiss. Büsi (Kitty), 2001.
Single-channel video, colour, sound, silent, 6 min 31 s.

MACBA Collection. MACBA Consortium. Gift of Peter Fischli & David Weiss. Ed. 150/150.  
© Peter Fischli & David Weiss, 2018. Photograph: Tony Coll.

Peter Fischli & David Weiss. Hunde (Dog), 2003.
Single-channel video, colour, sound, 29 min 50 s.

MACBA Collection. MACBA Consortium. Gift of Peter Fischli & David Weiss. © Peter Fischli & 
David Weiss, 2018.
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Peter Fischli
Zurich, 1952
+
David Weiss
Zurich, 1946–2012

The artists

The Swiss artists Peter Fischli and David Weiss worked 
together from 1979 to a little before Weiss’ death. Their first 
joint work stressed the banality of everyday life, which they 
called ‘Poetry of the Banal’. The artists playfully use a wide 
range of media, such as sculptures, installations, moving 
pictures and photography. A child-like spirit of discovery 
encourages visitors to rediscover the most banal moments 
of daily life and find new meaning in their surroundings. All 
kinds of daily artefacts, such as teapots, cigarette stubs and 
plastic dolls, take on a surprising new quality, with the artists 
ingeniously using them to play with the objects’ context to 
suggest new relationships.

From the artists’ first exhibition at Galerie Balkon, Geneva 
(1981) and throughout their 25-year career, their work 
was shown at various international exhibitions. Notable 
retrospective exhibitions include those at: Walker Art Center, 
Minneapolis (1996); Tate Modern, London (2006). In 2003, 
Fischli/Weiss represented Switzerland at the Venice Biennale 
and received The Golden Lion Award.

The works

A collaboration between Peter Fischli and David Weiss, 
‘Hunde (Dogs)’ and ‘Büsi (Kitty)’ draw our attention to 
moments in time that are often overlooked. In ‘Hunde 
(Dogs)’, three dogs whimper and bark behind a fence trying 
to get out or reach something on the other side – the side 
of the viewer. In ‘Büsi (Kitty)’, a cat silently drinks from a bowl 
of milk.

Both videos focus on the aesthetics of the everyday in 
an attempt to discover the beauty that lies hidden in our 
immediate environment. Their duration (around thirty minutes 
in the case of the dogs, and over six minutes in the case of the 
cat) forces us to find meaning in apparently trivial situations 
and to establish a new relationship with ordinary time. ‘Büsi 
(Kitty)’ was projected on the giant screen of one of New York’s 
Times Square’s electronic billboards in 2001, and again in 2016.
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Gusmão & Paiva. Eye Model, 2006.
Darkroom system with wooden table, ostrich 
eggs and focus, variable dimensions.

MACBA Collection. MACBA Foundation. Work purchased 
thanks to Fundació Puig. Ed. 2/3 + 1 P.A. + special edition. 
© João Maria Gusmão + Pedro Paiva, 2018. Photograph: 
Raimund Zokowsi.
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João Maria Gusmão
Lisbon, 1979
+
Pedro Paiva
Lisbon, 1977

The artists

João Maria Gusmão and Pedro Paiva met in the late nineties 
while studying Fine Art. Their artistic collaboration, which 
they describe as a ‘philosophical-poetic fiction’, began in 
2001; their fascination with philosophy has both marked their 
artistic work and instigated the foundation of the philosophy 
magazine Eflúvio Magnético (Magnetic Effluvium) in 2005. 
Focusing on literary texts and the history of science and 
philosophy, they have turned their work into a meeting 
point for science, fiction and mythology. Although they both 
pursue individual artistic careers, they also work together in 
the production of objects, installations, photographs and 
short 16 and 35 mm films. Fond of irony and the absurd, they 
use optical illusions, film media and obscure experiments 
to mistrust reason and show its limitations. Referencing 
occultism, speculative philosophy, the theatre of the absurd 
and science-fiction literature, their projects create dream 
scenarios that question the borders between science, 
perception, invention and magic.

Since their first major exhibition at the Museo do Chiado, 
Lisbon, in 2005, they have exhibited in galleries and 
institutions such as Kunstverein, Hannover (2009); Le Plateau, 
Paris (2011); Kunsthalle, Düsseldorf (2011); Hangar Bicocca, 
Milan (2014); and participated in international exhibitions 
such as the Gwangju Biennale, South Korea (2010); Venice 
Biennale (2009 and 2013); Manifesta (2008); and São Paulo 
Biennale (2006), among others. Their work is included in the 
collections of the Museo do Chiado, Fundação de Serralves, 
Oporto, and MACBA, Barcelona.

The work

Constructed as a camera obscura, ‘Eye Model’ is an 
installation that recreates an optical experiment on an eye 
under observation, described by René Descartes, one of 
the fathers of modern philosophy, in 1637. It consists of a 
mechanism placed on a table, in a dark space. On the table, 
two long and thin vertical supports hold an element each, 
as if suspended in the air: the broken shell of an ostrich egg 
and a glass lens. Near the table, a whole ostrich egg hangs 
from the ceiling. A spotlight strategically illuminates the 
installation: the image of the whole egg is projected through 
the glass lens inside the broken shell.

Descartes explains that the objects we observe leave perfect 
imprints on the back of the eye, comparing them “with the 
images that appear in a chamber when, having it completely 
closed except for a single hole, and having put in front of 
this hole a glass in the form of a lens, we stretch behind, 
at a specific distance, a white cloth on which the light that 
comes from the objects outside forms these images”. He 
continues, “the chamber represents the eye; this hole, the 
pupil; this lens, the crystalline humour, or rather, all those 
parts of the eye which cause some refraction; and this 
cloth, the interior membrane, which is composed of the 
extremities of the optic nerve”.

In Gusmão & Paiva’s ‘Eye Model’, the camera obscura is 
the human eye, the broken egg is the pupil, the glass is the 
crystalline humour and the white wall is the eye’s interior 
membrane. Images of things are formed in the inner eye and 
the pupil, like a reflection of the real objects outside.
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Piero Manzoni. Corpo d’aria, 1959–1960.
Diverse materials, variable dimensions.

MACBA Collection, MACBA Foundation. © Piero Manzoni, VEGAP, Barcelona, 2018. Photograph: Gasull Fotografia.
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Piero Manzoni
Soncino, 1933 – Milan, 1963

The artist

Piero Manzoni is known for his ironic gaze and his avant-
garde art. Manzoni produced a series of works that 
questioned the nature of objets d’art and both foreshadowed 
and advanced Conceptual art. He also influenced a younger 
generation of Italian artists brought together by the art 
critic Germano Celant in the first exhibition of Arte Povera 
held in Genoa in 1967. Manzoni eschews the usual artistic 
materials and instead makes use of new ones, such as rabbit 
skins and human excrement. His work is a criticism of mass-
production and consumerism, which began to change 
Western societies back in the fifties in the aftermath of the 
Second World War. Ironically, Manzoni’s radical criticism 
of consumerism ended up as art. Thus, the artist’s ‘hot air’ 
(he blew up his own balloons) and his own excrements 
became items of ‘consumption’ in the fullness of time. He 
also intervened in the bodies of others (signing an arm or 
a leg) turning them into ‘live sculpture’. His criticism of 
consumerism took on a meaning somewhere between the 
romantic and the sacred. Manzoni has been internationally 
exhibited at various venues, notably at: Van Abbemuseum, 
Eindhoven (1969); Contemporary Arts Museum, Houston 
(1972); Musée d’Art Moderne de la Ville de Paris (1991); 
Castello di Rivoli Museo d’Arte Contemporanea (1992); 
Serpentine Gallery London (1998); Gagosian Gallery, New 
York (2009), among many others.

The work

Conceived as pneumatic sculptures or pieces of air, the 
series ‘Corpi d’aria’ was made in 1959–60. Presented as 
camping equipment or a set of domestic tools, they were 
sold in a wooden box containing a folding metal tripod, a 
deflated white balloon and a mouthpiece. 45 copies, signed 
and numbered, were made and priced at 30,000 Italian lire 
each. Most were sold. When fully expanded, the balloons 
measured 80 cm in diameter.

The idea was for the buyer to inflate the balloon, although 
Manzoni himself could be asked to do it. In this case, the 
buyer would be charged an extra 200 lire for every litre of 
air exhaled by the artist. Influenced by Marcel Duchamp’s ‘3 
Stoppages Étalon’ (3 Standard Stoppages) and ‘Air de Paris’ 
(Paris Air), the work defied the physical limits of art and the 
exploitation of the human body for artistic ends.
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Ana Mendieta. Sandwomen (detail), 1983.
Three gelatin silver print photographs of variable sizes.

MACBA Collection. MACBA Foundation. Long-term loan of Brondesbury Holdings Ltd. 
© The Estate of Ana Mendieta, 2018. Photograph: Gasull Fotografia.
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Ana Mendieta
Havana, 1948 – New York, 1985

The artist

Ana Mendieta trained at Iowa University, the United States – a 
country she moved to as a teenager. Many of her works have 
a strong autobiographical thread – feminism and violence, 
life and death, place and belonging are important themes 
of her actions and interventions on her body. Mendieta has 
concentrated on a physical and spiritual relationship with 
the land and its elements, incorporating materials such as 
leaves, branches and blood. She often uses her body to 
explore and connect with the Earth, creating works that she 
terms Earth-Body Art.

She exhibited for only a brief period before her death; since 
then, her works have received wide recognition and acclaim. 
Notable retrospective exhibitions include the New Museum 
of Contemporary Art, New York (1987), the Hirshhorn 
Museum, Washington (2004); the Whitney Museum, New 
York (2004), and the Art Institute of Chicago (2011).

The work

Executed using beach sand – a notably weak, ephemeral 
material – ‘Sandwomen’ links the female body to the earth 
as the source of life, while demonstrating the artist’s strong 
commitment to the body and nature. Mendieta used small 
mounds of sand to trace out figures evoking organic shapes 
and the female body. It is also a reference to Earth Mothers 

— prehistoric goddesses of fertility. The artist’s fascination 
with legends and Afro-Cuban religious practices shaped 
her attitude towards artistic creativity. Many of the artist’s 
works were executed on her body, which became a field of 
physical and symbolic experiment, suggested by the forms 
in the sand.

The work should be placed in the context of the artist’s 
early output, when Mendieta left the impression of her body 
in the landscape using blood, earth, plants, fire and water, 
documenting the process through photography. Much of 
the series making up ‘Sandwomen’ was executed when she 
lived in Rome, and where she collected sand from different 
places that had a specific personal and historical meaning. 
The horizontal orientation of one of the pieces – which was 
originally exhibited with earth – subverts the monumental 
nature of vertical sculpture.
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Henri Michaux. Untitled, ca. 1979.
Watercolour on Japanese paper, 51 × 31 cm.

MACBA Collection, MACBA Foundation. © Henri Michaux, VEGAP, Barcelona, 2018. Photograph: Tony Coll.

Henri Michaux. Untitled, 1948.
Ink on paper, 32.5 × 24.5 cm.

MACBA Collection, MACBA Foundation. © Henri Michaux, VEGAP, Barcelona, 2018. Photograph: Tony Coll.

Henri Michaux. Untitled, ca. 1955.
Oil on plank, 54.5 × 45.5 cm.

MACBA Collection. MACBA Foundation. Work purchased thanks to Freixenet. © Henri Michaux, VEGAP, Barcelona, 2018. 
Photograph: Tony Coll.
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Henri Michaux
Namur, 1899 – Paris, 1984

The artist

Henri Michaux was a highly idiosyncratic Belgian-born 
poet, writer and painter, best known for his esoteric books 
written in a highly accessible style. His body of work 
includes poetry, travelogues and art criticism. As befits his 
broad creative output, he did not come immediately to 
this multidisciplinary career, instead ranging over different 
experiences and ambitions. Educated at a Jesuit school, he 
had, for a time, considered entering the priesthood, going 
on instead to enrol in medical school before abandoning this 
scientific pursuit to become a merchant seaman. It was in 
these travels that he first found his voice, composing two 
famous travelogues. From the mid-forties , when he travelled 
to Japan, Michaux painted assiduously. During those years, 
he created a world of signs and inscriptions that were clearly 
inspired by Chinese and Japanese ideograms and oriental 
calligraphy, which he greatly admired. Settling in Paris, he 
committed himself to writing and painting, gaining the 
attention of intellectual luminaries including André Gide. 

The personal tragedy of his wife’s accidental death utterly 
devastated his life, after which his work became increasingly 
experimental. A highly original artist, Michaux’s work is not 
quite figurative, but suggestive. The Museum of Modern Art 
in Paris and the Guggenheim Museum in New York both held 
major shows of his work in 1978.

The works

Henri Michaux uses poetry to approach creation, realising a 
style of painting denoting the fertile inner space, and which 
distanced itself from figurative representation. Here, his art 
has much in common with poetry, enigmas, and mental 
states. Visions and suggested forms are the hallmarks of his 
work. Michaux was influenced by Oriental Art and by Max 
Ernst and Paul Klee’s works, he also experimented widely 
with different stimulants.

In an introduction to ‘Miserable Miracle’, Nobel prizewinner 
Octavio Paz reflects on Michaux’s idiosyncratic style: “His 
prose, his poems and his sketches are intimately related, for 
each medium of expression reinforces and illuminates the 
others. The sketches are not simply illustrations of the texts. 
Michaux’s painting has never been a mere adjunct to his 
poetry: the two are at once autonomous and complementary 
worlds… lines and words form a whole almost impossible 
to break down into its component elements. Forms, ideas 
and sensations intertwine as though they were a single, 
dizzyingly proliferating entity. In a certain sense, the sketches, 
far from being illustrations of the written word, are a sort of 
commentary. The rhythm and the movement of the lines 
bring to mind a kind of curious musical notation, except that 
we are confronted not with a method of recording sounds 
but with vortexes, gashes, interweavings of being. Incisions 
in the bark of time, halfway between the ideograph and the 
magical sign, characters and forms ‘more palpable than 
legible’, these sketches are a criticism of poetic and pictorial 
writing, that is to say, a step beyond the sign and the image, 
something transcending words and lines.”
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Juan Muñoz. The Nature of Visual Illusion, 1994–1997.
Acrylic on canvas and polyester resin, variable dimensions.

MACBA Collection, MACBA Foundation, Private long-term loan. © Juan Muñoz Estate, 2018. Photograph: Tony Coll.
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Juan Muñoz
Madrid, 1953 – Ibiza, 2001

The artist

Juan Muñoz studied at Croydon School of Art and Design in 
London, and at the Pratt Graphic Center in New York. Since 
his first solo show at Fernando Vijande gallery, Muñoz’ work 
has consistently been shown at galleries, art centres and 
museums around the world, gradually establishing him as 
one of Europe’s most renowned artists.

From the nineties onwards, Muñoz began to produce 
narrative works that link tradition and contemporaneity. His 
groups of slightly smaller than life-size figures in unusual 
architectural environments appeal directly to the observer 
and bring about mutual interaction. Aside from his sculptures, 
Muñoz’ body of work includes drawings and texts and works 
for radio. In 2000, he received Spain’s Premio Nacional de 
Artes Plásticas, and his installation ‘Double Bind’ opened at 
the Tate Modern in London. Louise Bourgeois was the only 
artist who had been invited to transform the huge Turbine 
Hall before him.

At the peak of his career, when his retrospective exhibition 
at the Hirshhorn Museum in Washington was about to open, 
Juan Muñoz died suddenly, age 48. Major exhibitions of his 
work have been held at the CAPC Musée d’Art Contemporain 
in Bordeaux (1987), the Irish Museum of Modern Art in Dublin 
(1994), the Museo Nacional Reina Sofía in Madrid (1996), 
Stedelijk Museum in Ghent (2000) and the Tate Modern in 
London (2000 and 2008), among many others. His work 
forms part of numerous significant international collections 
such as MoMA, New York, the Stedelijk Museum in Ghent, 
the Tate in London and MACBA in Barcelona.

The work

In the early nineties, Juan Muñoz’ intrinsically narrative 
sculptural installations, which included numerous references 
to the history of Western culture, led to the renewal of the 
language of contemporary sculpture. Muñoz created 
unsettling human figures, puppets and acrobats, and placed 
them in unexpected surroundings.

The settings ranged from open spaces circumscribed by 
balconies and handrails that don’t lead anywhere, to closed, 
stage-like scenarios with floors that produce optical illusions 
for visitors who walk on them. His figures, alone or in groups 
and slightly smaller than life-size, often smile.

This work consists of a group of human figures who smile in 
an unsettling way. Three of the figures stand in a semicircle, 
while a fourth figure is on its own, some distance away. The 
group is positioned in front of a backdrop, and on top of 
a mirrored floor that reflects them. A kind of magic and a 
strange silence hangs over them all. Spectators are invited to 
interact, drawn to become part of the ensemble. As in many 
of Muñoz’ works, the figures are monochromatic, uniformly 
dark-grey. In spite of their human gestures and smiles, the 
figures are non-specific, without any of the hallmarks of 
individuality, they seem to look within themselves rather than 
at the spectator, even as we gaze at them. Their evasiveness 
is disquieting, yet, simultaneously, they appear universal 
enough to compel empathy. Muñoz opts for provocation, 
creates enigmas, irony, surprise and dialogue. We are 
left stunned and affected by the theatricality and illusions, 
intrigued by the suggested narrative elements, compelled 
and unsettled by the strangeness and the apparent isolation.
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Nancy Spero. Codex Artaud XIII, 1972.
Typescript, gouache and collage on paper, 113 × 44.5 cm.

MACBA Collection. MACBA Foundation. © The Nancy Spero and Leon Golub Foundation for the Arts/ Licensed by 
VEGAP, Barcelona, 2018. Photograph: Tony Coll.

Nancy Spero. Artaud Painting – Un noeud d’asphyxie centrale, 1970.
Gouache, ink and collage on paper, 62.2 × 49.5 cm.

MACBA Collection. MACBA Foundation. © The Nancy Spero and Leon Golub Foundation for the Arts/ Licensed by 
VEGAP, Barcelona, 2018. Photograph: Gasull Fotografia.

Nancy Spero. Artaud Painting – From this pain…, 1969.
Gouache, ink and collage on paper, 63.5 × 52.7 cm.

MACBA Collection, MACBA Foundation. © The Nancy Spero and Leon Golub Foundation for the Arts/ Licensed by 
VEGAP, Barcelona, 2018. Photograph: Gasull Fotografia.
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Nancy Spero
Cleveland, 1926 – New York, 2009

The artist

Nancy Spero studied at the School of the Art Institute of 
Chicago. After graduating in 1949, she went on to study 
painting in Paris at the École des Beaux-Arts and at the studio 
of André Lhote, an early Cubist painter, teacher and critic. 
Soon after her return to the United States and Chicago in 
1950, she married the painter Leon Golub. Between 1957 and 
1959 they lived in Italy, later returning to Paris before finally 
settling in New York in 1964, at a time when the country was 
at the height of its involvement in the war in Vietnam.

Shocked by the horrors of the war and the behaviour of 
the USA, Nancy Spero radicalised her artistic expression. 
Technically, she abandoned oil painting on canvas and 
substituted it with other techniques and materials – 
including gouache on paper, collage, writing, ancestral and 
mythological figures, all part of her personal search for an 
expression of human tragedy, suffering and exploitation.

Indignant at the hegemony of the reigning artistic currents 
and the repressive male world, Spero stood aside from 
the Abstract Expressionist current launched in the US in 
the forties, from Pop Art and from the Minimalism and 
Neo-Minimalism of 1960–70. Instead, she developed a 
provocative personal artistic practice which expressed 
the range of existing individual freedoms. Her unflagging 
commitment and struggle to give women artists a greater 
presence made her a leading figure of the Feminist 
movements of the nineties. She was a member of the WAR 
(Women Artists Revolution) group and a founding member 
of the first women’s art gallery, AIR.

The works

In the series ‘Artaud Paintings’, Nancy Spero echoes the 
writings of Antonin Artaud, creator of the Theatre of Cruelty, 
which embodies the Concrete Poetry of Stéphane Mallarmé 
and expresses it in the context of the experience of suffering 
being a work of the flesh. In Nancy Spero’s words, “Artaud is 
exceptional for having made the most extreme expressions 
of dislocation and alienation of the 20th century. He 
represents himself as the supreme victim. Violent in gesture 
and language, he is both masochistic and passive… I identify 
with him in the sense of the victim, using his language 
to exemplify my loss of language, fracturing his already 
fractured text. Because I feel like a victim insofar as I am a 
woman and an artist, I use Artaud to explore victimisation 
(imaginary or real)”.

The ‘Artaud Paintings’ were done on loose sheets of white 
paper on which the arid, abstract empty spaces strike 
a contrast with the severe but impressive images. Their 
austerity heightens the pain and disconnection of the 
images in the work.
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Eulàlia Valldosera. Consumption (Generated objects #8), 2008.
UltraChrome print on Ilford adhesive paper, 73 × 104 × 5 cm.

 MACBA Collection. Private collection. © Eulàlia Valldosera, VEGAP, Barcelona, 2018. Photograph: Gasull Fotografia.
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Eulàlia Valldosera
Barcelona, 1963

The artist

Eulàlia Valldosera studied painting at the Facultat de Belles 
Arts de la Universitat de Barcelona and printmaking at the 
Escola d’Arts i Oficis de Catalunya. From 1990 to 1994 she 
lived in Amsterdam, where she graduated in audiovisual 
studies at the Gerrit Rietveld Academie, and from 1999 to 
2000 she lived in Berlin. She currently lives and works in 
Barcelona.

Valldosera began exhibiting in the mid-eighties. Since then, 
she has been producing Conceptual art around the body and 
her own representation, and around human perception. Her 
hybrid pieces – performance, photography and textuality – use 
light, shadows, mirrors and multiple projections to compile 
and present her visual research into gender, the domestic 
space and feminine archetypes. Household cleaning is one 
of the central metaphors of her work and, since the nineties, 
light has become a fundamental element. Through projections 
combined with simple everyday objects, Valldosera creates 
large installations that are theatrical and magical. In parallel, 
she uses photography and video to produce work that 
questions our relation to objects and people. Valldosera’s 
contribution to the language of contemporary sculpture has 
given her a prominent international reputation among Catalan 
Conceptual artists.

Since the nineties, Valldosera has been included in 
numerous Biennals. In 2001, the Witte de With, Rotterdam, 
and the Fundació Antoni Tàpies, Barcelona, organised a 
retrospective, and in 2009 she had a further retrospective 
at the Museo Nacional Centro de Arte Reina Sofía, Madrid. 
Her work is included in numerous collections such as FRAC 
PACA (Fonds Régional d’Art Contemporain, Provence-Alpes-
Côte d’Azur), Marseille; Fundació “la Caixa”, Barcelona; 
Museo Nacional Centro de Arte Reina Sofía, Madrid; Museo 
de Bellas Artes de Álava: Museo de Arte Contemporáneo de 
León; Artium, Vitoria; and MACBA, Barcelona.

The work

Drawing and suggesting anthropomorphic forms from the 
shadows – literal and symbolic – cast by everyday objects, 
Eulàlia Valldosera plays with light and artefacts to allude to the 
shape of lives, considering the soul and the human condition 
through tangential objects. ‘Consumption’ takes ubiquitous 
commercial and domestic items as its starting point. Generic, 
though iconically branded, this scene could belong to almost 
any home across the world. The logos and the composition 
make for an impersonal and detached setting. The packages 
are invisible, only their emblazoned labels suggesting their 
configuration. These layers of visibility invite the viewer to 
consider the forms beneath – both the physical presence of 
the objects themselves, and the life their formation implies. 
Here is a domestic scene, the portrait of the everyday life of 
a housewife. 

Visually fragmenting the objects and accentuating the 
notion of dispersion, the work actively involves the viewer; 
the dispersal of objects in an apparently haphazard, random 
fashion demands reconstruction. Here, Valldosera draws on 
commercial visual vernaculars and the internal dynamics of 
our own associative memories. 

Her practice explores and criticises contemporary consumer 
society, particularly the role that it reserves for women. Often 
fragmentary and disjointed, her works depict lives structured 
by an inflexible consumerist society. Her combinations of 
generic objects from the domestic sphere come to form a 
kind of second skin, suggestive of the confines of lives lived 
out between the consumerist and the domestic.
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Ebtisam Abdul Aziz. Women’s Circles #11, 2011.
Performance photographs, print on aluminium, 40 × 70 cm. Edition 2/3.

Courtesy of the artist.

Ebtisam Abdul Aziz. Women’s Circles #12, 2011.
Performance photographs, print on aluminium, 40 × 70 cm. Edition 2/3.

Courtesy of the artist.

Ebtisam Abdul Aziz. Women’s Circles #13, 2011.
Performance photographs, print on aluminium, 40 × 70 cm. Edition 2/3.

Courtesy of the artist.

Ebtisam Abdul Aziz. Women’s Circles #14, 2011.
Performance photographs, print on aluminium, 40 × 70 cm. Edition 2/3.

Courtesy of the artist. Part of The ADMAF Art Collection © ADMAF.
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Works from the Barcelona Museum of Contemporary Art in Dialogue with the Emirates

The artist

Ever since she donned a black body suit covered in bright 
green numbers and stood in the middle of a Sharjah 
roundabout, Ebtisam Abdul Aziz has been an integral part 
of the UAE’s art scene. She works in the realm of Systemic 
Art, with a multi-disciplinary practice that grew from an 
academic foundation in maths and science. Her fascination 
with numbers, codes, sequences and geometric forms play 
out her unique perspective on the structures of systems. 
She renders these concepts in densely networked canvases, 
performances and frenetic works on paper. The strict, 
codified order she imposes articulates and maps wider 
issues of identity and culture.

She is a member of the Emirates Fine Arts Society and 
Tashkeel editorial team. Her solo exhibitions include ‘Blue 
Freedom: Ebtisam Abdul Aziz’, District of Columbia Arts 
Center, Washington DC (2017); ‘Autobiography’, The Third 
Line (2012); and ‘Ebtisam Abdul Aziz’, Sharjah Contemporary 
Art Museum (2007). She has taken part in numerous 
international and regional group shows, was exhibited 
as part of the inaugural UAE Pavilion at the 53rd Venice 
Biennale, the 7th Sharjah Biennial and the 32nd Emirates 
Fine Arts Society Annual Exhibition. Her work is housed in 
several prominent public and private collections worldwide.

The work

A women’s figure, clad in black, contorts inside the tight 
confines of a white ring. The series of photographs a 
documentation of a performance that explores the bonds 
of gender that govern social movements. Though the 
circle is immovable and fixed, her movements are fluid, 
spontaneous, wily. As she embraces the obstacle to render 
the performance, the artist demonstrates the inherent 
liberating potential of choosing to encounter strictures 
as possibilities to be reimagined and reinterpreted. The 
performative act becomes a radical examination of systems 
that govern behaviour and expectations – suggesting them 
also to be a kind of willing performative act. As the motions 
are repeated, the possibility of changing the performance 
emerges, suggesting that, through creative examination, the 
confines may be loosed.

“Women in the UAE and Arab world in general, are vital 
anchors. This is my way of expressing the conflicts between 
their expressive individuality and some of the social 
constraints that are placed upon them. The main objective of 
‘Women’s Circles’ is to use art to express my humanity; I am 
representing each and every woman searching for freedom. 
This is not merely a work of art, but a true representation 
of how I feel as an Arab woman, as an artist, a friend and 
daughter and the various multitude of roles I’ve accepted or 
that have been allocated to me.

Although the circles may appear complicated – much as 
social systems are complex to navigate – I’m suggesting 
that creative thinking can be a means to step beyond, 
through or around constraining circumstances. Life presents 
many variable issues to everyone and they are becoming 
increasingly more complex and constraining – the global 
economy, environmental issues and so on. As women, we 
have different experiences than men. Our suffering and 
challenges are inextricably bound with those of society 
at large.”

Ebtisam Abdul Aziz
Sharjah, 1975
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Mohamed Al Mazrouei. Hypnosis, 2016. 
Woven cotton, handspun from sheep’s wool, 92 × 146 cm.

Courtesy of the artist and AB43 Contemporary Zurich, Switzerland.
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The artist

Mohamed Al Mazrouei studied ancient languages and 
philosophy at college but didn’t complete his education. 
He moved to Abu Dhabi in 1986 where he worked for The 
Cultural Foundation and established himself as a prominent 
artist, writer and photographer as well as manager of the 
Emirates Writers’ Union. He has written many books of 
short stories and poems. His art – painting in a signature 
Expressionist style – allows the viewer to enter the world of 
his vast imagination. He is interested in figures and colour as 
well as attempting to achieve a balance.

Al Mazrouei has held several solo exhibitions in the Middle 
East and has participated in many group exhibitions both 
locally and abroad. Exhibitions include ‘Maidens of Fair’, 
Abu Dhabi Tourism and Culture Authority (2012); ‘MinD/
Body’, DUCTAC’s Gallery of Light, Dubai (2013); and most 
recently ‘Noah’s Ark’, the Emirates Fine Arts Society 34th 
Annual Exhibition in Sharjah (2016). In 2015, his works were 
shown in the solo exhibition ‘New Works’ at the AB Gallery 
Lucerne and, in 2017, in the exhibition ‘Raw Cooked’ (AB43 
CONTEMPORARY Zurich). In 2015, he participated in the 
museum exhibition ‘THERE ARE TOO MANY WALLS BUT 
NOT ENOUGH BRIDGES’ in the Kunstzeughaus Rapperswil/
Zurich.

He has been awarded the Aoua’ad Al Sabah first prize at the 
third Al Kharafi Annual Exhibition in Kuwait, among many 
others. In 2013, he participated in ‘Emirati Expressions’, 
where he was one of six artists who pursued an unrealised 
project that they had always dreamed of creating.

The work

In 1996, working as a cultural animator at the Abu Dhabi 
Cultural Foundation, General Secretary Mohamed Ahmed Al-
Swaidi had an idea for Mohamed Al Mazrouei: to retrace the 
steps of Ibn Battuta in order to discover what had changed 
in the fabled places the legendary traveller had visited. Al 
Mazrouei began with a trip to Egypt.

“Ibn Battuta travelled through major cities as well as smaller 
backwaters, each a significant stop, places full of stories 
that contributed colour to his voyage – there are 38 places 
directly cited in the book while others are merely referred to 
indirectly. I started from the first and the last – Alexandria, 
the city Ibn Battuta set out from and returned to. The fourth 
destination was Fowa, which is located in the far north of 
Egypt. Known as the City of Mosques, the city’s name is 
said to refer to one of the grandsons of the Prophet Yaqub 
(Jacob). Historically, it is famous for the manufacturing of 
carpets, rugs and tapestries, as well as linen, fez, and copper. 
Now, it is only carpets, often for tourists, that are produced.

It was during this visit that I first had the idea to transform 
my works into carpets, beginning to create different varieties 
made with the traditional loom. Over the course of ten years, 
as I returned to Egypt, these were woven using handspun 
sheep’s wool.”

By using handwoven carpets instead of stretched canvas, Al 
Mazrouei enfolds travel and cultural heritage into the works, 
stories and traditions becoming literally braided into the 
material of each piece.

Mohamed Al Mazrouei
Tanta, 1962
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Farah Al Qasimi. It’s Not Easy Being Seen 2, 2016.
Archival inkjet print, 120 × 96 cm. Edition of 5.

Courtesy of the artist. Part of The ADMAF Art Collection © ADMAF.
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The artist

Farah Al Qasimi is an artist and musician. She received her 
BA from Yale University and her MFA from the Yale School 
of Art.

Farah’s practice over the years has moved fluidly between 
private and public spaces, but she remains interested in 
mapping out systems of desire, intrusion and surveillance as 
they relate to everyday life. 

Selected exhibitions include ‘More Good News’ at Helena 
Anrather, New York (2017); ‘No to The Invasion: Breakdowns 
and Side Effects’ at CCS Bard, Annandale-on-Hudson, 
New York (2017); ‘Coming Up Roses’, The Third Line, Dubai 
(2016); ‘Emirati Insights’ as part of Abu Dhabi Festival 2016; 

– subsequent to which, ADMAF supported Farah to attend
FotoFest Portfolio reviews in Houston, Texas; the first Biennial 
for Arab Photography, Institut du Monde Arabe, Paris (2015); 

‘Walls and Margins’, Barjeel Art Foundation, Sharjah (2015–16); 
and ‘Emirati Expressions’ at Manarat al Saadiyat, Abu Dhabi 
(2015).

Farah has participated in residencies at the Skowhegan 
School of Painting and Sculpture, the Delfina Foundation 
(supported by Abu Dhabi Festival and Maraya Art Centre), 
and at the Burren College of Art. In 2014, she participated in 
the Sheikha Salama Foundation Emerging Artist Fellowship 
in Abu Dhabi. Her work is housed in public collections 
including the Barjeel Art Foundation and Maraya Art Centre 
(both Sharjah, UAE).

Farah is currently based between NYC and Dubai.

The work

The series ‘It’s Not Easy Being Seen’ is a two part project 
that explores the invisible labour of women in the cycle 
of creation and consumption, through the mediums of 
photography, performance and video. This image was first 
presented as part of a series of photographic images that 
composed a massive billboard installation that occupied 
The Yard at Alserkal Avenue, a hub of contemporary galleries 
located in Dubai’s industrial area. It was followed, in March 
2017, by a series of short videos that explore the effects of 
capitalism on the female body, and reference the intimate 
relation between artistic labour and creative production.

The vivid neon and pink that run through the series suggest 
a bold brand identity, the hallmarks of the fashion advertisers’ 
reach for attention. Posed, still, green hands wrap around a 
face tightly veiled or covered with green lycra. The neon 
green gleams around the contours of the anonymised form 
beneath. This elasticity, with flexibility embedded within its 
weave, merges the form into the backdrop that appears 
like a ‘green screen’, a prop of filmmaking fantasy or make 
believe where a new scene can be shuffled as a new role 
is adopted. A pink, diamante adorned veil sits almost atop, 
hovering as a hologram might. Identity, bar hints towards 
an idiosyncratic awkwardness within the woman’s pose, has 
been shielded. The ‘green screen’ filling the spaces where 
otherwise flesh and features would draw your eye, becomes 
the focus – leaving only a hollow, almost sculptural form, of 
garments. Pink of course, here glitter identifiers to suggest 
this is, in fact, a woman.

Following her first US solo-show in 2017, Al Qasimi explained 
her photographic work “for me, photography functions as 
one part of a larger system of extraction and editorialising. I 
think there’s a power in asking people to respond to images 
that might reveal something about their own misinformation. 
The problem of subjectivity permeates the practice of 
photography at every level, and I’m invested in what that 
means beyond the walls of the gallery (as told to Juliana 
Halpert, Art Forum, retrieved December 2017).

Farah Al Qasimi
Abu Dhabi, 1991
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Mohammed Kazem. Scale, 2012.
Ready-made industrial scales, approximately  
200 × 100 cm.

Courtesy of the artist and Gallery Isabelle van den Eynde.  
Part of The ADMAF Art Collection © ADMAF.

Mohammed Kazem. Tongue, 1994. 
Gelatin silver prints, 39 × 28 cm each. 

Courtesy of Barjeel Art Foundation. 

Mohammed Kazem. Legs and Arms, 1995. 
One from a series of 19 chromogenic prints,  
50 × 70 cm each. 
Courtesy of the artist and Gallery Isabelle van den Eynde.
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The artist

Mohammed Kazem has developed an artistic practice 
focused around new ways of apprehending his environment 
and experiences through video, photography and 
performance. The foundations of his work are informed by 
his training as a musician; building from here, he develops 
processes that render transient phenomena, such as 
sound and light, in tangible terms. Often positioning 
himself within his work, Kazem responds to geographical 
location, materiality and the elements as a means to assert 
his subjectivity, particularly in relation to the rapid pace of 
modernisation in the Emirates since the country’s founding.

Kazem was a member of the Emirates Fine Arts Society early 
in his career and is acknowledged as one of the ‘Five’, an 
informal group of Emirati artists – including Hassan Sharif 
and Abdullah Al Saadi – at the vanguard of Conceptual 
and interdisciplinary art practice. In 2012, Kazem obtained 
his Master’s in Fine Arts from the University of the Arts, 
Philadelphia. He has been participating in the Annual 
Exhibitions of the Emirates Fine Arts Society in Sharjah 
since 1986, as well as numerous editions of Sharjah Biennial, 
receiving first prize for installations in 1999 and 2003. In 2007, 
he co-curated the Sharjah Biennial. Kazem has participated 
in group shows internationally and has exhibited at the 
Venice Biennale three times (2009, 2013, 2015). In November 
2014, he presented two solo shows ‘Sound of Objects’ at 
Gallery Isabelle van den Eynde in Dubai, and ‘Memorising by 
Means of Observing’ at Taymour Grahne Gallery in New York.

The work

The earliest of these works, ‘Tongue’ is a series of 
monochromatic images created in the mid-nineties. In it, 
the artist is seen probing and exploring household objects 
with his tongue, exploring these strange orifices, the handles 
and holes of domestic objects and settings. Each image 
is uncomfortably evocative of some non-specific, not-
experienced feeling; the familiarity is uncanny – we know the 
sensation, we recognise the objects, though we’re unlikely 
to have probed these metallic places for ourselves. The 
appetite expressed is a desire to really encounter the objects, 
a sense of defamilarisation being a means to know more.

‘Legs and Arms’ shows Kazem holding and overlapping 
his feet, cross-legged on grass, and refers to the artist’s 
childhood memory of being forced to sit alone as 
punishment and having only his own limbs for entertainment. 
This distant childhood memory became a topic of this study. 

In ‘Scale’, a single scale dangles from the ceiling followed 
by rows of the same scale that hang in increasingly larger 
and heavier formations. The work seems to perpetuate 
itself, limited only by the length of the structure from 
which it hangs. While the top scale is pulled taut to its full 
length, nearing the limit of its capacity, the scales that 
lie at the bottom tier offer no evidence of the significant 
weight they bear. Such a dynamic produces a precarious 
tension of opposing forces that reflect the hierarchies and 
contingencies which organise society on both individual 
and broader levels living beyond the viewer’s control. As 
the upward and downward forces act on the work to keep 
it suspended it is almost imperceptibly breaking down, 
revealing the flaws in this system.

Mohammed Kazem
Dubai, 1969
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Alia Lootah. 300 (detail), 2017.
Acrylic on 300 wooden cubes, 7 × 7 × 7 cm each.

Commissioned by DUCTAC. Courtesy of the artist.
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The artist

Art has been the focus of Alia Zaal Lootah’s education, with 
a Bachelor’s in Fine Arts from the College of Fine Arts and 
Design at the University of Sharjah and a Master’s in Art 
History and Museum Studies at Sorbonne University Abu 
Dhabi. In 2015, she was accepted as a PhD candidate in Paris 
VI, part of the Sorbonne University.

Working predominantly with painting, her research 
investigates the relationship between modes of image 
making and rendering, specifically the relationship 
between photography and painting. She focuses on the 
transformation of images from one medium to another 
opening up questions related to concepts of truth, 
perceptions, dreams and memories.

An artist and an educator, she was a visiting lecturer at the 
College of Fine Arts and Design in the University of Sharjah 
in 2012–2013. Her artwork has appeared in exhibitions in the 
UAE and globally, in Bangladesh, Germany, Spain, Venice, 
New York, Bethlehem and others. In 2010, she won 2nd Prize 
at the Bangladesh 14th Asian Art Biennale.

The work

‘300’ emerged from a series of self-portraits that began in 
2009. They explore modes and approaches to self-reflection 

– both as a literal rendering of the self and interrogating
portraiture’s capacity to reflect on and capture the essence 
of the self. The mode of self-examination becomes 
transformative as different perceptions – across moods, 
across time – are applied and the self-rendering is shaped 
and realised differently.

The process always begins with a photograph which is then 
transformed – sometimes into a painting or, as in this instance, 
into an installation. Whatever the end result, the first move 
is the same: the image is reduced or decomposed into its 
fundamental constituent elements – which the artist calls the 

“bare” elements of form and colour. This motion of reduction 
is also, almost counter-intuitively, a revelatory movement 
towards realisation – making the intangible, tangible. The 
process is layered with questions: What is the ‘truth’ found in a 
photograph? What is the ‘truth’ found in a painting?

By deconstructing the image into its bare elements of form 
and colour, the subject depicted becomes raw, taking on a 
bold physical form. The attempt is to bring the portrait closer 
to reality – to extrapolate the information so as to better 
grasp the essence, to understand what constitutes an image 
so familiar yet, equally, so alien.

Alia Lootah
Dubai, 1989
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Jalal Luqman. A Hint of a Smile, 2008.
Mixed Media, 200 × 109 × 17 cm.

Courtesy of the artist. Part of The ADMAF Art Collection © ADMAF.
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The work

Provocative and pioneering, Emirati artist Jalal Luqman 
continues to allure his public not only by the subject matter 
of his work but in the manner in which they are created. 
In ‘A Hint of a Smile’, Luqman uses multimedia to Arabise 
Leonardo da Vinci’s iconic work, bridging a gap between 
the East and the West. Luqman’s intention in referencing 
such a recognisable piece is to contradict stereotypical 
thinking of Emirati artists in a global context. The portrait 
is mirror-inverted, changing the gaze of the famous Mona 
Lisa, suggesting the direction of Arabic writing. Filled with 
contrasts, Luqman juxtaposes the contemporary and the 
traditional, programming patterns using a digital brush to 
emulate a circuit board. The work channels the allure of 
the original, but, through digital manipulation, deprives the 
iconic female figure of many distinguishing characteristics; 
her eyes blurred, her mouth smudged, the famous portrait 
becomes recognisable only through association. The original 
is further transformed from a painting to a freestanding 
sculpture as the traditional golden frame is made from a 
painted antique door – representing the opportunity to open 
discussions about the similarities and differences between 
emerging and established global arts narratives. Luqman 
demonstrates to the world that digital art, cutting-edge 
technologies and provocative works can originate from 
the Middle East, and the piece becomes a catalyst for the 
reassessment of attitudes towards contemporary art being 
created in the region.

The artist explains, “the artwork is also a celebration of 
our similarities and differences in a positive context, we 
celebrate that we are different and enjoy how we are similar”.

The artist

Mixed media artist Jalal Luqman introduced digital art to 
the UAE in 1996 and has been a pioneer ever since. His 
unflinching approach has landed him many career firsts; first 
Emirati digital artist; first Emirati freelance graphic designer; 
and first contracted Emirati website designer.

Luqman’s work is limitless in both meaning and material – 
transforming metals, wood and other common materials 
into pieces of art that transcend the limits of the frame and 
reach out to provoke the viewer.

A significant name on the Emirati art scene, Luqman has 
exhibited in USA, Kuwait, Japan, Egypt, Morocco, the Czech 
Republic, and China. Today, he is a strong advocate for the 
Emirati visual arts, conducting seminars and workshops 
in schools, colleges and universities nationally and 
internationally, in addition to public speaking engagements 
on the promotion of art in the UAE. Luqman is a frequent 
member of UAE delegations to international arts events.

Jalal Luqman
Aden, 1967
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Hassan Sharif. Homage to El Greco: Saint Jean – 1595, 2008.
Oil on canvas, 90 × 70 cm.

Courtesy of H.E. Zaki Nusseibeh.
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The artist

Hassan Sharif made a vital contribution to Conceptual 
art and experimental practice in the Middle East through 
40 years of performances, installations, drawing, painting 
and assemblage. In his early artistic maturation, Sharif 
rejected calligraphic abstraction, which was becoming the 
predominant art discourse in the region during the seventies. 
Instead, he pursued a pointedly contemporary art vocabulary, 
drawing on the non-elitism of Fluxus and the potential in 
British Constructionism’s systemic processes of making.

Sharif graduated from The Byam Shaw School of Art, 
London, in 1984 and returned to the UAE shortly after. He 
set about staging interventions and the first exhibitions 
of contemporary art in Sharjah as well as translating art 
historical texts and manifestos into Arabic, so as to provoke 
a local audience to engage with contemporary art discourse.

In addition to his own practice, Sharif encouraged and 
supported several generations of artists in the Emirates. 
He was a founding member of the Emirates Fine Arts 
Society (founded 1980) and of the Art Atelier in the Youth 
Theatre and Arts, Dubai. In 2007, he was one of four artists 
to establish The Flying House, a Dubai institution for the 
promotion of contemporary Emirati artists.

The work

This painting, part of a body of occasional ‘Homages…’ that 
occurred throughout Hassan Sharif’s practice, depicts the 
16th century artist El Greco. These multidisciplinary works 
include ‘Email (Homage to Jos Clevers)’ (2009) dedicated to 
his friend, the Dutch artist and curator who came to the UAE 
in 1994; ‘Homage to Mario Merz’ – a seminal figure in the 
Arte Povera movement, Sharif’s homage explored a small 
semi system, based on the Fibonacci sequence; as well as 
‘V.H.D. Lines: Homage to Sol LeWitt’ (2008) which explores 
the systems and instructions that are the hallmark of the 
Minimalist giant’s practice through methodical iterations of 
line drawings.

Known for his dramatic and expressionistic style, El Greco’s 
work drew confusion from his contemporaries, only going 
on to find appreciation in the modern day. In painting an 
homage to the renegade Spanish artist, Sharif did not 
choose to imitate his style, instead opting to depict the artist 
himself in an expressionistic and phantasmagoric scene that 
does not sit directly within Sharif’s typical vernacular. Instead, 
Sharif enters into a tradition of later artists engaging with and 
imitating and innovating their forebears. Similarly, Picasso’s 
rendition of El Greco’s works – ‘Portrait of a Painter after El 
Greco’ (1950) does not mimic the master but appropriates, 
riffs and makes new from what is harvested from the old. 
As in the other homages, the imagined portrait instigates 
a restlessly shifting doubling, of mediums, times and styles, 
structured through both appropriation and deviation of the 
present and past.

Sharif is renowned for his densely worked sculptures and 
assemblages – this work, a departure from that admired 
and idiosyncratic style, is nevertheless in keeping with his 
profusely productive methodology; harvesting ideas and 
materials from the world to forge works of art that have an 
intense reverence for the composition of reality – whether 
in the detritus of the everyday, or in the cannons of cultural 
and artistic history that frame contemporaneity.

Hassan Sharif
Dubai, 1951–2016
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Hussain Sharif. Faces II (detail), 2017/2018. 
Tin cans, 454 pieces, 300 cm Ø.

Courtesy of the artist and Salwa Zeidan Gallery.
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The artist

Hussain Sharif studied at the High Institute of Kuwait and 
graduated with a degree in theatre design in 1986. He then 
took on the post of head designer at Sharjah TV and began 
exhibiting his artworks in the UAE. Sharif’s creations represent 
a form of expression in which methodical, forceful and obstinate 
will for reducing the creative tension is taken to the limit of the 
physically defined object.

Together with his brother Hassan Sharif and other artists, he 
founded the Emirates Fine Arts Society. During the course of 
his career, he has taken part in over 40 solo and collective 
shows and seven international art fairs. Sharif believes that the 
artist should not simply search for old materials used many 
years before, but that these materials can be appropriated 
as a means of identity formation. He perceives that seismic 
changes began in Emirati society in the mid-seventies and 
that they continue to take place today, at a rapid pace on all 
levels. Using recycled materials, he attempts to reclaim their 
original, individual meanings, something he perceives as 
having been lost in streets and urban environments that are 
densely overcrowded with materials.

The work

Despite a name that would suggest a figurative image, 
‘Faces II’ in fact depicts a collection of metal cans arrayed 
in a circle on the ground. The artist has manipulated each 
to accumulate the impression of eyes and mouths. ‘Faces I’ 
attracted the attention of the judges at the Annual Exhibition 
of the Emirates Fine Arts Society, Sharjah in 1998, receiving 
first prize.

“‘Faces II’ is a collection of tin cans that, through happenstance 
and my own intervention, came to resemble human faces. 
Just as in human faces, the small idiosyncrasies of each can 
suggest characteristics of movement and diversity, each 
face and its own expressions and tragedies. From the early 
nineties I’ve been appropriating and incorporating ready-
made, neglected materials into my work, giving them a new 
life as I instil them with a new function that departs from 
their utilitarian existence. Often, the materials I employ are 
those that proliferate abundantly in our everyday existence, 
products which fill our houses, markets, streets. Taking this 
simple quotidian ephemera and forging something entirely 
new from it.”

Hussain Sharif
Dubai, 1961
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Lara Almarcegui. Guide to the Wastelands of the Lea Valley, 
12 empty spaces await the London Olympics (detail), 2009.
Slide projection, variable dimensions.

MACBA Collection. MACBA Foundation. Long-term loan of Álvaro López de Lamadrid. 
Ed. 2/3 + 1 AP. © Lara Almarcegui, 2018. Photograph: Courtesy of the artist.
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Lara Almarcegui
Zaragoza, 1972

The artist

Lara Almarcegui first trained in Fine Arts at Universidad de 
Cuenca, before broadening her studies in Lisbon, Nantes 
and Amsterdam. She currently lives and works in Rotterdam. 

Her installations and artworks are closely linked to the 
setting and place where they are shown. They develop 
around concepts such as deserted urban areas, demolition, 
self-building, and anti-town planning. Almarcegui is more 
interested in spaces and the notion of place and belonging 
than she is in objects – something that is often linked to a 
communitarian revindication of urban space.

Notable individual exhibitions include: Centro de 
ArteContemporáneo de Màlaga (CAC); Centro Galego de 
ArteContemporánea de Santiago de Compostela (CGAC) 
(2007; Goethe-Institut New York (2010); Stedelijk Museum 
Amsterdam (2011); Museo de Arte Contemporáneo de Castilla 
y León (MUSAC) (2013); Kunsthaus Baselland (Basel) (2015). 
Armarcegui represented Spain in 2013 at the Venice Biennale.

The work

The Lower Lea Valley was the main location for the 2012 
Olympic Park and went through a period of rapid urban 
transformation in preparation for the games and for the 
years beyond 2012. The places that appear in this guide, 
created in advance of the significant redevelopment, were 
all unprotected. Each documented location disappeared, 
absorbed by the growing, regenerating city.

The Lea Valley was once a centre of industry. At the time of 
the work’s making, it had lost its former purpose and was 
home to wastelands between canals, docks, roads and 
railways, largely neglected and often polluted. Almarcegui 
documented them as great empty gaps, neither natural 
areas nor industrial space, neither park nor garden. Some of 
these wastelands have become green spaces or residential 
areas as part of the regeneration.

These places were some of the few in London not subjected 
to any design or used for any particular purpose. Because 
they had been left alone, natural processes of decay, 
transition and entropy – processes which affect all places 
but which are hidden in the rest of the city – could be 
observed. They were in between places where almost 
anything was possible, where time seemed to have stopped. 
Independent of the rhythm of the city, they offered a 
paradise for vegetation and for visitors.
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Francis Alÿs. Untitled, 1996.
Oil on wood and enamel paint on metal and on DM, Tryptic: 
A; 106.4 × 134.6 cm / B; 80.6 × 117.2 cm / C; . 15 × 20 cm

MACBA Collection. MACBA Foundation. Long-term loan of Brondesbury Holdings Ltd.  
© Francis Alÿs, 2018. Photograph: Gasull Fotografia.
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Francis Alÿs
Antwerp, 1959

The artist

Francis Alÿs studied Engineering and Architecture in 
Antwerp and History of Art and Architecture in Venice. After 
the earthquake which razed Mexico City to the ground in 
1985, Alÿs moved there to take part in the reconstruction. 
Becoming fascinated by the city, he decided to live there. It 
was then that he left architecture to begin his career as an 
artist, working in various media such as video, photography 
and performance. Conceptually, his work is closely 
connected to his own way of seeing and understanding the 
city and explorations on foot is the principal unifying theme.

Alÿs has taken part in major biennials including Havana, 
Venice, Lima and Santa Fe, and his work has been shown in 
museums and galleries throughout Europe and America. As 
well as having a major solo show at Mexico City’s Museum 
of Modern Art at the end of the nineties, Alÿs has recently 
exhibited at Madrid’s Museo Nacional Centro de Arte Reina 
Sofía, Rome’s Centro nazionale per le arti contemporanee, 
the Kunsthaus in Zurich and MoMA, New York.

He currently lives and works in Mexico City.

The work

Linked with Surrealism and with a deeply ironic view of 
things, Francis Alÿs’ work is rooted in everyday life. He is 
a great defender of Walter Benjamin’s idea of the flâneur 
and the leisured stroller wandering through the city, often 
portraying solitary individuals drifting through nameless, 
anodyne streets. Enigmas, metaphors and the absurdity of 
life fill his scenes.

Living in Mexico City for several years, he borrowed from 
the Mexican pictorial tradition, in the process often blurring 
the lines between art and business. From then on, he 
stressed the idea of copying and reproduction, repetition 
and authenticity. Alÿs repeats scenes, reproducing them, 
changing their scale and dimensions. He also recreated 
pictures on small and large scales, emulating the work of 
local painters.
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Samuel Beckett. Film, 1965.
16 mm film transferred to video, b/w, silent, 20 min 15 s. Produced and distributed by Barnet Rosset.

MACBA Collection. MACBA Foundation. © Evergreen Review Inc. Photograph: Tony Coll.
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Samuel Beckett
Dublin, 1906 – Paris, 1989

The artist

The novelist, playwright, critic and poet Samuel Beckett 
was one of the leading figures of  twentieth century literary 
experimentation and the Theatre of the Absurd. A friend and 
collaborator of James Joyce, he gained international acclaim 
for works such as the trilogy of novels ‘Molloy’ (1951), ‘Malone 
Dies’ (1951) and ‘The Unnamable’ (1953) and the play ‘Waiting 
for Godot’ (1952). From 1945 onwards, he began to write 
much of his literary work in French. He received the Nobel 
Prize for Literature in 1969. From then on, he began to write 
less and to experiment with new media such as television 
and cinema.

The work

‘Film’ is Samuel Beckett’s only incursion into cinema. Alan 
Schneider directed and Buster Keaton starred in the 
movie, which was written in 1963 and filmed in New York 
in the summer of 1964. For the filming, Beckett made his 
first and only trip to the United States in July.

The film, which has no dialogue and only one single 
sound – a subtle “sssh” – is based on George Berkeley’s 
theory esse est percipi (aut percipere) – to be is to be 
perceived (or to perceive), which posits that, even when 
it goes beyond all exterior perception – be that animal, 
human, or divine – auto-perception remains. However, 
despite this philosophical principle, the film, like all of 
Beckett’s work, contains comic elements. Buster Keaton 
plays the role of a man who, escaping via a practically 
deserted street, enters the main door of a building, climbs 
the stairs and enters into a bedroom – presumably his 
own – where he carefully erases all exterior reality. He 
closes the curtains, covers the mirror, and kicks out both 
a cat and a dog, locking the door behind them, and 
then covers a birdcage and a fishbowl, and proceeds to 
destroy photographs of his past. However, the problem of 
auto-perception remains.

In the opinion of philosopher and film critic Gilles Deleuze, 
the entire film is “the tale of Berkeley who has had enough 
of being perceived and of perceiving. The role, which 
could only have been taken by Buster Keaton, is that of 
Berkeley, or rather it is the passage from one Irishman to 
another, from Berkeley, who perceived and was perceived, 
to Beckett, who has exhausted all of the ‘happiness of 
the perceiver and the perceived’”. Whatever the source 
that inspired the conception of this film, the work 
successfully recreates the Beckettian universe, portrayed 
so distinctively in his plays and novels.

‘Film’ won various awards, among them the Critic’s Choice 
Award at the 1965 Venice Film Festival, the Jury’s Special 
Selection at the 1966 Tours Festival (France), and the 
Special Award at the 1966 Oberhausen Festival (Germany).
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Brassaï. Untitled, (Rue Nicolas-Houël/Rue de Courmel, Paris), Graffiti, Series V: Animal, 
ca. 1930 print run ca. 1950.
Gelatin silver print, 50 × 40 cm.

MACBA Collection. MACBA Foundation. © Estate Brassaï. Photograph: Rocco Ricci.

Brassaï. Untitled, Graffiti, Series III: Birth of the Face, ca. 1930 print run ca. 1950.
Gelatin silver print, 50 × 40 cm.

MACBA Collection. MACBA Foundation. © Estate Brassaï. Photograph: Gasull Fotografia.

Brassaï. Untitled, Graffiti, The Sun King (Porte de Saint-Ouen), Graffiti, Series IX: 
Primitive Images, ca. 1930 print run ca. 1950.
Gelatin silver print, 39.5 × 29 cm.

MACBA Collection. MACBA Foundation. © Estate Brassaï. Photograph: Rocco Ricci.

Brassaï. Untitled, Graffiti, Series VII: The Death, ca. 1930 print run ca. 1950.
Gelatin silver print, 39.5 × 30 cm.

MACBA Collection. MACBA Foundation. © Estate Brassaï. Photograph: Gasull Fotografia.
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Brassaï
Brașov, 1899 – Nice, 1984

The artist

The photographer Gyula Halász worked under the 
pseudonym Brassaï, a reference to his birthplace in what 
was then Hungary and is now Romania. He studied painting 
and sculpture at the Budapest Academy of Fine Arts, before 
moving to Berlin in 1920, where he continued his artistic 
studies while working as a journalist. In 1924, he relocated 
to Paris, and settled there permanently. His work as a 
journalist allowed him to enter the world of photography at 
a time when Surrealism was taking root in France. In 1932, 
he published his photography book, ‘Paris de nuit’ (Paris by 
Night), and, in that same year, he started taking photographs 
of graffiti on the streets of the city.

Brassaï photographed graffiti on the streets of Paris for 
twenty-five years, from 1930 to the mid-fifties capturing 
the nocturnal, secret Paris of the thirties during the heyday 
of Surrealism. In a December/January double issue, the 
Minotaure magazine published his photographs for the first 
time, along with a text on graffiti. For years, Brassaï carried 
small notebooks in which he made quick sketches of graffiti 
and recorded their location in order to photograph them 
under better lighting conditions or to see how they evolved.

Artists and intellectuals soon became interested in Brassaï’s 
photographs and he began collaborating with them on 
work that appeared in publications such as Minotaure, 
Labyrinthe and Verve. A prolific and versatile artist, Brassaï 
also produced works in the fields of sculpture, drawing, 
engraving, literature, film and writing. He wrote numerous 
articles and almost twenty books, including Graffiti, 
published in 1960. His film ‘Tant qu’il y aura des bêtes’ (As 
long as there are animals) won an award at Cannes in 1956.

The works

The MACBA Collection includes a substantial number of 
Brassaï’s graffiti photographs, taken in 1930, most were 
printed in a single print run in 1950. In some cases, the 
titles indicate the name of the street (Passage Prévot, Rue 
Perceval...) and all of them include the name of the series. 
Brassaï classified them according to ethnological categories 
of his own devising: L’amour (Love); Naissance du visage 
(Birth of the face); La morte (Death); Images primitives 
(Primitive images); and La magie (Magic). The reference to 
automatism (a surrealist methodology that avoids conscious 
intention, especially by using mechanical techniques or 
subconscious associations) and cadavres exquis (exquisite 
corpse, also known as exquisite cadaver is a method 
by which a collection of words or images is collectively 
assembled) in the graffiti photographs is inevitable and 
reflects Brassaï’s interest in the wonderful nature of 
fortuitous finds, the streets, and the art of children and of 
the mentally ill.

Brassaï photographed graffiti from 1930, but it wasn’t until 
about 1950 that he had the idea of carrying little cards on 
which he sketched the design of the graffiti and noted its 
addresses so that he could photograph them when the light 
was at its best. These also allowed him to return many years 
later to follow their evolution, so capturing the passage of 
time. For many, graffiti gave birth to collective works – to 
the original drawing, other hands added other features, so 
that, for instance, after ten years, a young face became the 
countenance of an old man. In the same way, the face of a 
witch with donkey’s ears was, over seven years, transformed 
into that of a powdered clown.
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Guy Debord. Psychogeographic Guide of Paris. Discourse on the Passions of Love. 
Psychogeographic Descents of Drifting and Localisation of Ambient Unities, 1957.
Lithography on paper, 59.4 × 73.8 cm.

MACBA Collection. MACBA Consortium. © Guy Debord, 2018. Photograph: Tony Coll.
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Guy Debord
Paris, 1931 – Auvergne, 1994

The artist

The French essayist and filmmaker, Guy Debord was an 
active member of Letterist International, a radical post-
war ‘Socialism or Barbarism’ group, and founder and main 
theorist of the Situationist International. At the theoretical 
level, his point of departure was readings of Marx, Stirner, 
Proudhon, Hegel, and Clausewitz, in which he took an 
anarchic, existentialist view that was highly critical of 
Liberalism, consumerism and bureaucratic Communist 
societies. Situationist International was founded in 1957 
and was a radical social liberation movement underpinned 
by hedonism and the concept of a society based on ‘the 
spectacle’. He used this term to mean “the social relationship 
forged between people through images”. Situationism took 
root in France and Germany, especially in university circles, 
and was voluntarily dissolved in 1972. Debord took an active 
part in the May 1968 uprising in France. His best-known 
work is ‘La Société du Spectacle’ (1967), a fierce criticism of 
Liberal Capitalism and political authoritarianism.

The ‘Guide Psychogéographique de Paris’ formed part of a 
selection of five maps published by Debord which were to be 
presented at the Première exposition de psychogéographie 
at the Taptoe Gallerie in Brussels in February 1957, but were 
published a little too late for the event. The maps evidenced 
the experiments carried out by the Letterists in Paris. The 
works are based on ‘Plan de Paris à vol d’oiseau’ (Map of 
Paris as the Crow Flies), published in 1951 and designed by 
Georges Peltier.

The work

The Situationist International movement saw everyday 
space as a key element in transforming life. In this theoretical 
context, maps emerged from radical attempts at exploring, 
experiencing and transforming urban areas. Debord’s 
work breaks with the paradigm of a map as a single 
image, replacing this with so-called ‘unités d’ambiance’ 
(‘urban ambiences’ or ‘units of atmosphere’). The map of 
Paris is broken down into different areas depending on 
the experiences of different individuals. These areas are 
depicted by separating the pieces of the map and breaking 
with the logical space on the maps we are used to. Each 
person drifts as he sees fit, discovering his own ambiences 
in a given city – in this case, Paris. The red arrows between 
one area and another reveal the attraction or repulsion 
exercised by different areas of the city, which is converted 
into a new urban archipelago. The 1958 edition of the work 
bears the following note on the back:

‘Based on the maps of Paris published by the International 
Movement for an Imaginist Bauhaus (MIBI), the arrows show 
rises that naturally join the various ambience units, that is 
to say, the spontaneous tendency for an individual to cross 
this setting without taking into account practical restraints 

– whether placed by work or distraction – conditioning his
behaviour.’

(Translation of the text by Gilles Rion on the work from the 
collection Les Turbulences, FRAC Centre d’Orléans).
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León Ferrari. Cities, 1980, 2007.
Heliogravure on paper, 98 × 98.6 cm.

MACBA Collection. MACBA Consortium. Gift of the artist © León Ferrari, 2018. Photograph: Gasull Fotografia.
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León Ferrari
Buenos Aires, 1920–2013

The artist

León Ferrari studied engineering at the University of Buenos 
Aires and, after graduating in 1947, worked on several 
construction projects in Córdoba with his father, an Italian 
architect, painter and photographer who emigrated to 
Argentina in 1915. Ferrari never had any formal art training, 
which he considers an advantage. His often provocative 
social and political critiques condemn war, social inequality 
and discrimination.

He has had numerous solo exhibitions, including the gallery 
of Ruth Benzacar (Buenos Aires), The Drawing Center (New 
York), Museo de Arte Moderno (Buenos Aires), Centro 
Recoleta (Buenos Aires) and the Museu de Arte Moderna 
(São Paulo). From April–June 2009 he was featured in 

‘Tangled Alphabets: León Ferrari and Mira Schendel’ at 
MoMA, New York.

The work

León Ferrari approaches Conceptual art without renouncing 
political content and aesthetic qualities. He went into exile in 
Brazil in 1976 following the coup d’état in Argentina. At that 
time, Ferrari started work on his first photogravure (a kind 
of intaglio ink, photo-printing technique), using architectural 
models to depict supposedly real cities that had in fact 
been altered by the artist. Sometimes the lines of the streets 
revealed mass behaviour by the city’s denizens. In this work, 
the elements shown on the urban plan were the beds of the 
city-dwellers and their location in buildings. The result is a 
picture of a surface that is both playful and hypnotic, and 
that acts as a metaphor for a world that is over-organised 
and over-regulated. The uniform regimentation of lives 
also has a link to military order. Town-planning, mapping, 
architectural models, and the bird’s eye view in general, 
were all developed for strategic, military and warlike ends. 
This way of looking at things and gleaning knowledge was 
put to use for the purposes of domination and conquest. 
Despite the poetic element of pointing out where the city’s 
inhabitants sleep each night, Ferrari seems to be evoking the 
functional authoritarianism found in military regimes. The 
photogravures also function as mental architectures that 
draw on the idea of a labyrinth to represent the meandering 
of the mind.
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Joan Fontcuberta and Pere Formiguera.  
Fauna, Cercopithecus Icarocornu, 1989.
Gelatin silver print and mixed media on paper.

MACBA Collection. MACBA Foundation. © Joan Fontcuberta, VEGAP, Barcelona, 2018 and 
Pere Formiguera, 2018. Photograph: courtesy of the artists.
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Joan Fontcuberta
Barcelona, 1955
+
Pere Formiguera
Sant Cugat del Vallès, 1952 – Barcelona, 2013

The artists

Joan Fontcuberta is one of the most internationally 
renowned Catalan photographers. He is also a theoretician 
of the photographic image and photography editor and has 
taken part in numerous events, debates and exhibitions of 
contemporary photography. He was one of the founders of 
PhotoVision (1980), a bilingual publication in Spanish and 
English dedicated to photography. Through his theoretical 
and artistic works, he questions the so-called truthfulness 
of the photographic image. Fontcuberta is interested in 
the social function of photography, the public use of the 
image and information overload. Many of his works are 
articulated as parodies that create illusions for viewers while 
warning them of the dangers of credulity and the misleading 
mechanisms used in the transmission of information and 
knowledge.

Pere Formiguera trained in Art History at Universitat 
Autònoma de Barcelona and began his career in 
photography in 1969. He took part in various collective 
projects such as the Alabern group, which pursued ‘author’ 
photography. Formiguera also worked with magazines such 
as Nueva Lente, creating works in collaboration with Joan 
Fontcuberta. From the outset, Formiguera defended the 
experimental nature of photography. He touched upon 
themes related to ageing, the passage of time, memory, and 
the retrospective gaze. His photographs, whether in black 
and white or in colour, are pictorial more than documentary.

The work

Joan Fontcuberta and Pere Formiguera began their 
collaboration in 1984 with a catalogue of nonexistent plants. 
Fontcuberta took the photographs and Formiguera, a writer 
and photographer, wrote the text.

In 1985, they began working on ‘Fauna’, a large-format 
installation of multiple elements around the figure of a 
forgotten scientist and his discoveries in the animal world. 
The starting point is the supposed discovery by the two 
photographers of the lost archives of the German zoologist 
Peter Ameisenhaufen, who was born in Munich in 1895 
and mysteriously disappeared in 1955, and his assistant, 
Hans von Kubert. Ameisenhaufen had catalogued a series 
of rare animals, such as Ceropithecus icarocornu, similar 
to a monkey but with the horn of a unicorn and wings; 
Solenoglypha polipodida, similar to a snake measuring three 
and a half metres; and Pirofagus Catalanae, a dragon found 
in Sicily, abandoned by the Catalan invaders in the sixteenth 
century, that swallowed its own flame after ejecting it.

‘Fauna’ features photographs of the animals inventoried 
by the zoologist, meticulous field studies, the scientist’s 
working notes, x-rays and dissections of skeletons, a stuffed 
specimen and several recordings of the howling animals. 
All the key elements are there to give scientific credibility 
and epistemological weight to a total fiction. At no time 
is the viewer warned that it is all an invention, or that the 
scientist and his assistant are the alter ego of Formiguera 
and Fontcuberta. Neither is it explained that the two 
photographers worked with a taxidermist to create the 
fantastic animals whose names appear in fictitious Latin in a 
simulation of scientific classifications.

In this staged scientific taxonomy, the artists question 
the long-established cliché of the truthfulnessss of the 
photographic document and the historic artefact.
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Guillermo Kuitca. 3 Mattresses, 1992.
Acrylic on canvas and wood, 120 × 60 × 40 cm.

MACBA Collection. MACBA Foundation. Long-term loan of Brondesbury Holdings Ltd. Photograph: Tony Coll.
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Guillermo Kuitca
Buenos Aires, 1961

The artist

Guillermo Kuitca was prolific from an early age, holding his 
first solo exhibition at the age of 13. Internationally, one of 
the best-known Latin American contemporary artists, Kuitca 
applies elements from architecture, theatre and cartography 
to his pictorial works. His paintings of maps, fragmented and 
intervened, of theatres and building floor plans, and beds 
with painted maps, suggest forgotten worlds and historical 
silences.

Kuitca works with juxtapositions and turns territorial 
elements into abstractions, geometries and arbitrary 
surfaces with barely legible geographical evocations. Since 
his participation at the 1989 São Paulo Biennale, and the 
1992 Documenta, Kassel, Kuitca has exhibited in some of the 
most important international art centres, among them, the 
Whitechapel Art Gallery, London (1994–5), Fondation Cartier, 
Paris (2000), Centro de Arte Reina Sofía, Madrid (2003), 
Museo de Arte Latinoamericano, Buenos Aires (2003) and 
the Hirshhorn Museum, Washington D.C. (2010). His work 
is included in the collections of the Fonds National d’Art 
Contemporain. Paris, MoMA, New York, la Caixa, Barcelona, 
Stedelijk Museum, Amsterdam, Tate Gallery, London, 
MARCO, Monterrey, Reina Sofía, Madrid, and MACBA, 
Barcelona.

The work

Guillermo Kuitca creates pictorial approximations of physical 
and territorial spaces. While his early works include theatrical 
scenarios and apartment floor plans, since the late eighties 
he has been painting maps of cities from all over the world. 
Although they seem like abstract paintings at first, the names 
of well-known places such as Odessa, Prague or Zurich 
soon become distinguishable. Kuitca uses maps of cities 
and territories laden with history, including in his triptych ‘3 
Mattresses’ that comprises Prague, San Juan and Zurich.

One of the earliest of these map paintings was Odessa, 
1988, evoking the famous steps in Sergei Eisenstein’s 1925 
film Battleship Potemkin, while simultaneously retracing 
the artist’s family roots. More than a cinematographic 
reference, Kuitca evokes his parents’ journey to escape 
racial persecution and the pogroms at the beginning of the 
twentieth century, when they were forced to leave Kiev and 
embark for Buenos Aires from Odessa.

‘The little pram in Odessa is an image that I adopted as a 
leitmotif. It wasn’t a quotation from the movie, which I saw 
only long afterwards, but from a frame of that scene, which 
I took from a magazine. I don’t know much about my family, 
but I know that my grandparents were from Kiev, and I 
supposed that, like most of the Russian Jews who came to 
the Río de la Plata, they sailed from Odessa... my family was 
travelling in that pram. That was the ship that was bringing 
my family from Odessa.’

(Guillermo Kuitca, Everything. Paintings and works on paper, 
1980–2008, Albright-Knox Art Gallery, Hirshhorn Museum, 
Miami Art Museum, Scala ed. 2008, p.77).
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Cildo Meireles. Zero dollar, 1974–1984.
Offset print on paper, 2 bills 6.7 × 15.7 cm each.

MACBA Collection. MACBA Consortium. © Cildo Meireles, 2018 Photograph: Tony Coll.
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Cildo Meireles
Rio de Janeiro, 1948

The artist

Cildo Meireles is one of the leading South American 
Conceptual artists. Back in the sixties – drawing on the 
work of Brazilian Neo-Concretists Hélio Oiticica, Lygia 
Clark and Lygia Page – he pioneered experimentation with 
immersive and multisensory installations requiring full public 
participation. Since then, his capacity for experimentation 
has been constant, focusing on issues of social justice 
and developing an intense critique of capitalism and 
Western colonialism. Meireles has addressed the social 
mechanisms that articulate the circulation of consumer 
goods and information, as well as the accumulation of 
capital and exploitation. Another of his major interests has 
been to broaden the perception of art, incorporating key 
materials in terms of their sensory, symbolic and semantic 
functions. With extraordinary poetic ability and an avowed 
ethical commitment, his works extend the normative formal 
registers of art, demanding the participation of all the senses; 
his installations are to be heard, smelled or eaten, becoming 
an authentic sensory experience of great social and 
conceptual power. Meireles has presented his installations in 
the leading exhibition spaces of America and Europe. He has 
participated in exhibitions such as Documenta, Kassel (1992, 
2002), the Venice Biennale (1976, 2003, 2005), the São Paulo 
Biennale (1981, 2013) and the Istanbul Biennial (2003). His 
work is in many collections, such as the Stedelijk Museum, 
Ghent; Museu de Arte Moderna, São Paulo; Musée d’Art 
Moderne et Contemporain, Strasbourg; Museu Serralves, 
Oporto; Tate, London; LACMA, Los Angeles; and MACBA, 
Barcelona.

The work

This work belongs to the series ‘Árvore do dinheiro’ (Money 
Tree) (1969) in which Meireles analyses the paradox of 
symbolic value versus the real value of things, and he 
questions the differences between real, symbolic and 
exchange value. In order to go further into this analysis of 
value, from 1974–1978 he ventured into the terrain of artistic 
falsification and produced, as a parody, ‘Zero cruzeiro’ (Zero 
Cruceiros) and ‘Zero centavo’ (Zero Centavos), which reduce 
the value of money to nothing.

He also replaced the illustrious figures who usually decorate 
banknotes with two individuals who are theoretically on 
the fringes of Brazilian society: an inmate of a psychiatric 
hospital in Trinidad and a Kraô Indian. In ‘Zero dollar’ (1978–
84) and ‘Zero cent’ (1978–84), he delves into the meaning
of the monetary by understanding foreign currency as an 
iconic representation of a country. In these works, money 
becomes a paradigm of the relationship between matter 
and symbol since it can be both things at once.

Of the work, he says, “by using the dollar in my work, I 
specifically hoped to escape from the stereotypical 
association of Brazilian money with inflation. That didn’t 
happen with the dollar – it was more universal”.
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Xavier Miserachs. Barcelona, 1962. From the 
series: Barcelona White and Black, ca. 1962.
Gelatin silver print, vintage copy. 29 × 20 cm.

MACBA Collection, MACBA Foundation. Work purchased 
thanks to Agrolimen. © Hereves de Xavier Miserachs.

Xavier Miserachs. The Born, Barcelona, 1964. 
From the series Barcelona White and Black, 
ca. 1964.
Gelatin silver print, vintage copy 15.9 × 23.2 cm.

MACBA Collection, MACBA Foundation. Work purchased 
thanks to Agrolimen. © Hereves de Xavier Miserachs.

Xavier Miserachs. Plaça Catalunya, 1964. 
From the series: Barcelona White and Black 
ca. 1964.
Gelatin silver print, vintage copy, 29.7 × 24 cm.

MACBA Collection, MACBA Foundation. Work purchased 
thanks to Agrolimen. © Hereves de Xavier Miserachs. 

Xavier Miserachs. Untitled. From the series: 
Barcelona White and Black ca. 1964–1965.
Gelatin silver print, vintage copy 21.5 × 30 cm.

MACBA Collection, MACBA Foundation. Work purchased 
thanks to Agrolimen. © Hereves de Xavier Miserachs.

Xavier Miserachs. Festes de Gràcia, 
Barcelona, 1964. From the series: Barcelona 
White and Black ca. 1964.
Gelatin silver print, vintage copy 24 × 30 cm.

MACBA Collection, MACBA Foundation. Work purchased 
thanks to Agrolimen. © Hereves de Xavier Miserachs.

Xavier Miserachs. Untitled. From the series: 
Barcelona White and Black ca. 1964.
Gelatin silver print, vintage copy, 24 × 18 cm.

MACBA Collection, MACBA Foundation. Work purchased 
thanks to Agrolimen. © Hereves de Xavier Miserachs.
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Xavier Miserachs
Barcelona, 1937–1998

The artist

In 1954, aged 17, Xavier Miserachs won the 1st Luis Navarro 
Trophy at the 2nd National Salon of Modern Photography 
organised by the Agrupació Fotogràfica de Catalunya. The 
first of the two now-classic exhibitions with photographs by 
Xavier Miserachs, Ricard Terré and Ramón Masats was held in 
1957 at the Agrupació Fotogràfica de Catalunya in Barcelona, 
at AFAL in Almeria, and at the Real Sociedad Fotográfica in 
Madrid. Two years later, in 1959, the second Terré-Miserachs-
Masats show was held at Sala Aixelà in Barcelona. From 
then on, Miserachs became one of the driving forces 
behind the renewal of documentary photography in 
Catalonia. Miserachs was strongly influenced by the work 
of the photographer William Klein and his books on cities, 
particularly the first one dealing with New York, which was 
published in 1955. From the late sixties onwards, Miserachs 
expanded his professional activities to include advertising, 
photojournalism and editorial photography. In 1966, he 
began travelling around the world as a correspondent for 
La Actualidad Española, Gaceta Ilustrada, La Vanguardia, 
Interviú and Triunfo. In 1969, he co-founded Eina Art School 
and became its first photography teacher. In 1970, he began 
his occasional experiments with film.

In the final years of his life, Miserachs began writing, 
wishing to leave a written record of his way of conceiving 
photography, writing books such as ‘Fulls de contactes. 
Memòries’ (Contact Sheets. Memories) and ‘Criterio 
fotográfico’ (Photographic Criterion). His photographs are 
part of some of the most important photography collections 
from the period, including Fotocolectania and MACBA.

The works

Some of Miserachs’ most significant works include the 
photographs published in books on Barcelona and the 
Costa Brava in the early sixties: ‘Barcelona. Blanco y negro’ 
(Barcelona Black and White) (Aymà, 1964) and ‘Costa Brava 
Show’ (Kairós, 1966). Both of these were instrumental in 
documenting the early years of the new consumer culture, 
incipient mass tourism and the flow of the working classes 
to the new urban environment.

Xavier Miserachs’ photographs show the world through 
an anthropologist’s eyes: he is interested in the city and 
its streets, in immigration and the beginning of cultural 
fusions, in the workers’ movement and in the urban growth 
on the outskirts of cities. Josep M. Espinàs once described 
the Barcelona that Miserachs captured as the city of 

‘Wiener schnitzel for 10 peseta’ and ‘dresses paid in weekly 
instalments of 25 pesetas’.

Taking inspiration from the work of William Klein and Francesc 
Català-Roca, Miserachs documented day-to-day life in the 
city’s emblematic neighbourhoods such as Gràcia, Sants, el 
Born and Barceloneta. He captured families strolling, popular 
fiestas, kids on the streets, flea markets, workers leaving 
factories and the luggage of migrants at the train station, as 
well as well-known figures of the time.

The historical photographs acquired by the Museum have 
been supplemented by an archive of 80,000 images 
taken by the photographer, which have been deposited 
at the MACBA Study Centre by the Miserachs family for 
cataloguing, conservation and dissemination. This collection 
of negatives, slides, contact sheets and notebooks spanning 
44 years from 1954–1998, includes some of the most 
significant works by one of Catalonia’s great masters of 
photography.
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Perejaume. Postcard Rack, 1984.
Iron, tin, wood, mirrors and gelatin silver print, postcard rack 197 × 56 × 56 cm; 
6 photographs 29.5 × 138.5 cm each; 120 mirrors 10 × 15 cm each.

MACBA Collection. MACBA Foundation. © Perejaume, VEGAP, Barcelona, 2018. Photograph: Rocco Ricci.
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Perejaume
Sant Pol de Mar, 1957

The artist

Perejaume began his artistic career in the late seventies and 
became associated with avant-garde movements such as 
Dada, Surrealism and Conceptual art, and also affiliated to 
Romanticism and nineteenth-century Catalan landscape 
painting. Joan Miró, Brossa, J.V. Foix, Verdaguer, popular 
culture in the Maresme area (located along the Catalan 
Mediterranean coast in Spain) and the farming world are 
some of his major influences. His artistic production and his 
writing are inseparably intertwined and have gradually given 
rise to a poetics of infinite metaphoric resonances in which 
painting coexists with photography, sculpture, words, action, 
video and sound.

In 2005, he won the Generalitat de Catalunya’s Premi 
Nacional d’Arts Visuals, and the following year he won the 
Spanish Ministry of Culture’s Premio Nacional de Artes 
Plásticas. His books include: ‘Ludwig-Jujol’ (1989), ‘Què 
és el collage sinó acostar soledats’ (What is collage but to 
approach solitude) (1989), ‘Els cims pensamenters de les 
reals i verdagueres elevacions’ (The thoughtful summits of 
the real and verdagueros elevations) (2004) and ‘Pagèsiques’ 
(Farmhouses) (2011), which earned him the 2012 Premi Ciutat 
de Barcelona.

The work

A metal postcard rack, like the ones commonly used in 
shops, displays mirrors instead of postcards, reflecting its 
immediate surroundings. Perejaume hiked up a mountain 
with the postcard rack over his shoulder to place it in 
different landscapes. The mirrors reflect natural settings, 
forming a changing painting with a 360-degree field of 
vision, like a portable museum. The work is accompanied by 
photographs documenting the artist’s action.
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Joan Rabascall. Atomic Kiss, 1968.
Acrylic on canvas, 162 × 97 cm.

MACBA Collection. Barcelona City Council long-term. © Joan Rabascall, VEGAP, Barcelona, 2018. Photograph: Tony Coll.
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Joan Rabascall
Barcelona, 1935

The artist

Joan Rabascall studied at the Escola Superior d’Arts 
Decoratives Massana in Barcelona and at the École nationale 
supérieure des beaux-arts in Paris, the city where he has 
lived and worked since 1962. In the sixties, Rabascall came 
into contact with the critics Lawrence Alloway and Pierre 
Restany, and also with the avant-garde Independent Group 
in England and the New Realists in France, who recovered 
the representation techniques and aesthetic and ethical 
attitudes of the Berlin Dadaists. He collaborated in the ‘rituals’ 
organised in 1969 and 1970 by a group of Catalan artists 
living in Paris at the time: Miralda, Benet Rossell and Jaume 
Xifra. While he initially began working with the medium 
of collage, he soon incorporated photomontage and 
began to combine images and objects in installations and 
photographic series. Rabascall’s work revolves around the 
critique of mass media images and the lifestyle it imposed. 
Television is a recurring theme, which he explores from a 
series of different perspectives: as icon, object, souvenir, 
sculpture, element of communication and fetish. In the 
eighties, he began a conceptual reflection around painting, 
and, later, around the idea of the landscape and its role in 
the new environmental paradigm.

The work

In Rabascall’s works we find allusions to the world of 
communication, as well as to the companies and industries 
that dominate the world, the conquest of space as a show 
of power, and the presence of the masses as testimony to 
the new audiences outlined by the media, an agglomeration 
of individuals selected without concern for the traditional 
social, class, or identity structures. A mass that responds 
equally to the new cultural phenomena of the twentieth 
century: cinema, radio, journalism, television, popular music, 
comics, science fiction, bestsellers, football, fashion, and 
other cultural signs that reflect the phenomenology of the 
present. Rabascall presents them to us with a desire to 
provide a glimpse into the manipulation that the information 
society promotes in consciousness.

Rabascall is more penetrating in the portrait of the American 
way of life that dominated Europe, a continent that had 
so far remained somewhat outside the consumer society, 
but whose floodgates opened in the late fifties once the 
immediate post-war austerity had been overcome.

The other important reference in Rabascall’s collages is 
the portrayal of violence related to politics and the threat 
of the atomic bomb, which he places to the right and left 
of the globe, that is, East and West, as illustrated in the 
collages ‘The Explosion’ (1966) or ‘Flag’ (1967). This is the 
result of a complete iconography imported from Hollywood 
cinematography, whether in the masculine image derived 
from the Western or Gangster genres, or in the feminine, 
from the star system and the Marilyn Monroe myth.
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Oussama Tabti. Stand-by, 2011.
Inkjet print mounted on foam, dimensions: 112 × 347 cm; 21 elements 36.7 × 48.7 cm each.

MACBA Collection. MACBA Foundation. Ed. 3 + 1 AP. © Oussama Tabti, 2018. Photograph: Rafael Vargas.
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Oussama Tabti
Algiers, 1988

The artist

Oussama Tabti graduated from l’École Supérieur des 
Beaux-Arts, Algiers and currently lives and works in France. 
His artistic work is constructed within a framework that 
examines the changes that Algerian society has gone 
through over recent decades.

His installations feature photos of real scenes the artist has 
either taken part in or that have been lifted from the media. 
Through apparently everyday objects, he shows the great 
social changes North Africa has gone through in a subtle, 
tangential manner. Library loans suspended during the 
Islamic counter-revolution, failed education systems, and 
other everyday events (whether recreated or evoked) are 
used to denounce a despotic, closed geopolitical system.

Oussama Tabti presented his work at The Biennial of Young 
Artists from Europe and the Mediterranean (BJCEM) (Skopje, 
2009and Ancona, 2013); Artifariti (Tifariti, 2010); Festival 
International de l’Art Contemporain, Algiers (2011); The Dakar 
Biennale (Dak’Art), Dakar (2012); Festival Les Instants Vidéo, 
Marseille (2012); TraverseVidéo, Toulouse (2013).

The work

In Algerian libraries, a sheet of paper glued to the last page 
of the book indicates the lending and return dates. Tabti has 
used this material to represent a historical period that is now 
taboo in Algerian society. Between 1994 and 1999, there is 
no record of any book from the Centre Culturel Français 
d’Alger library being borrowed or returned.

These dates coincide with the period in which the library 
was closed following the victory of radical Islamists in 1994 
and the subsequent coup d’état by the Algerian army. These 
were tragic events that, depending on the point of view of 
the speaker, are described as years of civil war, or else as the 
years of terrorism.

‘Stand-by’ shows images of the back pages of forty books 
that testify to this chronological vacuum in a period 
remembered as the most violent and brutal since the 
Algerian War of Independence (1954–62) when Algeria 
gained its independence from France.
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Antoni Tàpies. Composition, 1955.
Sand and painting on canvas, 81.4 × 100.2 cm.

MACBA Collection. MACBA Foundation. Telefónica Art Collection. © Antoni Tàpies, VEGAP, 
Barcelona, 2018. Photograph: Tony Coll.

Antoni Tàpies. Ochre with Arrow, 1971.
Mixed media on wood, 105 × 70 cm.

MACBA Collection. Government of Catalonia long-term loan. Formerly Salvador © Antoni Tàpies, 
VEGAP, Barcelona, 2018. Photograph: Gasull Fotografia.
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Antoni Tàpies
Barcelona, 1923–2012

The artist

Antoni Tàpies began exhibiting his works during the forties 
and, together with Joan Ponç, Joan Brossa and others, 
founded the avant-garde magazine Dau al Set (1948). While 
Tàpies’ painting showed the influence of Miró and Klee, he 
was soon adding the iconography, magic themes, geometry 
and colour studies that would result in his Matter paintings.

With strongly textured canvases and great expressive 
possibilities, in the mid fifties, Tàpies achieved international 
recognition as one of the great innovators of Informalism. 
He also worked intensely in the field of graphic art, especially 
on collectors’ books made in collaboration with poets and 
writers such as Alberti, Bonnefoy, Brodsky, Dupin, Foix, 
Mitscherlich, Paz, Saramago, Ullán, Valente and Zambrano, 
among others. Tàpies developed a prolific career as a 
writer. In 1984, to promote the study and dissemination of 
contemporary art, Tàpies founded the Fundació Antoni 
Tàpies, located in the old publishing house Montaner i Simon, 
in the heart of Barcelona’s Eixample.

Tàpies’ work has been exhibited in prominent international 
institutions and has received numerous awards and 
public recognition. His exhibitions include: Solomon R. 
Guggenheim Museum, New York (1962); Kunsthaus, Zurich 
(1962); Institute of Contemporary Arts, London (1965); 
Musée d’Art moderne de la Ville de Paris (1973); Neue 
Nationalgalerie, Berlin (1974); Museo Nacional Centro de 
Arte Reina Sofía, Madrid (1990); Instituto Valenciano de Arte 
Moderno, Valencia (1992); Museum of Modern Art, New York 
(1992); Jeu de Paume, Paris (1994); and MACBA, Barcelona 
(2004).

The works

At the beginning of the fifties, Tàpies adopted an Informalist, 
abstract style, based on the explorations of pictorial material 
as an expressive artistic medium. Imposing matter over form, 
he began using new artistic materials such as sand, marble 
dust and coloured earth. During the fifties, he also began 
to use heavy coats of paint, with scratches or incisions that 
recall eroded surfaces, radically different from the art being 
made at that time.

Tàpies is essentially a self-taught artist and Max Ernst, Joan 
Miró and Paul Klee were significant influences; some of the 
magical, dreamlike characteristics appearing in his works 
during this time continue to be found in his later works. Thus, 
mysterious spaces, invaded by boxes and doors will find 
continuity in the doors and windows of his Matter paintings. 
It was toward the end of the sixties and the beginning of 
the seventies that the artist began to interest himself in the 
world of everyday objects as a source of artistic inspiration. 
However, during the eighties, his production returned to the 
pictorial, his material becomes more fluid, transparencies 
are used and colour becomes more luminous.
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Ammar Al Attar. Visual Sketches, from the Visual Diaries series, 
2010–2015.
Black and white darkroom analogue prints, variable dimensions.

Courtesy of the artist.
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Works from the Barcelona Museum of Contemporary Art in dialogue with the Emirates

The artist

Ammar Al Attar is a photographer and mixed media artist 
who lives and works in Ajman. Completely self-taught, Al 
Attar’s practice not only seeks to document and translate 
but also to methodically research and examine aspects of 
Emirati ritual, material culture, and geographic orientation 
that are increasingly illusive in his rapidly globalizing society.

Al Attar often incorporates retro photographic equipment 
into his shoots. He hoards everything from slide projectors 
to large format cameras, dog-eared postcards and orphaned 
negatives, meticulously cataloguing these clues to the past 
on the shelves of his Sharjah studio. His ongoing research 
project ‘Reverse Moments’ – a collaboration with various 
long time studio photographers – collects stories and 
artefacts that compose the history of photography in the 
UAE, curating these flashes into a critical emerging narrative.

Al Attar’s work has been increasingly shown within the 
UAE and Gulf, and is held in prestigious public and private 
collections including Sharjah Art Foundation, Barjeel Art 
Foundation, and Maraya Art Centre, the forthcoming Zayed 
National Museum, and others.

The work

The images that makeup Ammar Al Attar’s ‘Visual Diaries’ 
are eclectic and diverse. Coming to the fore at a time 
when street photography was developing in the UAE, Al 
Attar drew experience from sessions with prominent 
American photographer Stephen Shore, as part of the 
‘Emirati Expressions’ programme. Shore, renowned for his 
entrancing images of banal scenes and objects, encouraged 
the artist to keep this visual diary of places and rituals that 
form part of everyday Emirati life. The series recognises 
and charts the rapid loss of these signifiers as well as the 
impact of rapid development on the social, cultural and built 
landscape. It is through this engagement with his immediate 
surroundings, on a daily basis and after long days within his 
government role, that Al Attar honed a visual language that 
remains fundamental to his practice. These images capture 
the details of UAE life that only someone deeply familiar 
with the machinations and intrigues of a place could 
extract. However, they also propose self-reflection and a 
consideration of the minute elements that make up the 
whole. This deep engagement with a place, using the lens 
as the means to a reflexive contemplation of the place itself, 
its past and imminent future, has led to a collection that at 
once celebrates what is, whilst remaining hyper-vigilant of 
the fragments that may rapidly be lost.

Ammar Al Attar
Dubai, 1981
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Al Anood Al Obaidly. Selected sketchbooks, 2012–2016.
Paper, canvas, thread, ink, water colour, tape and cardboard, 48 × 61 cm

Courtesy of the artist.

Al Anood Al Obaidly. Plastic Sketchbook, 2015.
Paper, plastic and thread, 10 × 12 cm

Courtesy of the artist.
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The artist

Al Anood Al Obaidly uses everyday objects in a practice that 
questions the philosophical theory of non-anthropocentrism 
and notions of how certain objects come to attain subject 
status. Through the idea that humans are only actors 
towards the inclusion of everyday objects, Al Obaidly uses 
the visual and physical experience of painting, making works 
that operate both two-dimensionally and as objects in and 
of themselves. Using a range of consumer materials, she 
repurposes them as instruments for visual studies of colour 
and form. Her inventory is composed of diverse materials 

– from paper to rope, wood and tape; deconstructing
and reassembling them is both an intuitive and ongoing 
experiment.

Al Obaidly is an alumnus of The Salama bint Hamdan 
Emerging Artists Fellowship, in partnership with the Rhode 
Island School of Design, and holds a Bachelor’s in Visual Arts 
from the College of Arts and Creative Enterprises at Zayed 
University.

The work

Al Anood Al Obaidly’s sketchbooks record her process and 
engagement with everyday objects. An almost obsessive 
compulsion to document forges these abundant and 
dense sketchbooks. A distillation of the everyday, the works 
accumulate to become objects in their own right. This 
process also involves documentation, through photography 
and sketches, each component step reflects an engagement 
with the everyday – at once propelling these to subject 
status and repudiating any individuality through iterations 
and repetition. In particular, collage is used for qualities that 
resound with a conceptual practice – the act of layering and 
reconfiguration mirroring questions of form, composition, 
tension, balance and control and the personal importance 
we place upon materials around us.

The artist explains: “I study the visual experience of everyday 
objects by shifting their physicality from two to three 
dimensions. The act of collage as physical and conceptual 
practice is an access point into a symbolic act of personal 
convictions, physical objects and sculpture. Elements of 
two-dimensional works and sculptures are constructed from 
a variety of consumer materials that have been reproduced, 
reassembled, and found, such as paper, metal, sponge, plastic, 
plaster, paint, wood, fabric, rope, tape, and cardboard. The 
process of deconstructing, re-integrating and reproducing 
works is an ongoing visual experiment. The forms and materials 
are dependent on a particular point of my own personal 
experience, as well as concealing my obsessive documentation 
of everyday objects.”

Al Anood Al Obaidly
Abu Dhabi, 1990

FINAL ENGLISH_MACBA-from_barcelona_to_abu_dhabi.indd   111 1/18/18   7:16 PM



112 Environment From Barcelona to Abu Dhabi 

Farah Al-Qasimi. Landfill Flowers, 2014.
Archival inkjet print, 69 × 54 cm. Edition of 5.

Courtesy of The Third Line Gallery.

Farah Al-Qasimi. Sandcastles, 2014.
Archival inkjet print, 69 × 86 cm. Edition of 5.

Courtesy of the artist. Part of The ADMAF Art Collection © ADMAF.
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The artist

Farah Al Qasimi is an artist and musician. She received her 
BA from Yale University and her MFA from the Yale School of Art.

Farah’s practice over the years has moved fluidly between 
private and public spaces, but she remains interested in 
mapping out systems of desire, intrusion and surveillance as 
they relate to everyday life. 

Selected exhibitions include ‘More Good News’ at Helena 
Anrather, New York (2017); ‘No to The Invasion: Breakdowns and 
Side Effects’ at CCS Bard, Annandale-on-Hudson, New York 
(2017); ‘Coming Up Roses’, The Third Line, Dubai (2016); ‘Emirati 
Insights’ as part of Abu Dhabi Festival 2016; – subsequent 
to which, ADMAF supported Farah to attend FotoFest 
Portfolio reviews in Houston, Texas; the first Biennial for Arab 
Photography, Institut du Monde Arabe, Paris (2015); ‘Walls and 
Margins’, Barjeel Art Foundation, Sharjah (2015–16); and ‘Emirati 
Expressions’ at Manarat al Saadiyat, Abu Dhabi (2015).

Farah has participated in residencies at the Skowhegan 
School of Painting and Sculpture, the Delfina Foundation, 
and at the Burren College of Art. In 2014, she participated in 
the Sheikha Salama Foundation Emerging Artist Fellowship 
in Abu Dhabi. Her work is housed in public collections 
including the Barjeel Art Foundation and Maraya Art Centre 
(both Sharjah, UAE).

Farah is currently based between NYC and Dubai.

The work

From the series ‘The World is Sinking’ (2014), both 
‘Sandcastles’ and ‘Landfill Flowers’ form part of a visual 
vernacular that intentionally blurs the lines between 
documentary and studio, the public and the private, the 
political and the social/cultural. Two works sitting at two 
extremes of these conceptual dichotomies, in one, a 
sandcastle is quite literally positioned playfully atop or 
masking high-rise towers – structures that in themselves 
could be viewed as harsh impositions on the natural 
environment beyond or behind. Meanwhile, nature finds a 
miniscule opportunity to flourish within a red oil can marked 
‘GULF’, set against the backdrop of a landfill.

Like many of her generation, Al Qasimi has borne witness 
to relentless and ever-increasing changes to her immediate 
surroundings – the impact of which has been felt through 
local communities, both socially and culturally. With works 
such as these, that trace locations in and around Dubai, 
exploring surfaces and façades meant to represent idealistic 
aspirations as well as draw from the debris, the images 
provide an idiosyncratic and at times humorous approach to 
the multi-dimensional, multi-cultural and increasingly hyper-
globalised UAE.

Almost a private joke between herself and the viewer, the 
works contemplate the absurdity of the human condition, 
the artist finding ambitions becoming rushed attempts that 
end in near comical results, all to often resulting in a sense 
of alienation for the city or environment’s inhabitants. The 
sense of urgency, disembowelled by the lack of balance, 
repeatedly leads to changes that are unsustainable and 
often nonsensical. Meanwhile, flowers flourish within patches 
of uninhabitable land, nature seizing its opportunities 
where it can. Al Qasimi attempts to capture this strange 
landscape, reflecting the implications of change in a more 
personal language and deliberating on how dreaming big 
has become second nature to the UAE and its inhabitants, 
regardless of both its consequence and the possible lack of 
objective insight within its own systems.

Farah Al Qasimi
Abu Dhabi, 1991
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Alaa Edris. Reem Dream, 2015.
Series of 5 photographs, 59.4 cm × 84.1 cm each.

Courtesy of the artist.
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Alaa Edris. Reem Dream, 2015.
Series of 5 photographs, 59.4 cm × 84.1 cm each.

Courtesy of the artist.

The artist

Alaa Edris uses photography, film and performance to 
enact experimental mappings and manipulations of her 
social and urban environment. Acting as anthropologist, 
cartographer and sci-fi voyager, she explores prevalent 
ideas in Arab artistic research, including the construction 
of gender, the relationship between tradition and progress 
and language as a medium to identify, shape and articulate 
a culture. Her background as a photographer and filmmaker 
is evident across her practice, where individual works act like 
freeze-frames and vignettes from which narratives expand. 
Observations of her immediate context – the UAE in the late-
2010s – are manipulated through more fantastic conduits to 
realise uncanny situations, that are simultaneously familiar 
and distorted. She mines the collective realities of morphing 
urban environments, the fertile bed of folklore and the 
forceful semiotics of gender and belief to re-propose and 
re-purpose the remnants of architecture, myth and social 
history. Each work acts as a nexus, where her excavation 
of these collective materials lights imagined, parallel 
possibilities for re-interpretation and progress – often 
fantastic yet potent with uncanny familiarity.

A graduate in Fine Arts from the University of Sharjah, with 
a concentration in electronic media, Edris’ work has been 
presented in exhibitions across the region and internationally 
including ‘Is Old Gold?’ (DUCTAC, Dubai, 2017); ‘Al Haraka 
Baraka – U.A.E. Unlimited Arab Exploration’ (Maraya Art 
Centre, Sharjah, 2016); ‘In the Absence of Script’ (Maraya 
Art Centre, Sharjah, 2016); as part of the touring exhibition 
‘Past Forward: Contemporary Art from the Emirates’ (USA, 
2014–2016) and Moving Image Art Fair (London, 2013). She 
was commissioned by Cristiana de Marchi and Mohammed 
Kazem as part of the Abu Dhabi Art Beyond programme 
in 2017, she graduated from The Salama bint Hamdan 
Emerging Artists Fellowship, in partnership with the Rhode 
Island School of Design in 2015 and completed a residency 
at Fondazione Cini in Venice in 2011. She currently lives in 
Abu Dhabi where she works as Programs Curator at The 
NYUAD Art Gallery.

The work

In the eerie quiet of an after-hours construction site, Alaa 
Edris observes the currents of a shifting nation. Taking her 
social research into these restless urban scenes, she furthers 
her investigations into the emergent conditions shaping the 
UAE.

Juxtaposing reality and perception is a key fascination 
for Edris. Developing a new approach to experiencing 
interaction, she builds dioramas that create immersive, 
engaged and surreal universes for her audience to become 
a part of.

This is particularly evident in her current work for the 
‘Reem Dream’ series. Reem Island in Abu Dhabi, a massive 
undertaking meant to become a hub for refined residential, 
commercial, educational and cultural endeavours, is a 
shining example of progress and the future merging with 
heritage.

As the island grows, construction continues to exist in a 
state of present and future, a sort of undefinable period that 
questions the perceptions of those who experience it. This is 
where Edris’ scenes come in: faced with the unexpected and 
the unusual, the artist has developed a method of looking 
through the lens of progress, smoothly, generating truly 
unpredictable narratives.

In the continuation of the ‘Reem Dream’ series, she explores 
the stages of progress that we, often, choose not to be 
exposed to. In this unseen realm, she begins with the 
premise that we define progress and success by the number 
of cement and glass buildings surrounding us.

Alaa Edris
Sharjah, 1986
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Layla Juma. Settlement, 2017.
Meranti wood, 5 × 3 × 5.5 m. Edition of 3.

An Abu Dhabi Festival 2018 Commission. Courtesy of the artist. Part of The ADMAF Art Collection © ADMAF.
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The artist

Layla Juma employs repetitive, geometric shapes to create 
rhythmic sequence and form. In her cross-disciplinary work, 
these shapes and rhythms are crafted to conceptually 
articulate social codes and identities. Her attention hones in 
on the points of intersection between the forms, speaking 
of both the fragmentation of human experience and the 
shared convergences.

Her recurrent ruminating meditations consider the influence 
and impact of spatial arrangements. Originally trained as an 
architectural engineer, her graphic two-dimensional, geometric 
drawings evolved into three-dimensional installations and 
sculptures. Her sculptures retained the same meticulous 
geometry as her earlier drawing works, realising rhythmic analysis 
and experiments with spatial alterations on another plane.

A member of the Emirates Fine Arts Society, Juma takes 
inspiration from prolific UAE conceptual pioneers – including 
Hassan Sharif and Mohammed Kazem.

Her works have been presented internationally including 
Singapore Biennial (2008); ‘MinD/Body’, DUCTAC’s Gallery 
of Light, Dubai (2013); ‘Emirati Expressions III: Realised’, 
(2014); as well as in Kuwait, Egypt, Japan and Switzerland. 
In 2016, she was commissioned as part of the Abu Dhabi 
Festival exhibition ‘Portrait of a Nation’, which travelled to 
Berlin in 2017.

The work

A network of shapes, a towering conglomeration of 
frames, appears to dart towards us. The optical illusion of 
the interconnected cubes like a building seen glimpsed, 
distorted, streaking past as we watch the city through the 
window of a speeding vehicle. Here, Juma interlinks a sense 
of spatial movement with a sense of progress, suggesting 
the swift and relentless passing of time as she considers our 
rapidly shifting metropolises. The climbing form becomes 
a cityscape, each cube redolent of the compacted spaces 
where lives are lived, small parts of increasingly networked 
and dense urban environments. However, the generous, 
open construction and the lightweight, natural material 
surprises – this is not the austere and impenetrable glass 
and concrete so often associated with the glinting 21st-
century metropolises.

“Everything around us is moving at the speed of light, in a 
fast-paced world that’s becoming increasingly complex, 
our minds are constantly preoccupied, we are always busy 
doing something, somewhere…

Yet, we are awestruck by the substantial changes and leaps 
of progress that appear around us, particularly the masses 
of new buildings. As I often meander, wander and explore 
these busy agglomerations, I yearn to pause, to freeze the 
moment and imagine what our lives will be in the future. Where 
would we live? Where would we go to work? What space could 
contain the ever-increasing populations? The services we avail 
are dependent upon are offered to us in specially designated 
buildings. As such, these spaces constitute both shields of 
protection and privacy, as well as the codification of service 
and leisure.

‘Settlement’ embodies that moment frozen in time. I layer and 
construct an ever-growing and accelerating conglomeration 
that both abstracts and resembles the world we live in, a 
brief eidetic vision of tomorrow’s cities. And with infinite 
blinks of imagination harbouring innumerable ideas, this 
was how I imagined the potential future of our rushed, ever 
extending environments”.

Layla Juma
Sharjah, 1977
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Khalid Mezaina. Emirian, 2016.
Fabric bales and cart, variable dimensions.

Courtesy of the artist and UAE Unlimited.
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The artist

Khalid Mezaina entered the art world via graphic design, 
working in visual communications for UAE-based arts 
organisations, including the Sharjah Art Foundation and 
Tashkeel, Dubai. This proximity and integration into the 
arts community inspired him to pursue his own practice 
alongside design.

His work is drawn from the fabric of Emirati culture, isolating 
subjects from his daily experiences. These acutely observed 
elements, such as his focus on particular buildings or design 
features, accumulate into series that offer knowing cultural 
remarks. His work also serves as essential documentation 
amidst the incessant evolution of the UAE. He is influenced 
by popular culture, often stylising traditional elements to feel 
both culturally reverent and contemporarily relevant.

In 2010, Mezaina launched Krossbreed, an independent, 
interdisciplinary studio and brand, involved in design and 
illustration. Krossbreed is a service agency and creates 
products including t-shirts, prints, stationery and publications 
as well as graphic design and commissioned projects. His art 
has been featured in regional and international exhibitions 
including ‘Past Forward: Contemporary Art from the Emirates’ 
(2014); ‘Emirati Expressions IV: Conventions of Art’ (2015); 
and he was commissioned for the 2016 Abu Dhabi Festival 
exhibition ‘Portrait of a Nation’, which toured to Berlin in 2017. 
He has participated in projects and residencies, both in the 
UAE and abroad. In 2015, he graduated from The Salama 
bint Hamdan Emerging Artists Fellowship, in partnership 
with the Rhode Island School of Design.

Khalid is currently pursuing an MFA in Textiles at the Rhode 
Island School of Design, graduating in 2018.

The work

On the occasion of the work’s presentation as part of ‘Al 
Haraka Baraka: In Movement there is Blessing’ at Maraya Art 
Centre, Mezaina spoke of the background behind the work “I 
believe that culture is what you construct for yourself and is 
unique to everyone’s definition and experience. I’ve always 
felt disconnected from traditions from my heritage, resulting 
in moulding a culture of my own due to the country’s 
constant change and foreign influences.

Moving forward with my current research on personal 
observations and interactions with older communities, 
I’ve begun to reconnect with certain areas around Dubai. 
These were once an integral part of the development of 
the UAE and were an important part of my life growing up. 
The disconnection was due to the rapid change the city 
underwent in the last 15 years. Today as a practising artist, 
this reconnection is both nostalgic and an experience 
completely different to what I remember in my youth. 
Interactions have become more personal. In turn, exploring 
these areas as an adult is inspiring. I wander these areas in 
search of new yet familiar experiences, moving forward into 
the future with what was once taken for granted in the past.

I’m inspired by the iconic trolley handlers who swarm these 
areas, I compare myself to these individuals who move items, 
experiences and culture from place to place. My trolley is 
stacked with bundled textiles that reflect and communicate 
the contents of my personal definition of culture. The 
contents are concealed, but the patterns adorning the 
wrapped textiles give meaning to what is underneath. My 
culture is a collection of influences on music, food, attire, 
dance and rituals from various geographic sources. I share 
my culture with an audience that continues to influence 
me, in hopes of impacting others wanting to influence each 
other the same way.”

Khalid Mezaina
Dubai, 1985
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Hussain Sharif. Untitled, 1990.
Pen and charcoal on paper, 30 × 22.5 cm each.

Courtesy of the artist and Salwa Zeidan Gallery. Two pieces part of The ADMAF Art Collection © ADMAF.
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The artist

Hussain Sharif studied at the High Institute of Kuwait and 
graduated with a degree in theatre design in 1986. He then 
took on the post of head designer at Sharjah TV and began 
exhibiting his artworks in the UAE. Sharif’s creations represent a 
form of expression in which methodical, forceful and obstinate 
will for reducing the creative tension is taken to the limit of the 
physically defined “object”.

Together with his brother Hassan Sharif and other artists, 
he founded the Emirates Fine Arts Society. During the 
course of his career, he has taken part in over 40 solo and 
collective shows and seven international art fairs. Sharif 
believes that the artist should not simply search for old 
materials used many years before, but that these materials 
can be appropriated as a means of identity formation. He 
perceives that seismic changes began in Emirati society in the 
mid-seventies and that they continue to take place today, at a 
rapid pace on all levels. Using recycled materials, he attempts 
to reclaim their original, individual meanings, something 
he perceives as having been lost in streets and urban 
environments that are densely overcrowded with materials.

The work

The proliferation of cubes and the iterations of the drawings 
and sketches, painted with coal, inks and pens, sometimes 
filled and sometimes emptied, are redolent of teeming 
and endless high-rise buildings, or else a city crammed 
with skyscrapers. In their dense patterning, spanning to 
the edges of the paper and overflowing, the artist has 
documented, synthesised and then expressed his vision of a 
changing Dubai, compiling the fervent essence of what the 
city has reached after many years of restless changes.

Sharif compiled and composed these perspectives on a 
tumultuous city from the mid-eighties. The artist explains: “In 
that period, I was fond of drawing cubes, working with them, 
playing with them and adding to them through different 
textures. Though small in scale, the architectural perspective 
gives the impression of an infinitely high-rise building, the 
sort that the city of Dubai, of course, became filled with later. 
The fun of playing was to drop the cubes into random places, 
then working on the pieces through ongoing additions. 
The works were exhibited in several group exhibitions in 
Germany, the Netherlands, Cairo and Sharjah, the different 
urban contexts granting yet more different perspectives; 
some even being created in-situ, painted directly on to walls 
in very large sizes.”

Hussain Sharif
Dubai, 1961
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Digital prints on paper, mounted on iron and aluminium displayer; displayer: 114 × 142 × 76 cm; 
24 prints: 100 × 70 cm each.

MACBA Collection. MACBA Foundation. Fundación Repsol Collection. Ed. 3/3. © Ignasi Aballí, 2018. 
Photograph: Gasull Fotografia.
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Works from the Barcelona Museum of Contemporary Art in Dialogue with the Emirates

The artist

Ignasi Aballí received his Fine Arts degree from the 
University of Barcelona in 1981. Since the late eighties, his 
work has developed along two apparently contradictory 
lines of practice. The first of these, traceable to the 
beginning of his artistic career, is an exploration into minimal 
activity, minuscule gesture and the most imperceptible 
modification – a concern that reveals an anti-formalism he 
shares with other members of his generation. The second 
line followed is a cultivation of fiction as material. Whilst, in 
his early work, Aballí employed the practice of the pictoric 
system, he soon began to move towards acts and conditions 
of production that distanced him from the typical problems 
and configurations of his period, from investigations into 
the limits and the frontiers of representation. Here, we find 
works in which the artist disappears as a subject, allowing 
the accumulation of dust or the formation of the work 
through the sun’s corrosive action. We are also confronted 
by an artist who meticulously collects, inventories and 
arranges information from newspapers, gathering images 
reproduced infinitely and paying homage to the anonymity 
of others, turning them into the creators of inscrutable 
images.

The work

‘Disappearances II’ presents us with 24 film posters, allowing 
us to leaf through them as if they were a large book. The 
only similarity these posters seem to share is that they 
are all posters of movies written by the French writer and 
filmmaker Georges Perec. Aballí focuses on Perec’s least 
known aspect, his cinematographic works, he then makes 
reference in the artwork’s title to Perec’s most famous novel 
‘La Disparation’ (1969). Perec succeeded in writing the novel’s 
more than 300 pages in French without including a single 
word containing the letter e, the most frequently used letter 
in the French language. Urged by the work’s title, we look for 
a poster of ‘La Disparation’ to no avail. The posters represent 
films that were never realised – all carry the titles of Georges 
Perec’s novels, but very few were actually made into films.

We might, however, feel we remember some as films, or 
perhaps simply imagine we remember them. A cinema 
poster, after it has accomplished its function of announcing 
a film, is all that’s left of it: an objective, material trace of 
its existence. Yet, it also holds a subjective trace. It carries 
something of our own personal history, of our involvement 
with the cinema, making us remember certain aspects 
of films, maybe even their storylines. As we look at these 
posters, we begin to create our own storylines, the images, 
text and design suggesting and opening up different 
possibilities. By fabricating a tangible trace of films that 
were never made, ‘Disappearances II’ brings the films into 
existence through the viewer who begins to create, even 
remember them.

Ignasi Aballí
Barcelona, 1958
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Vito Acconci. Three Frame Studies, 1969–1970.
Super 8 mm film transferred onto video, b/w and colour, silent, 11 min.

MACBA Collection. MACBA Foundation. © Vito Acconci, VEGAP, Barcelona, 2018. Photograph: Tony Coll.
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The artist

Vito Acconci began his artistic career in the mid sixties as a 
poet. In his first pieces, he treated the blank page as a space 
where he could act, using words as material for movement 
and the page as a container. These poetic acts used various 
ingredients and materials such as cassettes, walls or the 
chairs in a room.

Later on, his poetic actions moved from paper to gallery 
space, evolving into performances in which Acconci 
reflected on his own physical and psychological being.

From the beginning of the seventies, both in his 
performances and his installations, the figure of the artist 
always had a physical presence, either through films or 
recordings of his voice, whose sound afforded the visitor 
a very intense sensorial experience. Acconci proposed a 
new definition of the physical object and a space of shared 
experience between the viewer and the artist, disposing of 
the traditional borders between an artist and his public, an 
object and a temporal event, a work of art and its existence 
within a spatial and/or social context.

Little by little, after a period creating numerous installations 
in interior spaces (usually galleries or museums), his interest 
in spaces turned towards public spaces. In 1988, he formed 
the Acconci Studio, a work cell which brought architects 
together with artists whose practices were developing at 
an architectural scale, and who envisaged environmental 
and architectural kinds of interventions. The power of 
the Acconci Studio’s projects – where the artist remains 
committed to language, the body and his relationship with 
the space – consists of a dramatic rethinking of what defines 
public space, questioning our way of seeing and using it.

The work

In the seventies, Vito Acconci produced a body of 
Conceptual and Performance art videos that were both 
radical and highly original. Executed in an extremely effective, 
direct manner, these psycho-dramatic works created a 
tense dialogue between artist and spectator; the physical 
body and subject; the public and private spheres. These 
first works were the seeds of later pieces, in which the body 
became a field of physical and psychological research, and 
an exploration of the self. Part of this methodology saw the 
artist use a camera in the space closest to his body, turning 
it into a key element in his artistic quest, a use of video that 
places Acconci as one of the most fascinating and complex 
explorers of the medium.

In parallel with his video performances, Acconci also made 
a series of lesser-known films using the Super8 format. 
These were filmed between 1969 and 1974 and show his 
strong commitment to corporeal work and Conceptual 
art. Executed in a direct, minimalist manner, they reveal a 
rich field of research. One of these pieces is ‘Three Frame 
Studies’, in which Acconci undertakes a 10-minute long 
exploration of his immediate space through his body 
movements. It is a series of actions such as running around 
in a circle, jumping, or pushing another man. As the title 
suggests, the physical limits of the action coincide with the 
bounds of each frame in the film. In it, there is an absolute 
identification between the scene and privacy.

Vito Acconci
New York, 1940–2017
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John Baldessari. Dwarf and Rhinoceros (With Large Black Shape), (1989) 2013.
Inkjet print and paint, variable dimensions.

MACBA Collection. MACBA Foundation. © John Baldessari Trust, 2018. Photograph: Rafael Vargas.
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The artist

John Baldessari is one of the most influential American artists 
of the second half of the twentieth century. He has pursued 
multiple directions throughout his practice. In the mid sixties, 
he began to incorporate text, words and pictures into his 
paintings, making him one of the pioneers of Conceptual art. 
During the seventies, he produced films, videos, installations, 
sculpture and photography. In the eighties, he turned to 
photographic compositions with borrowed filmic material, 
initiating what is now known as artistic ‘appropriation’.

His work is characterised by a keen awareness of language 
– which he derived from the Structuralism of Claude Lévi-
Strauss – and the incorporation of images from popular 
culture. Unlike other Conceptual artists, Baldessari shows a 
sharp sense of humour. Despite the apparent simplicity of 
his images, these contain multiple connotations and offer an 
incisive analysis of mass culture.

Among his many exhibitions in art centres in Europe and 
America, he has had retrospectives at the Museo Nacional 
Centro de Arte Reina Sofía, Madrid, IVAM, Valencia (1989), 
Kunsthaus Graz (2005), MoMA, New York (2010), Tate 
Modern, London, and MACBA, Barcelona (2010). His work 
was included in the Venice Biennale (1997), the Carnegie 
International (1985–86), the Whitney Biennial (1983) and 
Documenta, Kassel (1972 and 1982).

The work

In 1970 John Baldessari burned all his paintings to date – a 
symbolic act marking the beginning of his new, humour-
charged conceptual stage. Since, one of the recurring 
themes has been the animal world, often placed in dialogue 
with humanity. This line of work has led to installations 
such as ‘Dwarf and Rhinoceros (With Large Black Shape)’, 
produced in 1989 and installed anew in 2013 for the 
exhibition ‘John Baldessari. Installation Works: 1987–1989’ at 
the Marian Goodman Gallery in New York.

‘Dwarf and Rhinoceros (With Large Black Shape)’ is 
composed of different life-sized photographs of a rhinoceros 
and a short figure. On one of the walls hangs the image of a 
grey rhino standing in dried grass. To the left is a black and 
white photo of a short figure dressed in jacket and hat and 
apparently talking to the animal: he looks at it and points 
his finger. Part of the irony of the images derives from their 
size and scale – although portraying an extremely short 
figure, the photograph is scaled-up to the height of a normal 
person; compared to a real rhino, the figure would also be 
a dwarf. On the facing wall, the black silhouette of a rhino 
is reproduced. In the lower portion of the image, the grass 
has been omitted. A thin black line follows the top of the wall, 
diagonally, floating, as if it were a cartoon. The black shape 
is not exactly the mirror image of the rhino, and certainly not 
its shadow, but once we have mentally connected the two 
figures, the tension between them fills the space.

John Baldessari
San Diego, 1931
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Jordi Benito. Transformation of Ice into Water by Body Heat, 1972.
Gelatin silver print on cardboard. 9 photographs 18 × 20.9 cm each.

MACBA Collection. MACBA Consortium. Gift of Antoni Muntadas. © Jordi Benito, VEGAP, Barcelona, 2018. Photograph: Tony Coll.
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The artist

Jordi Benito initially created installations made with materials 
such as bed sheets or stones, which exhibited an interest in 
space. He soon began to perform actions using his body and, 
in 1972, he took part in a series of actions for Documenta 5, 
Kassel. In the mid seventies, his work with the body became 
more radical with complex performances probably under 
the influence of the Viennese Actionist Hermann Nitsch, with 
whom he collaborated in the 1979 Lyon Performance Festival. 
Benito began a line of work that lasted until the eighties and 
nineties with performances of great theatricality.

Music became an essential element of his work, leading 
him to collaborate with musicians and composers. After 
a period of artistic inactivity, in the early 2000s he began 
making installations with light, pianos and mathematical 
formulas. His last intervention took place in the concourse 
of the Provença station of the Ferrocarrils de la Generalitat 
de Catalunya (Catlunya’s National Railways), in a homage to 
Pompeu Fabra, the author of the normative reform of the 
Catalan language.

Jordi Benito’s radical Actionism, as well as his active 
participation in the development of conceptual practices in 
Catalonia throughout the seventies, secured his standing as 
one of the most significant Spanish representatives of this 
movement.

The work

This work documents one of three actions performed by 
Benito in the group exhibition ‘Transformations’, which took 
place at the Sala de l’Associació del Personal de la Caixa de 
Pensions, Barcelona, in 1972, and which included the artists 
Ferran García Sevilla, Sílvia Gubern, Àngel Jové, Carlos Pazos, 
Josep Ponsatí and Lluís Utrilla, among others. The event 
helped to consolidate Actionism in Catalonia. ‘Experiences 
and Transformations’, Benito’s contribution, consisted of 
scenes of experimentation with materials through simple 
bodily actions like blowing, getting wet or stepping on 
something. 

In ‘Transforming ice into water through body heat‘, Benito 
took an ice cube and held it in his hands until it melted. 
The other two works were ‘Transforming a lump of earth 
through decomposition and humidity‘, where he crumbled 
a hard lump of earth, mixed it with water and modelled it; 
and ‘Action on cigarette paper’ in which he made the paper 
disappear by blowing on it.

Jordi Benito
Granollers, 1951 – Barcelona, 2008
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Joseph Beuys. F.I.U Flag, 1985.
Acrylic on cloth, metallic washers and synthetic string, 123.5 × 138.5 cm.

MACBA Collection. Government of Catalonia long-term loan. © The Joseph Beuys Estate, 2018. Photograph: Gasull Fotografia.
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The artist

The work of Joseph Beuys is characterised by its strong 
social commitment. Driven by a wish to truly democratise 
art, the artist always defended the idea that creativity is of 
fundamental importance in all aspects of human existence. 
As well as sculpture, Beuys’ work embraced installations in 
nature and Actionism and his artistic output drew on social 
theory and political action. Beuys was a great advocate of 
direct, grassroots democracy and was an active member 
of Germany’s Green Party (Die Grünen) but it was in the 
seventies that Beuys’ activities took on an overtly political 
tone. In 1971, teaching at the Düsseldorf Kunstakademie, 
where clashes with management and the institution’s entry 
policies were common, he founded the Free International 
University for Creativity and Interdisciplinary Research – an 
institution that eschewed files or a hierarchical structure.

Beuys was a member of the Fluxus group, which brought 
Viennese Actionism and Neo-Dadaism to the general public. 
The nature and role of the artist as a shaman whose mission 
it was to cure and save a society he considered sick or dying, 
is a thread that runs through many of Beuys’ works. His work 
with organic materials (as well as fat and felt, he used dead 
animals – to which he spoke), provocative conferences and 
big tree plantings are just some of the German artist’s best-
known and most controversial post-war works – all of which 
blurred the line between art and life.

The work

In February 1974, Joseph Beuys and the German Nobel Prize 
winner Heinrich Böll announced the creation of the Free 
International University for Creativity and Interdisciplinary 
Research (F.I.U.) with these words: “Creativity is not limited 
to people practicing one of the traditional forms of art, and 
even in the case of artists, creativity is not confined to the 
exercise of their art. Each one of us has a creative potential 
which is hidden by competitiveness and success-aggression. 
To recognise, explore and develop this potential is the task of 
the school.”

The university, which had no fixed venue, grew as a major 
international collective project of creation and learning. 
Strongly disagreeing with the elitism of art, Beuys promoted 
artistic practice as a mechanism for the transformation of 
society. From a radically lively option, he understood that what 
mattered in art was not an exercise in style but the effectiveness 
of the message. The Free International University was active 
until 1988, two years after the death of Beuys.

Joseph Beuys
Krefeld, 1921 – Düsseldorf, 1986
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Marcel Broodthaers. Art and Words, 1973.
Typographic print with acrylic on canvas, 9 elements 79.4 × 99.7 cm each.

MACBA Collection. MACBA Foundation. © Estate of Marcel Broodthaers, VEGAP, Barcelona, 2018. Photograph: Gasull Fotografia.
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The artist

Marcel Broodthaers was one of the major artists of the 
twentieth century. After abandoning his chemistry studies, 
he published his first book of poems in 1945. In the forties 
and fifties he continued to write poetry and worked as a 
journalist, and, in 1957, he made his first film. In 1964, he 
began using other visual media such as photography, 
collage and objects, going on to produce an extensive 
body of graphic, film and text work that never strayed far 
from poetry. He was heir to the surrealism of Duchamp and 
Magritte, and he took his profound reflections on art and 
the museum as an institution to their logical conclusions. 
His work is rooted in language and is constructed from 
paradoxical objects and all kinds of materials (many taken 
from nature). He used irony, hieroglyphs, and fragments of 
texts by nineteenth century authors (Baudelaire, Mallarmé, 
Dumas and La Fontaine) to sharpen and broaden his anti-
bourgeois and anti-social critique.

Broodthaers, who produced more than one hundred 
cinematic works, was the creator of a new genre that 
merged film, still images, language and objects.

His works can be found in major collections such as MoMA 
(New York), the Tate Modern (London), the Stedelijk Van 
Abbemuseum (Eindhoven), the Centre Pompidou (Paris) and 
MACBA (Barcelona).

The work

Produced between 1972 and 1973, Broodthaers designed 
several series of literary paintings, all made up of nine 
canvases in which he combines words and phrases with 
dates.

Although they may seem arbitrary, everything in these 
paintings has been carefully studied – from the typography 
to the kind of printing. The elegance and style of the 
typography connotes the tradition of high culture and 
its concern with execution and expression. In his literary 
paintings, he combines these elements with mechanical 
reproduction – introducing an industrial element. These 
works are his ironic response to the successive fashions of 
Minimalism and Conceptual art, while opening the way for 
a kind of visual expression which, without necessarily being 
poetry or painting, is both at the same time. They take to 
extremes the peintures-poèmes of Joan Miró and, most 
notably, the work of René Magritte (another Belgian, who 
had a deep influence on Broodthaers).

There is no doubt that Broodthaers is one of the most 
important European artists of the second half of the 
twentieth century, and one of the most influential in the 
more critical group of Painter-Poets. With the acquisition 
of ‘Art and Words’, MACBA’s collection gained a lynchpin 
for understanding the crisis which painting, pictorial 
representation or artistic practices have been living through.

Marcel Broodthaers
Brussels, 1924 – Cologne, 1976
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Joan Brossa. Reading, 1984.
Paper and fabric on wood, 22.5 × 84.3 × 53.2 cm.

MACBA Collection. MACBA Consortium. Joan Brossa Fund. Long-term loan of Fundació Joan Brossa. © Fundació Joan 
Brossa, VEGAP, 2018. Photograph: Martí Gasull.

FINAL ENGLISH_MACBA-from_barcelona_to_abu_dhabi.indd   136 1/18/18   7:18 PM



137

The artist

A poet, playwright and visual artist, Joan Brossa  
 produced an extensive body of work. In the forties he met 
the poet J.V. Foix, who would become one of his literary 
references, the philosopher Arnau Puig, and the artists 
Modest Cuixart, Joan Ponç, Antoni Tàpies and Joan-Josep 
Tharrats. Together they founded Dau al Set (1948), an avant-
garde group and magazine to which Brossa contributed 
Surrealist texts consisting of dreamlike and hypnagogic 
images close to psychic automatism. It was the beginning of 
a significant literary oeuvre that used language as a means of 
experimentation and led the author to embrace visual poetry, 
dramaturgy, sculpture and performance. The main elements 
of his poetry, such as irony, association, decontextualisation 
and the refusal to differentiate between the word and the 
object, formed the basis for his creation of objects. Although 
he had already produced a couple of three-dimensional 
objects during his Surrealist beginnings, it was not until 1967 
that Brossa dedicated himself fully to the world of objects, 
thus freeing himself forever from all linguistic restraints. The 
eighties and nineties were very fertile in terms of his visual 
production, thanks to the wide variety of concerns he had 
been accumulating during his poetic career: the search 
for everyday magic, social denunciation and transgression. 
In his later years, Brossa’s work was widely acknowledged 
with translations of his written work, exhibitions of his visual 
production and awards. He was finally seen as one of the key 
figures of the Catalan avant-garde.

The work

A large output of ‘object poems’ reveals Joan Brossa’s efforts 
to introduce the logic of objects in the realm of poetry 
and language. He deals with things as if they were words. 
Taking everyday objects, he does not change them but 
instead works a conceptual and poetic change on them 
to decontextualise them and alter their use. Brossa seeks 
similarities, analogies, associations, and antitheses between 
things that are never found together, and puts them side-by-
side. His works always enshrine an element of surprise and 
mystery.

Brossa does not intervene in the objects in a physical sense 
but rather in a semantic one and in the use things are put 
to. His way of using objects is linked to an awareness of the 
limitations of words. In this sense, he deconstructs the well-
worn systems and habits we use to convey meaning. In 1982, 
the poet wrote: “There are not enough words in language”. 
He thus recovered an idea from Surrealism, which gave 
moral meaning to an object.

Joan Brossa
Barcelona, 1919–1998
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Alexander Calder. Untitled, 1931.
Wood, iron, wire, aluminium, thread and paint. 120 × 74.3 × 30 cm.

MACBA Collection. MACBA Foundation. © Alexander Calder, VEGAP, Barcelona, 2018. Photograph: Rocco Ricci.

Alexander Calder. Untitled, 1931.
Wood, iron, wire and painting. 180 × 87 × 151 cm.

MACBA Collection. MACBA Foundation. © Alexander Calder, VEGAP, Barcelona, 2018. Photograph: Rocco Ricci.
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The artist

After a nomadic childhood, Alexander Calder went on to 
study engineering and settled in New York in 1923. In 1926 
he moved to Paris, where he began making wire sculptures, 
bending and twisting the material to draw three-dimensional 
objects. Calder then joined the Abstraction-Creation 
movement founded by Piet Mondrian, Jean Hélion, Jean 
Arp and Antoine Pevsner, establishing a close friendship 
with Joan Miró and other artists from the European avant-
garde. Having created his first kinetic sculpture he exhibited 
his first ‘mobiles’ in 1932, an epithet ascribed them by 
Marcel Duchamp. These works are suspended volumes, 
with abstract elements in a dynamic of movement and 
balance. Calder shared a particularly strong friendship and 
aesthetic affinity with Joan Miró, who invited him to spend 
time in Barcelona where he organised a performance of 
his miniature circus for the members of GATPAC. From the 
forties onwards, having settled in the United States, Calder 
began making monumental steel sheet sculptures designed 
to be displayed outdoors in public spaces. As well as 
sculpture and painting, his avid artistic versatility led him to 
embark on the production of jewellery and domestic utensils, 
toys, tapestries, theatre sets and illustrated books.

Calder was widely acclaimed from his first solo show at 
Weyhe Gallery in New York. Other milestones of his career 
include his ‘Mercury Fountain’ for the Spanish pavilion 
at the Paris International Exposition (1937); winning the 
international award for sculpture at the Venice Biennale 
(1952); creating the monumental mobile for the new 
UNESCO headquarters in Paris (1958); and several large-
scale works for spaces such as the Lincoln Centre in New 
York and Federal Plaza in Chicago.

The works

Produced in 1931, a time of creative maturity in Calder’s 
practice, the works are ‘stabiles’ that sit on the floor. The first 
is created by the crossing of a red ball and an opposing black 
ball – hung as if they were weightless and framed within 
a large ring. The base is nothing but a support, which was 
still needed by the artist though he was on his way towards 
true weightlessness and dematerialisation. In the second 
sculpture, which rests on the floor on a triangular wire base, 
immateriality is achieved by balancing painted wooden balls.

At the time of their creation, Calder was interested in great 
celestial systems composed of small and seemingly random 
planetary displacements yet subject to very strict rules. This 
conceptual framework allowed him to configure a creative 
universe with minimal spherical elements gyrating in the 
manner of planets. As in the universe, the equilibrium of the 
whole prevails over the individual elements.

Alexander Calder
Pennsylvania, 1898 – New York, 1976
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Eduardo Chillida. Hokusai’s House, 1981.
Patinated corten steel, 25.5 × 28.4 × 37.3 cm.

MACBA Collection. MACBA Foundation. Telefónica Art Collection. © Eduardo Chillida, VEGAP, Barcelona, 2018. 
Photograph: Gasull Fotografia.
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The artist

Eduardo Chillida set out studying architecture, abandoning 
it in 1947 to pursue drawing and sculpture. Although his early 
works were in stone, he soon incorporated iron as the base 
material. After 1956, the date of his first major exhibition 
at Galerie Maeght, Paris, his work began to be recognised 
internationally.

Chillida believed that sculpture and volume are created by 
the materials themselves. Abstract and reduced to minimal 
elements, his work pivots around three main concerns: 
space, the void and the limit. Revealing a great economy 
of means, they are possessed of an intense sense of 
monumentality, strict harmony with the environment and a 
powerful auratic and totemic relation with space.

His work, including prints and public sculpture, has been 
studied by writers and thinkers including Octavio Paz 
and José Ángel Valente and philosophers such as Martin 
Heidegger and Émile Cioran.

Through a career-long collaboration with the dealer 
Aimé Maeght in Paris, Chillida’s work has been exhibited 
in numerous museums and institutions worldwide. His 
international status was elevated in 1958 when he was 
awarded the International Grand Prize for Sculpture at the 
Venice Biennale and the Graham Foundation Prize in Chicago. 
There are over forty public sculptures by Chillida in natural 
settings and cities like Barcelona, Berlin, Frankfurt, Paris, 
San Sebastián and Washington, with a significant number 
of them in Germany where the artist is highly regarded. 
His work has been included in numerous retrospectives in 
institutions and, in 2000, the Museo Chillida-Leku opened 
in Hernani, Guipúzcoa, Spain, with a significant collection of 
the artist’s work.

The work

From his earliest works, Eduardo Chillida revealed an interest 
in the material. Combined with his interest in existential 
philosophical concerns, these enquiries became a hallmark 
of his production – coupled with expressions of his deep 
roots in his own soil. His work as a whole, which moves 
between small scale and public sculpture, is a constant 
balance of masses and volumes inhabited by air. Each piece 
displaying an economy of means as a source that provides a 
sense of monumentality, independent of size.

The space the artist is interested in is not the space that 
remains outside, around the forms, but the one they create 
inside and which has earned him the title of ‘architect of the 
void’. At the same time, in his sculptures, the importance 
of the material and its qualities is combined with the deep 
meaning of the form in which they are worked: traditional 
smithery, the piles of wood, the stonework – all endow 
his work with a heroic aura, far removed from industrial 
procedures. His works, shot through with the dignity of the 
process, rise up as symbols in a world where the individual 
and nature are one and the same.

Eduardo Chillida
San Sebastián, 1924–2002
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Constant. Construction with Transparent Plans, 1954.
Methacrylate, aluminium and iron, 76 × 73 × 48 cm.

MACBA Collection. MACBA Foundation. Fundación Repsol Collection. © Constant, 2018. Photograph: Tony Coll.
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The artist

Constant Nieuwenhuys, better known as Constant, studied 
at the Rijksakademie. From the late forties he lived in Paris, 
where he met Asger Jorn and co-founded the CoBrA group 
along with Karel Appel, Christian Dotremont and other 
artists from Copenhagen, Brussels and Amsterdam. Taking 
its name from the first letters of their cities, the group was 
characterised by a highly expressionistic style, inspired by 
cave paintings and children’s drawings, and committed to 
social and political concerns. CoBrA held a major exhibition 
in 1949 at the Stedelijk Museum in Amsterdam under the 
title ‘International Experimental Art’, yet the group dissolved 
in the early fifties. Constant later became involved with the 
Situationist International. This group of artists, writers and 
social activists, with roots in Marxism, Lettrism and the 
early twentieth century artistic and political avant-garde, 
became Constant’s vehicle for crossing over the border 
that conventionally separates architecture from art.

The work

After the Second World War, when decimated European 
cities were being rebuilt, Constant abandoned painting and 
turned to developing a series of prototypes for a utopian, 
Situationist city. Maintaining that the rational, monotonous 
functionalism then being utilised would limit a free and 
creative life, he began designing architectural structures for 
the future. This was ‘New Babylon’ – a visionary architectural 
proposal for a future society. Elaborated in an endless 
series of extremely detailed models, sketches, etchings, 
watercolours, lithographs, topological maps, collages, 
architectural drawings and photo-collages, as well as in 
manifestos, essays, lectures and films.

In 1966, Constant asked of ‘New Babylon’, “Is it a social 
utopia? An urban architectural design? An artistic vision? A 
cultural revolution? A technical conquest? A solution to the 
practical problems of the industrial age?”. He maintained that 
‘New Babylon’ dealt with all of these questions, envisaging a 
society in which traditional architecture has disintegrated 
along with the social institutions that it propped up, giving 
way to a nomadic world, a labyrinth-like city in constant 
transformation, where every aspect of the environment 
could be controlled and reconfigured spontaneously.

However, by the early seventies, Constant came to 
recognise that leaving the liberated id (the uncoordinated 
and instinctual element of the personality according to 
Freud’s model of the psyche) to its own devices wouldn’t 
lead to paradise. Two decades after embarking on his vision 
of a city given over to the pleasure principle, he realised the 
dark side of the id unbound. Before abandoning the project, 
in his final series of drawings, he sketched an apocalypse 
in black and red: madness, slavery, dehumanisation, the 
dystopian consequences of unquenchable desire.

‘New Babylon’ has had a major influence on the work of 
subsequent generations of architects, provoking intense 
debates at schools of architecture and fine arts about the 
future role of the architect. It prefigures seminal projects by 
Frank Gehry, Rem Koolhaas, Philippe Starck, Nigel Coates, 
Greg Lynn and others who have imbued individual buildings 
with the rich emotional impact of urban experience and has 
even been credited as looking further into the future – toward 
the cyber spatial network that now encircles the globe.

Constant
Amsterdam, 1920 – Utrecht, 2005
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Gego. Square Reticularea, 1977.
Steel and metal, column 366 × 95 × 95 cm.

MACBA Collection. MACBA Consortium. Long-term loan of Fundación Gego 
© Fundación Gego, Caracas, 2018. Photogprah: Tony Coll.

Gego. Untitled, 1970.
Ink on paper, 62.2 × 48.6 cm.

MACBA Collection. MACBA Consortium. Long-term loan of Fundación Gego  
© Fundación Gego, Caracas, 2018. Photogrpah: Gasull Fotografia.
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The artist

Gego was forced to leave Germany in 1939, one year 
after graduating in Architecture and Engineering from 
the Technical University of Stuttgart. She emmigrated to 
Venezuela where she received a contract and work visa, she 
settled in Caracas and opened a furniture design studio, 
going on to obtain Venezuelan nationality in 1952. Gego 
claimed she never regarded herself as an artist, yet, by 
1953, she had turned to creating art, encouraged by her 
companion, the painter Gerd Leufert. She travelled widely in 
Europe and the United States, and lived in New York from 
1960–1963. During this period, her work was collected by 
institutions such as the MoMA and the Public Library of New 
York. She was the subject of exhibitions at the Serralves 
Foundation in Oporto (2006) and at MACBA (2006–07).

The work

Gego, the name adopted by the artist Gertrude Goldschmidt, 
created a body of work that never adapted itself to any 
artistic movement. Her artwork was devoted to the line, with 
which she drew in either two or three dimensions, and which 
she enhanced by her use of different materials – often simple 
or recycled, such as steel, wire and nylon. In her artwork, 
she investigated the relationship between form and space, 
considering the latter an active element. Her geometric 
abstractions, defined by the grid, often avoid mathematical 
exactness, preferencing the exploration of organic forms in 
its place. She categorically denied that her art had anything 
to do with principles of nature, considering her forms as 

‘autonomous’ elements.

“Sculpture: three-dimensional forms of solid material. NEVER 
what I do!” These words, written by Gego in a notebook, 
place her work closer to three-dimensional drawing than 
sculpture.

In the mid-fifties, she began to make drawings of parallel 
lines, without reference to the real world. Those first 
drawings, in which the lines appear to be escaping from the 
picture plane to occupy the space and give it form, were the 
starting point for her more mature work. In 1957, she began 
realising three-dimensional works that explored the formal 
possibilities of projecting planes, modules and parallel lines 
onto curved surfaces. Her sculptures, constructed initially 
from lines of rigid materials, gradually opened up to more 
flexible materials and formal solutions. From 1964 onwards, 
she began to work with stainless-steel wire, which allowed 
her to approach more spontaneous works, with flexible 
links. Thanks to the lightness of the material, the line seems 
liberated in space and able to expand infinitely.

By 1969, Gego was working on three-dimensional pieces 
based on a structural system of wire nets or meshes, 
comprising triangles and squares, which eventually became 
the series ‘Reticulárea’, (a combination of the Spanish words 
for ‘net’ and ‘areas’). Turning drawing into sculpture, the 
works literally translate the line of two-dimensional space 
into three dimensions. Revolving around the superimposition 
and parallelism of the lines, these open, flexible, grid-like 
works seem transparent, and possessed of dynamic, kinetic 
tendencies. Suspended in space, they are aerial, weightless 
structures with a great austerity of means and only the use 
of essential lines.

Gego
Hamburg, 1912 – Caracas, 1994
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Rodney Graham. Standard Edition, 1988.
Stainless steel, laten and books, 30.5 × 15.5 × 261.5 cm.

MACBA Collection. MACBA Foundation. Fundación Repsol Collection. Ed. 3/3. © Rodney Graham, 2018. 
Photograph: Gasull Fotografia.
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The artist

Rodney Graham studied Art History and Anthropology, 
as well as English and French Literature. The keys to 
understanding his early works can be found in his friendship 
with the Vancouver circle – which included figures such 
as Ken Lum, Jeff Wall and Ian Wallace – and his interest in 
literature; Graham uses texts, books and references from 
Western culture (Freud, Poe, Melville, et al.) to reflect on the 
foundations of knowledge underlying the way we perceive 
the world. His works make reference to the philosophical 
and cultural systems that made the Enlightenment and 
modernity possible.

The rigorous intellectual depth present in his works has not 
prevented him from becoming an artist of international 
renown. With their minimalist language and sparse aesthetic, 
his works (books, sculptural objects, films, music recordings, 
performances, photographs and paintings) often obey a 
circular or loop logic that arises from the representations 
that furnish our image of the world. Like Freud, Graham has 
also dedicated himself to exploring the unconscious realms, 
including dreams and life’s outer fringes.

Rodney Graham’s works can be found in the public 
collections of major galleries including the National Gallery 
of Canada, the Art Gallery of Ontario and Vancouver Art 
Gallery.

The work

‘Standard Edition’ – a sculpture that is part text, part object 
– is one of Rodney Graham’s best-known works. Part of a 
series of book-objects, where Graham takes books by 
nineteenth and twentieth century authors and turns them 
into objectual pieces, the works sometimes entail covering 
existing books, or involve making visual interventions in 
the text. He often designs boxes and reading machines, or 
transforms text into a sculptural object. In this work, Graham 
placed the 24-volume set of the complete works of Freud 
in a shelf-shaped metal box and attached it to the wall. He 
then arranged the volumes according to a pragmatic logic: 
the thickness of each volume determining the progression 
of the empty spaces. Graham does not see the recurring use 
of books in this work as a form of appropriation, but rather as 
‘indexation’; the books become an annex to existing works – 
in this case philosophical tomes.

The work makes direct reference to the minimalist boxes 
and cubic spaces of Donald Judd, one of the most pervasive 
influences over Graham’s practice. 

Though he shares a minimalist language with contemporaries 
of the Vancouver circle, the cultural references Graham mines 
ground his practice in text. Heir to a tradition that begins with 
Stéphane Mallarmé and Raymond Roussel and which ties into 
structuralism, he equates text with the production of meaning.

Rodney Graham
Abbotsford, 1949
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Cristina Iglesias. Polyptych VII, 2002.
Silkscreen on copper mounted on iron panels, 6 silkscreens 250 × 100 cm each.

MACBA Collection. MACBA Foundation. Ed. 2/2 © Cristina Iglesias, 2018. Photograph: Tony Coll.
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The artist

Cristina Iglesias belongs to a generation of artists who were 
active in the late eighties, a period in which Spanish art, 
and specifically sculpture, gained worldwide recognition. 
Her exhibition at the CAPC in Bordeaux in 1987 gave her 
a taste of international acclaim, and her participation in 
the Spanish Pavilion at the 45th Venice Biennale in 1993, 
which she shared with Antoni Tàpies, consolidated her 
career. The artist uses cement, alabaster, resin, iron and 
glass, as well as plants such as bamboo and dry leaves, to 
construct sculptural forms. Through the interplay of light 
and shadows on latticework, plant motifs and reliefs, false 
ceilings, blind doors, walls, canopies and other architectural 
elements, Iglesias sets up a dialogue between objects and 
the surrounding space. The spectator’s experience is a key 
element of her works, which dramatise the space and create 
an aura of mystery.

The work

Cristina Iglesias is interested in the relationship between 
objects and space, and her body of work includes objects 
that create moods and open up impossible, illusory or 
contradictory spaces. Another recurring element is her 
interest in texture, reproduced on a large scale in her organic 
works. Both of these aspects are present in the objects she 
transforms into architectural elements (canopies, blind walls, 
false ceilings and doors), as well as in her silkscreen prints 
on copper or fabric, mounted on large steel or aluminium 
panels.

‘Polyptych VII’ is an example of her silkscreen prints. In these, 
she usually works with the idea of the series, creating several 
works with similar titles: the name of each work refers to the 
number of elements that it consists of (diptych, quadriptych, 
or polyptych), along with its numbering within the series. 
Like the other works in this series, ‘Polyptych VII’ consists 
of silkscreen prints on copper mounted on six large steel 
sheets, which create the illusion of architectural spaces 
and three-dimensional sculptures. Iglesias dramatises the 
space so that the spectator seems to enter a stage set. In 
spite of its apparent simplicity, ‘Polyptych VII’ is the result 
of a process that brings three different media into play: 
the creation of scale models or small sculptural stage sets, 
photography and silkscreen printing.

Art critic Michael Tarantino describes the process as follows: 
“Take a cardboard box. Flatten it. Cut it at the joints. Cut a 
rectangular piece in one of the flaps. Suddenly, a door 
appears. Cut out a rectangle. A window. Put one piece in 
front of the other and place another piece on top. A roof. 
Place a third and then a fourth piece. A house. Do this ten 
times. Photograph it. A city.”

Cristina Iglesias
San Sebastián, 1956
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Sol LeWitt. 2-part piece 221, 1975.
Enamelled steel, 138 × 138 × 46 cm.

MACBA Collection. MACBA Foundation. Private long-term loan. © The Estate of Sol Lewitt, VEGAP, Barcelona, 2018. 
Photograph: Gasull Fotografia.
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The artist

Sol LeWitt was a key figure in radical Conceptualism and 
the New Aesthetics movement that emerged in the sixties 
as a reaction to Abstract Expressionism. He was a pioneer 
of Conceptual art and argued that the execution of a work 
is just as important as its conceptual clarification (many of 
his works are minimalist and are conceived as geometric 
studies to be executed by others following the artist’s 
instructions). LeWitt maintained that, in art, it was not just 
the final result that counted but also the work process that 
gave rise to it. His text ‘Sentences on Conceptual Art’ (1969) 
remains key to understand the meaning of the terms ‘idea’ 
and ‘concept’ inaArt.

LeWitt exhibited his works over almost five decades. Major 
retrospective exhibitions include a major show at San 
Francisco Museum of Art (2000), which subsequently 
travelled to the Museum of Contemporary Art, Chicago, the 
Whitney Museum of American Art, New York, and to the 
Massachusetts Museum of Contemporary Art (2008).

The work

Though voluminous, LeWitt’s constructions exhibit a marked 
geometric minimalism; more than volumes, these structures 
condense the artist’s experimental beginnings.

By the sixties, LeWitt was already fascinated by the cube, 
which he called a “relatively uninteresting” shape – its 
geometric regularity and its inexpressiveness compared 
with other forms turned it into a perfect element of his art. 
The cube could be multiplied, turned upside down, tilted 
and combined in endless ways in open or solid structures 
and in black or white. Executed in white in enamelled steel, 
‘2-part piece 221’ reveals some of the potential combinations 
created with the cube as its base unit. Following his 
belief that, in art, what counted was the concept, not its 
materialisation, LeWitt sought a pattern and a sequential 
relationship through his cube structures – something akin to 
a system of composition. Once he had hit upon it, he wrote 
it down and had his assistants build it.

Sol LeWitt
Hartford, 1928 – New York, 2007
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Fina Miralles. Translations. Grass Floating in The Sea [Documentation of the Performance 
Carried Out in November 1973 in Premià de Mar, Spain], 1973.
C-Print, 6 photographs 37.8 × 57.8 × 2.7 cm each.

MACBA Collection. Government of Catalonia long-term loan. © Fina Miralles, 2018. Photograph: Gasull Fotografia.

Fina Miralles. Sea of Grass, 1973.
Suitcase 38.5 × 33 × 6.3 cm.

MACBA Collection. MACBA Consortium. © Fina Miralles, 2018. Photograph: Gasull Fotografia.
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The artist

Fina Miralles studied Fine Arts in Barcelona. She then spent 
several years travelling around South America and Europe, 
before setting up in Cadaqués (Girona), where she lives and 
works today. Miralles formed part of the second generation 
of Catalan Conceptual artists whose work was highly critical 
of society and power (then marked by the closing years of 
the Franco dictatorship). In Miralles’ case, her installations 
and actions in nature placed her work close to the Land Art 
movement. Her ‘translations’ of land in the sea, and water 
in the land, and her physical dialogue with trees and land 
created a poetic resonance and a deep cosmic symbolism.

Working in natural settings or using natural materials that 
do not undergo any formal transformation, her work is 
characterised by a strong link with nature and an interest in 
the dichotomy between nature and artifice.

Although she took part in various exhibitions at Sala Vinçon, 
Barcelona (1973, 1974), Sala Tres, Sabadell (1974, 1975), and 
Fundació Joan Miró, Barcelona (1979), she distanced herself 
from the professional art circuit in the eighties and did not 
return to it until 2014.

The works

In the early seventies, following on from Arte Povera, the 
actions of Fina Miralles developed as a reflection on the 
materiality of nature. Most of her work was based on the 
dialectic between nature and artifice, explored through a 
change in the context of physical elements. The ‘Translations’ 
series documents some of the actions performed in 
November 1973. On a beach in Premià de Mar, Miralles set 
grass floating on the sea. The grass, which had been grown 
in Sabadell, was cut and transported in 40 × 40 cm turves. 
The flotation lasted about three hours. Miralles kept the 
images of the action in a box-suitcase – a reference to the 
emblematic ‘Boîte-en-valise’ (Box in a Suitcase) (1935–1941) 
by Marcel Duchamp. Another work in the series took place 
in Sant Llorenç del Munt, where the artist ‘planted’ herself in 
the ground as if she were a tree, until she was buried up to 
her knees.

Fina Miralles
Sabadell, 1950
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Bruce Nauman. Dance or Exercise on the Perimeter of a Square (Square Dance), 1967–1968.
16 mm film transferred to video, black and white, sound, 8 min.

MACBA Collection, MACBA Foundation. © Bruce Nauman, VEGAP, Barcelona, 2018 Photograph: Tony Coll.

FINAL ENGLISH_MACBA-from_barcelona_to_abu_dhabi.indd   154 1/18/18   7:19 PM



155

The artist

Bruce Nauman studied at the University of Wisconsin–
Madison before moving to the University of California, where 
he finished his post-graduate studies in 1966. Nauman’s 
references go back to the Dadaist work of Man Ray, the 
theatre of Samuel Beckett, and currents of the sixties and 
seventies such as Minimalism, Conceptual art and Body art. 
His work embraces a variety of techniques, often reinforced 
by the use of written or spoken language. In his early work, 
made from 1965 to 1972, Nauman reflects on his own attitude 
toward reality through works marked by idealism and ironical 
distancing in equal measure. During this period, Nauman 
is present in many of his works through his own image, 
the traces left by his body on different supports, and his 
own name and signature. From 1973, his work begins to be 
widely recognised, especially in Europe. Yet, paradoxically, 
at that point, Nauman also reduces production, becoming 
interested in ways of tackling social questions, but subjects 
that go beyond his own image. Many of his sculptures and 
architectural installations transmit the anguish and frustration 
the artist himself felt. After 1980, Nauman becomes more 
overtly political in his work and, in the following decade, he 
became an indisputable reference for a whole generation of 
artists. The works become more disturbing, his videos and 
sculptures filled with tormented characters.

Since 1979, Nauman has been living in New Mexico, in voluntary 
seclusion away from the great capitals of the art world.

The work

Bruce Nauman rejects the traditional idea of the work of art, a 
belief that propelled and informed his investigations into the 
nature of both the creative process and the human condition. 
These explorations fire his inspiration, seeking participation or 
performance by the spectator.

Nauman’s concern with expressing the passage of time, its 
functioning and continuity led to him discarding sculpture as 
a support. Film, in particular video, presented the possibility 
of narrative with no beginning and no end, a means to 
capture the strange continuum of his own life.

Nauman perceives video as an extension of his sculpture, 
and in the late sixties he began a series of works in which he 
performed different activities in front of a fixed camera. An 
example of this is, ‘Dance or Exercise on the Perimeter of a 
Square’, 1967–1968: for this film, which is one of the studio 
films created in the winter of those years, Nauman made 
a square on the floor of his studio with scotch tape; each 
side of the square was marked at the midpoint. Beginning 
at one of the corners he moved methodically, to the rhythm 
of a metronome, through the perimeter of the square, 
sometimes looking inside and sometimes out. Each step he 
takes is the equivalent of half the length of the side of the 
square. The work speaks his ultimate enquiry:

“What does an artist do when he’s alone in his studio? My 
conclusion was that [if] I was an artist and I was in the studio, 
then whatever I was doing in the studio must be art. At this 
point, art became more of an activity and less of a product”.

Bruce Nauman
Indiana, 1941
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Rivane Neuenschwander. Untitled, 1998.
Wire marked Japanese paper, 33 × 24 cm.

MACBA Collection, MACBA Foundation. Long-term loan of Brondesbury Holdings Ltd. Photograph: Tony Coll.

Rivane Neuenschwander. Untitled, 1998.
Wire marked Japanese paper, 32.8 × 23.9 × 0.4 cm.

MACBA Collection, MACBA Foundation. Long-term loan of Brondesbury Holdings Ltd. Photograph: Tony Coll.
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The artist

Rivane Neuenschwander trained in Fine Arts at Universidade 
Federal de Minas Gerais, and then the Royal College of 
Art, London. She lives and works between London and 
Belo Horizonte, Brazil. In a process she termed ‘aetherial 
materialism’, Neuenschwander composes installations, 
which she films and photographs, from fragile, simple 
materials. These works create fascinating aesthetic 
experiences. Her films and installations recreate animals with 
remarkable intensity (for example, ants carrying large disks 
of confetti coated with sugar, golden fish in shimmering 
waters from which ribbons of paper bearing words emerge) 
and messages that bid the viewer to act. Her colourful art 
and her poetic and musical perception of nature make her a 
worthy heir of Brazilian Conceptual artists of the sixties and 
seventies, especially Helio Oiticica and Lygia Clark, two of 
the genres main movers.

Neuenschwander began exhibiting her art from a very 
young age. Some of her most notable exhibitions include: 
Walker Art Center, Minneapolis (2002); Museum of Modern 
Art (MoMA), New York (2010); Malmö Konsthall, Sweden 
(2010). She also took part in many international gatherings: 
the Bienal de São Paulo (1998, 2006 and 2008), La Biennale 
di Venezia (2003 and 2005) and the Istanbul Biennial (2011).

The works

Rivane Neuenschwander uses simple, fragile materials such 
as rice, coconut flour, spices, or metal wire to make austere, 
minimalist figures. The artist’s works are intimate and poetic, 
often recalling shapes and combinations found in nature. In 
this case, she superimposes sheets of laid paper that have 
been burnt to trace out a figure. It is the same burnt line that 
evokes nature’s recurrent structures – the world of fractals 
and other biological geometries. They could be the leaves 
of a tree or marks left by the sea on the sand when the tide 
ebbs, cracks in the ground, or other natural phenomena. 
The fragility and the austere colours do not stop the artist 
creating aesthetic experiences of her aetherial materialism.

Rivane Neuenschwander
Belo Horizonte, 1967
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Jorge Oteiza. Non-Cubic Freeing of Space, 1959.
Steel, 40 × 43.8 × 38 cm.

MACBA Collection, MACBA Foundation. Gift of Fundación Bertrán © Pilar Oteiza, A+V 
Agencia de Creadores Visuales, 2018. Photograph: Gasull Fotografia.

Jorge Oteiza. Portrait of a Gudari named Odysseus, 1975.
Forged steel, 45 × 52 × 47 cm.

MACBA Collection, MACBA Foundation. Gift of Leopoldo Rodés © Pilar Oteiza, A+V 
Agencia de Creadores Visuales, 2018. Photograph: Gasull Fotografia.
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The artist

Jorge Oteiza, a self-taught artist, began working in the 
twenties influenced by avant-garde movements. In 1934, 
he travelled to South America to research pre-Columbian 
sculpture, and returned to Oteiza, Spain where he won 
a sculpture competition for the Basilica of Our Lady of 
Arantzazu, in Oñate, Gipuzkoa.

In the fifties, while making experimental work influenced 
by Constructivism, Oteiza abandoned figuration altogether 
and began a process focused on the construction of the 
‘void’ and the dematerialisation of mass, taking him towards 
a vertical and lighter sculpture. In 1957, his research on 
basic geometrical volumes such as the cube, the cylinder 
and the sphere, and the dialogue between light and 
shadow, became the driving force behind his ‘Experimental 
Proposition’. The project won him the Grand Prix at the 4th 
São Paulo Biennial in 1959. Following this recognition and at 
the peak of his creative powers, Oteiza decided to abandon 
sculpture and concentrate on conceptual and theoretical 
work. He declared himself a ‘metaphysical worker’. In the 
seventies, he returned to sculpture with small-format works.

The works

Jorge Oteiza’s first sculptures influenced by Primitive Art 
displayed the transcendental quality of his later works. From 
1940, influenced to some extent by Henry Moore, Oteiza 
began to create interstitial spaces in the pursuit of contrast 
between areas of light and zones of shadow. It was during 
this period that he broke away from the organicism of Moore 
and set out to create a new sculptural alphabet, abstract 
in character, in which he fused the interior space and the 
exterior, man and the universe, the real and the ideal.

Produced only a year before he gave up the practice of 
sculpture, ‘Non-Cubic Freeing of Space’ forms part of the 
series devoted to ‘Empty Structures‘ and to ‘Empty Boxes’. 
For all their closeness to Neo-Plasticist and Suprematist 
practice, the processes employed by Oteiza in this work 
reveal one of the constants of his career: the desire to 
preserve the vital content of his works from pure logic. In 
this way, in place of the analytical rigidity of mathematics, 
the Basque sculptor turned to biology and physics, sciences 
grounded in reality.

In 1959, Jorge Oteiza abandoned sculpture to devote himself 
entirely to the theory of art and the study of the Basque 
cultural identity, becoming involved in fields as diverse 
as architecture, poetry and film. In 1972, he resumed his 
sculptural activity recovering previously made works and 
creating variations on them, including ‘Portrait of a Gudari 
Named Odysseus’, a variation on ‘Homage to Mallarmé’ 
(1958). Although the mythical figure of Odysseus originated 
in ancient Greece, Oteiza identifies him as the spirit of the 
prehistoric Basque hunter. One of his well-known empty 
boxes, the work is conceived as a tribute to the modern day 
Basque soldier.

Jorge Oteiza
Basque Country, 1908 – San Sebastián, 2003
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Pablo Palazuelo. The Large Study IV, 1957–1958.
Oil on canvas, 134 × 87.3 cm.

MACBA Collection. MACBA Foundation. Fundación Repsol Collection. © 
Fundación Palazuelo, 2018. Photograph: Gasull Fotografia.
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The artist

Though Pablo Palazuelo is one of the key figures of Spanish 
art in the second half of the twentieth century, his work has 
still not received the international recognition that many 
consider it deserves. There are various reasons for this 
neglect. First, the still precarious situation of contemporary 
Spanish historiography as well as an excessively linear 
notion of abstraction that begins with Paul Cézanne and 
Pablo Picasso, continues with Constructivism and finally 
arrives at Minimalism. This orthodox conception of modern 
art has meant that other kinds of practices and aesthetics, 
which had to do with the symbolic, have been partly 
ignored. Palazuelo is an artist who works in that context. The 
historiography of the last thirty years has confined Palazuelo 
to an idealistic abstraction, closely linked to currents of 
spirituality and an almost auratic concept of the artist and 
his work.

Two great moments can be distinguished in his work, 
marked by his stay in Paris (for more than two decades) 
and his return to Spain. The fact that he settled in Paris in 
the late forties and soon became connected with Galerie 
Maeght, was decisive in making his work known. A few years 
after he began to paint, his work was already being shown 
in international exhibitions, not only of Spanish art but also 
thematic ones that approached abstraction from different 
perspectives. His work soon made its way into private 
collections and into European and American museums too. 
In Spain, on the other hand, it was not until his return in the 
late sixties that his work began to be known.

The work

Pablo Palazuelo’s training as an architect initiated his interest 
in mathematics and physics, which was soon expanded 
with the discovery of Eastern philosophies, esotericism 
and the kabala. The development of abstraction and the 
use of geometry in his work are closely linked to a rational 
and performative process based on the discovery, not the 
invention, of new forms. The apparent simplicity of his 
abstract compositions hides a framework of theoretical 
references. Rather than producing a limited and closed 
object, his geometries try to express change and 
metamorphosis.

That was the beginning of a process of blurring of the 
international scene, where he has not been placed in the 
way he deserves in the context of art of the second half 
of the twentieth century. But beyond any mere ‘anecdote’ 
about the recognition received, the influence of those 
changes on the workmanship of his pieces is noteworthy. 
The restless line, the constant manipulation of drawing, of 
painting, which can be seen in the first stage, becomes more 
disticnt and more refined in recent years – the process and 
the gesture farther removed from the final result of the work.

Although formally working with polygons, prisms, rectangles 
and other geometric forms, Palazuelo is interested in the 
intrinsic energy and movement emanating from them. His 
compositions demand the viewer’s active imagination. He 
addresses what the eye, when looking rather than identifying 
visually, can ‘see inside’ or ‘know’.

Pablo Palazuelo
Madrid, 1916–2007
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Àngels Ribé. Six Possibilities of Occupying a Given Space, 1973.
6 Gelatin silver print photographs, 51.5 × 55.5 cm each.

MACBA Collection. Government of Catalonia long-term loan © Àngels Ribé, 2018. Photograph: Gasull Fotografia.
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The artist

From the late sixties, Àngels Ribé focused on actions, 
installations and performances born from considerations 
of the body and space. After living in Paris for study, Ribé 
moved to Chicago and New York, where she exhibited 
with artists such as Vito Acconci, Laurie Anderson, John 
Baldessari, Hans Haacke, Gordon Matta-Clark, Martha 
Wilson and Hanna Wilke, among others. In the eighties, she 
returned to Barcelona where she began painting, followed 
in the nineties by sculptural works with neon and light. 
Together with artists such as Eugènia Balcells, Eulàlia Grau, 
Sílvia Gubern, Fina Miralles and Olga Pijoan, Ribé’s artistic 
production was shaped by the gender struggle of the 
seventies.

The work

“I think that somehow we are reproducing gestures that a 
long time ago had a concrete application. Now an artist can 
take a knife and cut the water in a lake. Maybe, a long time 
ago, a medicine man was doing exactly the same gesture 
or ritual with the practical purpose of entering another level 
of being or insight. An ‘art idea’ can only be communicated 
through an ‘art piece’. And it is this ‘art element and its 
subconscious communication’ that I’m very interested in.”  

– Àngels Ribé, 1976

Àngels Ribé conceives art as an experience, not an object. 
Although her access to artistic practice was through 
sculpture, in 1969 she abandoned formal sculpture in favour 
of actions understood as experiments with nature and the 
body. In her early works, she took elements from nature 
such as foam, water or light in order to experiment with 
their physical condition and capture the sculptural gesture 
of natural forces. She went on to place minimal objects 
such as a piece of glass or nylon string in natural contexts 
like a forest or the sea, and exposing them to random and 
transitory factors such as the wind, rain or the passage of 
time.

In subsequent actions, during the early seventies, the 
artist continued to relate to natural elements and their 
transformations, but added her own body as a vehicle to 
investigate the geometric condition of space and how 
space can be thought of mathematically.

‘Six Possibilities of Occupying a Given Space’ is one of her 
best known actions. In it, she unfolds the fingers of her 
hand one by one on a flat surface, working with the ideas 
of sequence, rhythm and cognitive action. As the artist 
explains in the catalogue of the group exhibition ‘Nature into 
Art’, (Chicago, 1973), “my intention in this series of works is 
to approach nature and physical phenomena. The works 
deal in perception, some by searching for new information, 
others by artificially recreating the physical laws”.

Àngels Ribé
Barcelona, 1943

FINAL ENGLISH_MACBA-from_barcelona_to_abu_dhabi.indd   163 1/18/18   7:20 PM



164 Form From Barcelona to Abu Dhabi 

Gerhard Richter. 48 Portraits, 1972 (1998).
Gelatin silver print on aluminium stands and methacrylate, 2.3 × 18 cm; 48 photographs, 69 × 54 cm each.

MACBA Collection. MACBA Foundation. Work purchased thanks to Fundación Miarnau. Ed. 4/4. © Gerhard Richter, 2018. Photograph: Tony Coll.
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The artist

Since the early sixties, Gerhard Richter has been exploring 
painting through a variety of languages (Informalism, 
Realism and Abstract Expressionism) and genres (portrait, 
landscape, still life, geometry and gestural abstraction). 
Educated in the German Democratic Republic under the 
dictates of Soviet Social Realism, it was his participation in 
Kassel’s Documenta II in 1959 that first introduced him to 
the work of Jackson Pollock and Lucio Fontana, encouraging 
him to move to the West and to the city of Düsseldorf in 1961. 
In 1962, Richter first fused painting and photography for his 
renowned ‘photo-paintings’. The first, made that same year, 
was ‘Tisch’ (Table), an oil painting of a press image. With this 
work, he began the ‘Atlas’ archive, an extensive ongoing 
index where the artist keeps all the images relating to his 
work. In his photo-paintings, Richter translates amateur 
photographs into paintings, thus subverting even further 
any notions of a personal or singular style.

Richter’s international critical acclaim is marked by his 
participation in the Venice Biennales of 1972, 1980, 1984, 1997 
and 2007, and his presence at Kassel’s Documenta in 1977, 
1982, 1987, 1992 and 1997. His work has been the subject of 
numerous retrospectives, such as those at MoMA, New York 
(2002), and at Neue Nationalgalerie, Berlin, (2012). His work 
is included in most major international collections.

Richter lives and works in Cologne. 

The work

Representing Germany at the 1972 Venice Biennale, 
Gerhard Richter created a work questioning the figures that 
construct a culture and our collective sense of identification 
and paternity. After consulting encyclopaedias and history 
books, he selected a set of figures from the European 
cultural past. His first selection of pictures included 270 well-
known philosophers, musicians, narrators, poets, scientists 
and naturalists, which he later narrowed to 48. They were all 
of European and North-American personalities born in the 
nineteenth and twentieth centuries.

Taking black and white images reproduced in history books, 
Richter painted 48 portraits in the same format and with 
similar dimensions. The portraits were presented in a row, at 
the same level and ordered according to the orientation of 
the figures’ heads, with an orchestration of gazes pointing 
from the centre to the left and from the centre to the right.

26 years later, in 1998, Richter revised the work and 
photographed the portraits he had painted. The edition 
of ‘48 Portraits’ in the MACBA Collection is a photographic 
facsimile of the 1972 paintings. The selection of figures is 
marked by the absence of women, and the portraits are 
arranged according to strictly formal criteria. The portraits, 
whether painted or photographed, were ordered under 
the rigorous formal principle of spatial organisation – what 
mattered to Richter most was the position of the head. This 
absence of women reinforces a historical silence. Richter 
made other similar decisions, such as the exclusion of 
religious and political figures, as well as artists.

Gerhard Richter
Dresden, 1932
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Daniel Steegmann Mangrané. Untitled, 2014.
Aluminium and steel covered with dust, 450 × 320 cm.

MACBA Collection. MACBA Consortium. Private long-term loan. Photograph: Roberto Ruiz.
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The artist

Daniel Steegmann Mangrané moves between nature, art 
and architecture, working with a very wide range of media, 
including film, sculpture, sound, gardens and drawing. He is 
interested in biological, amorphous genetic processes, and 
in the role change plays in the creation of forms. Hallmarks 
of Steegmann’s work are his research of space; his object-
based experimentation; and his astute observation of 
organic processes.

Starting out from a study of elements such as shape, colour, 
modulation and structure, Steegmann creates almost 
immaterial spaces and tricks of perspective that question 
the relationship between reality and its representation.

Steegmann’s solo exhibitions include Museo de Arte 
Moderno, Medellín (2016); Museu de Arte Moderna, Rio de 
Janeiro (2015); Centre Rhénan d’Art Contemporain, Altkirch 
(France, 2014); and Halfhouse, Barcelona (2011). He has also 
taken part in major biennials including Biennal de Cuenca, 
Ecuador (2014); Biennial do Mercosul, Porto Alegre (2013); 
the São Paulo Biennial (2012).

The work

Using a minimalist language, Daniel Steegmann Mangrané’s 
works are subtle, poetic explorations of space. The artist is 
interested in the spatial, physical characteristics of specific 
(often everyday) objects, which he uses to create light 
structures with an almost architectural quality. Among 
these objects, Steegmann takes a particular interest in semi-
craft curtains sold under the name Kriska. These are metal 
threaded bead curtains that have a cut-out space, through 
which a person can pass. Whether the visitor chooses to 
pass through the curtain or the cut-out, their movement is 
accompanied by a characteristic metallic rustling sound, 
and they close behind. Steegman’s curtain placement in the 
gallery space forms a chromatic wall that traces a hole or 
opening. Drawing a form or a silhouette, he invites the visitor 
to pass through the curtains. These delineate traffic areas 
and create a work of great lightness, a nexus between the 
visitor’s body and their movement through space. In this 
manner, the material essence of the work is imbued with the 
idea of transit and the fleeting moment.

Daniel Steegmann Mangrané
Barcelona, 1977
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Joaquín Torres-García. Counterpoint, 1929.
Painted wood, 20 × 5 × 6.6 cm.

MACBA Collection. MACBA Foundation. © Museo Torres García. Photograph: 
Gasull Fotografia.

Joaquín Torres-García. Abstract Form, 1929.
Painted wood, 25.5 × 9.1 × 4.6 cm.

MACBA Collection. MACBA Foundation. © Museo Torres García. Photograph: 
Gasull Fotografia.

Joaquín Torres-García. Structure with Superimposed White 
Stick and Red Circle, 1935.
Painted wood, 40 × 10 × 5.5 cm.

MACBA Collection. MACBA Foundation. © Museo Torres García. Photograph: 
Gasull Fotografia.

Joaquín Torres-García. Shapes on a White Background, 1924.
Painted wood, 31 × 14.3 × 6 cm.

MACBA Collection. MACBA Foundation. © Museo Torres García. Photograph: 
Gasull Fotografia.

Joaquín Torres-García. Colour Planes with Two Superimposed 
Wood Pieces, 1928.
Painted wood, 29 × 24.4 × 3.5 cm.

MACBA Collection. MACBA Foundation. © Museo Torres García. Photograph: 
Gasull Fotografia.
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The artist

Joaquín Torres-García arrived in Barcelona age 17, where he 
received his artistic training. Painter, sculptor and toy maker, 
he advocated for the art and theory of Constructivism. 
Travelling from 1920, he visited New York, Italy and Paris, where 
he settled in 1928, associating with avant-garde thinkers and, 
with Michel Seuphor and other Abstract artists, created the 
group and magazine Cercle et Carré. He eventually distanced 
himself from the group and, based on the principles of pure 
abstraction of the Neoplasticist movement, developed his 
personal style – a language predicated upon a system of 
geometric relationships and a repertoire of pictograms, which 
he termed “constructive universalism”.

In 1934, he returned to Uruguay to promote Constructivism, 
where he became a vigorous advocate for this new aesthetic, 
creating the Taller Torres García, from which an Uruguayan 
and Latin American school of painting emerged. One of the 
most influential South American artists, he exhibited with 
renowned artists including Gaudí and Picasso in Barcelona, 
Piet Mondrian and Theo van Doesburg in Paris, and Marcel 
Duchamp in New York. He wrote many significant books and 
exhibited internationally.

The works

The MACBA Collection holds Torres-García works that 
relate to the emergence of the object and the introduction 
of Constructivism. While the 1924 work ‘Forms on a White 
Background’ is still a relief, the others, produced later, 
are already three-dimensional pieces. While the former 
incorporates geometric shapes such as angles, curves and 
straight lines with incisions – maintaining an affinity with the 
work of Jean Arp and Joan Miró – the constructions of the 
late twenties already display a constructive universalism. 

‘Shapes on a White Background’ shows the elements that are 
typical of the wooden constructions of those years: a rustic 
texture with protruding elements, cracks and a marked 
verticality created by the repetition of the same motif, by its 
enlargement or by combining different geometric elements.

In 1927, Torres-García began to incorporate procedures 
previously used in the manufacture of wooden toys. The 
works of these years show vertical and horizontal rhythms 
that bring into play the love of overlapping planes and cut-
out forms. From 1929 comes ‘Planes of Colour with Two 
Superimposed Wood Pieces’, which condenses all these 
elements. With no apparent aesthetic concern, the wood 
is cracked and appears rough, but the use of thick, pure 
colours accentuates the gestural quality of the painting. 
Torres-García draws a grid on the geometric figures in which 
he superimposes a wooden circle, an element that would 
become customary in his sculpture.

Joaquín Torres-García
Montevideo, 1874–1949
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Khalil Abdul Wahid. Wadi, 2003.
Single-channel video, 3 min 22 s.

Courtesy of the artist.
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Works from the Barcelona Museum of Contemporary Art in Dialogue with the Emirates

The artist

Khalil Abdul Wahid’s artistic career began under the tutelage 
of Hassan Sharif, in Al Marsam Al Hur – the atelier Sharif 
set up in the eighties. Inspired by this privileged learning 
experience, he made a dual commitment: developing his 
own practice and passing on knowledge he acquired to the 
next generation.

To that end, he took on teaching roles in the atelier before 
assuming his current position as Visual Arts Manager at 
Dubai Culture and Arts Authority. This role facilitates his 
involvement in diverse projects to cultivate the UAE’s 
artistic community, from grassroots initiatives through to 
institutional efforts.

His dedication to education and artistic development 
initially meant his personal practice took a lesser priority. 
However, he has still managed to carve out two distinct 
paths – painting and video. His paintings are recognisable 
through their strong use of colour on dark backgrounds. His 
experimental video works construct visual metaphors to 
express ideas related to his culture and environment.

He has been exhibited in group shows regionally and 
internationally including a commission for ‘Portrait of a 
Nation’ (Abu Dhabi Festival, 2016) at me Collectors Room, 
Berlin (2017); FotoFest’s ‘View from Inside’, USA/Abu Dhabi 
(2014–15); ‘Sharjah: Art from the Emirates’, National Museum 
of Denmark (2010); as well as many of the annual exhibitions 
of the Emirates Fine Arts Society.

The work

Inspired by the vast desert dunes of the UAE, this work had 
its origins in a project that took place far from the Emirates, 
in the city of Eindhoven. In this European city, abundantly 
green, Abdul Wahid contemplated the golden sands of his 
home country, a stark contrast to a place of fertile agriculture.

In the scene, a drawing brush is attached to a camera, which 
is itself affixed to the ceiling. The camera, suspended, moves 
with the strokes of the brush. The brush moves freely, its 
bristles passing through and over the canvas in meandering, 
unconstrained movements. Central to Abdul Wahid’s practice 
is the importance of looking at things from different, new 
and unconventional angles, seeing the world from the 
perspective of a brush, following the eddying movements 
of drawing, the viewer is drawn into the imagination of 
the artist. Watching this work, the viewer almost topples 
into a hypnotic reverie, entranced or else dizzied by the 
perambulations of the brush. No scene is revealed, the 
painter’s actions continue. However, the revelation of the 
canvas cloth at the end is a gesture towards realism over 
randomness, alluding to the mediation and consciousness 
fundamental to an act of creation.

Khalil Abdul Wahid
Dubai, 1974
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Shamma Al Amri. Being shadow, series 2016–2017.
White-out pen on plastic bin liner, 89 × 116 cm.

Courtesy of the artist.
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The artist

Shamma Al Amri received a Master’s in Culture and Creative 
Industries in 2013. Al Amri co-founded NBX2010 (The Nomad 
Box Project), which presented contemporary local arts to the 
public in a renovated shipping container that toured Dubai. 

In 2010, she was part of Art Dubai’s A.I.R programme with the 
Delfina Foundation. In 2014, she graduated from The Salama 
bint Hamdan Emerging Artists Fellowship, in partnership 
with the Rhode Island School of Design. Currently, Al Amri is 
undertaking a Master’s in Contemporary Art Practice at the 
Royal College of Art, London, UK.

Prior to her studies, Al Amri worked in the UAE’s cultural 
sector. In 2008, she joined the founding team of the Dubai 
Culture & Arts Authority; she has held other governmental 
positions including Brand Dubai with the Dubai Media Office.

Known for her diverse use of media, she has participated in 
a number of local and international exhibitions, including as 
part of the UAE Pavilion at the 2010 Shanghai World Expo. 
She was part of ‘Past Forward’, a touring exhibition of Emirati 
artists in the United States. She has also exhibited at Art 
Dubai, Sikka Art Fair and at UAE-based galleries including 
The Third Line, where she showed her work in 2006.

The work

Shamma Al Amri’s work provokes many questions. Three, 
inquisitive, preparatory studies show the artist’s research 
for a performative work in which she preformed as a 
shadow exploring the concept of the “other” by physically 
embodying the shadow of her western counterparts during 
her studies in London.

She explains this philosophical and aesthetic preoccupation: 
“From Plato’s cave to  Cartesian thought, the shadow has 
always been an emblematic gesture at essence and 
representation. As such, the first pictorial image was not 
a result of the direct observation of the human body a 
capturing of its projection. This contorted emblem, seeing 
without seeing, looking without directly looking is a mythic 
way of approaching the world and suggests a means of 
understanding through transference. Myths of origin and 
knowledge unfolding through an examination of absence, 
the dark spot.

Western philosophy and psychology discusses the concept 
of the “self” being best approached through an encounter 
with the “other”. The “other” becomes an embodiment of 
the shadow to be investigated whilst still lingering in the 
periphery of representation.

The mimetic faculty of imitation, do–as–if, miming, replication 
and magic all inform this discourse.

In this work, I explore the hierarchy of knowledge and the 
politics of representation. Shedding light on history and 
context through the method of doubt, binaries, opaqueness 
and modes of transparencies. Does tracing the trace bring 
us closer to the essence of truth or is it truth merely a 
ficticious shadow?”

Shamma Al Amri
Dubai, 1985
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Afra Al Dhaheri. In absence we forgot. From the series Attempts: to retain, 2016.
Cement on fabric, 152 × 114 cm.

Courtesy of the artist.
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The artist

Afra Al Dhaheri uses a wide range of media, including 
drawing, painting, sculpture and installation, photography 
and printmaking. Her heavily process driven practice is 
forged through these material explorations, underpinned 
by conceptual and poetic cogitation. Al Dhaheri’s work is 
rooted in her experiences growing up in Abu Dhabi and 
the wider UAE – a place of recent and rapid change, where 
deconstruction, reconfiguration and development are 
always present on your immediate periphery, a footstep 
beyond your home threshold.

Al Dhaheri has exhibited internationally and has been an 
integral part of exhibition programmes in the UAE. She was 
shown as part of ‘Emirati Expressions’ (2011 and 2015) and 
worked as an intern at the Guggenheim Museum New York 
and the Venice Biennale in 2011. It was this exposure to a 
diversity of creative practices and milieus that led the artist 
to develop a pop-up art collective project across alternative 
spaces called ARTwec. In 2014, Al Dhaheri graduated from 
The Salama bint Hamdan Emerging Artists Fellowship, in 
partnership with the Rhode Island School of Design, going 
on to study a painting MFA in 2015, also at RISD. Her first 
Solo show was hosted by T+H Gallery, Boston.

The work

Al Dhaheri uses her preoccupation with our contemporary 
experience of time as a mode through which to explore 
the changes reconfiguring her own community in both 
subtle and seismic ways. In particular, her work is marked 
by a conscious enactment of loss as she captures a state 
of ephemeral memory. Subtle repeated signifiers nod to 
residues left behind, of an old way of life that perhaps only 
now exists within the culture’s collective memory. She looks 
to experiences once lived and shared through sustained 
oral narratives, documented through writing, analogue 
photography, or drawings, witnessing them trammelled 
into new intangible terrains as they become digital and 
immediate snapshots. Taken quickly, prolifically, without 
prolonged regard for the moment itself, they condense 
memory to split seconds. No longer embedded through 
their cherished expression and application within collective 
narratives or histories, existing only as digital ephemera, Al 
Dhaheri at once questions the effects of this fast pace on her 
immediate community – mentally, emotionally, physically – 
whilst crystallising these extractions or effects through her 
work.

The installation is composed of many layers and elements, 
images, repeated and reimagined through various media. 
Fragments find new contexts in lightly etched and paired 
down palettes, where stroke lines are seemingly moments 
from being blown away.

“I come from a place where life rapidly evolved into a fast pace 
of constant change and development. I grew up surrounded 
by construction materials opposed by the simplicity of our 
life and heritage – having to frequently move homes and 
schools, often as a result of the city’s expansion.” In the 
studio, Al Dhaheri is constantly challenging the mediums 
she explores, to draw out notions of time and adaptation, 
rigour and fragility. With each experiment, there is a new 
phase, each new phenomenon or actualisation plucked 
from her unique vocabulary of references – repetition acts 
as a method for prolonging time as much as a tool through 
which to truly experience or realise each stage of a work. 
The more a work is recreated across mediums, the more its 
concepts are embedded. For the artist, this process acts as 
a way to re-sensitise, to slow down the act of experiencing 
and truly engage.

Afra Al Dhaheri
Abu Dhabi, 1988
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Shaikha Al Mazrou. Balance I, 2018.
Ceramic and metal, 150 × 140 × 50 cm.

An Abu Dhabi Festival 2018 Commission. Courtesy of the artist. 
Part of The ADMAF Art Collection © ADMAF.
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The artist

Shaikha Al Mazrou’s sculptural experimentations and 
investigations are expressions of materiality – articulations 
of tension, the interplay between form and content, as 
well as an intuitive, keenly felt understanding of materials 
and their physical properties. She combines and evolves 
ideas from contemporary artistic movements similarly pre-
occupied with formal and material elements – from colour 
theory to geometric abstraction. Deeply studied, her works 
resonate richly with the history of sculpture, abstraction and 
contemporary art, while always keeping a tight conceptual 
and physical focus on the formal considerations manifested 
in her investigative practice.

Composed of simple gestures, each work is poised at a 
point of harmony, or else caught in a precarious moment 
of tension. Her sculptural forms are refined distillations of 
relentless experimentation, a playful yet rigorous testing that 
embraces material essence and conceptual compression, 
formal representation and abstract articulation.

She gained her Bachelor’s from the University of Sharjah 
before going on to receive her Master’s from Chelsea College 
of Fine Art, University of the Arts, London. She has taken 
part in residency programmes at the Delfina Foundation 
in London in collaboration with Tashkeel and in Bastakiya, 
Dubai with Dubai Culture and Arts Authority. In 2014, Al 
Mazrou was one of five international artists commissioned 
by the Arab Fund for Arts and Culture to produce a public 
artwork at the Jalila Cultural Centre for Children in Dubai as 
part of ‘Make Art Possible’.

Al Mazrou teaches at the University of Sharjah as a sculpture 
lecturer and is represented by Lawrie Shabibi, Dubai.

The work

The silent yet imposing sculpture exhibits some kind of 
impossibly awkward balance with a large terracotta-coloured 
orb pulling, fruitlessly against a rope. Minimal colour and 
form consider the inertia of these spheres seemingly about 
to break free from the steel rope.

Borrowing formally from minimalism and intellectually from 
Conceptual art, Al Mazrou’s work arises from the ongoing 
discourse around materiality in art. Based on simple gestures, 
her works call attention to the physical representation of 
tension, weight and physical space.

This series materialises the idea of uncertainty, doubt and 
instability through a playful yet highly formal exploration of 
her material’s physical properties.

The manipulation of material plays with visual assumptions 
and evokes physical immediacy rather than any theoretical 
background. The use of minimal aesthetics and abstract 
geometry challenges certain ideas of display. Often process-
led, her practice values the interrogation of repetitions.

Shaikha Al Mazrou
Dubai, 1988

FINAL ENGLISH_MACBA-from_barcelona_to_abu_dhabi.indd   177 1/18/18   7:21 PM



178 Form From Barcelona to Abu Dhabi 

Mohammed Ahmed Ibrahim. Symbols, 2008. 
Indian ink on paper, 115 × 115 cm.

Courtesy of Barjeel Art Foundation.

Mohammed Ahmed Ibrahim. Untitled, 2011.
Acrylic on paper, 114 × 114 cm.

Courtesy of Cuadro Gallery. Part of the ADMAF Art Collection © ADMAF. 
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The artist

Mohammed Ahmed Ibrahim’s works are conceptually 
embedded and physically derived from Khorfakkan. His 
pioneering practice is informed by a background in 
psychology, a subject he coupled to art since a chance 
childhood discovery of a scrap of newspaper noting the 
psychological significance of Picasso’s ‘Guernica’. For 
over 25 years, he has followed his instincts, starting in oils, 
progressing to sculpture and land art. His relationship to his 
dramatic home landscape, nestled between the mountains 
and ocean, is an intimate, inner dialogue he articulates 
through raw materials.

While deeply rooted in the essence of the land, his seminal 
works are often playful manipulations of physical reality. A 
photograph depicts a vast hole carved into a mountain, 
revealing the sun. He counters this physical impossibility with 
‘Stones Wrapped in Copper’ (2007), a diligent amassing of 
material from the same mountain in a volume approximate 
to the void. ‘Fresh and Salt’ (2015) elides the impossible 
distance between Khor Fakkan and the Caspian Sea, binding 
salt and fresh water stones from each place together. ‘Land 
Shift’ (2015) exchanged a piece of land from Oman with 
another from Dubai, conflating borders, value and money.

In 2016, he was commissioned as part of the Abu Dhabi 
Festival exhibition ‘Portrait of a Nation’, which travelled 
to Berlin in 2017. In 2018, a solo exhibition of his work will 
be presented at Sharjah Art Foundation. His works have 
been exhibited extensively and are housed in significant 
international collections.

The work 

Mohammed Ahmed Ibrahim sees art as a process that 
channels ideas, giving shape to pre-existent energies and 
concepts. He says, “mostly, I believe an artist doesn’t create 
but is here to sort through, to show, to point out what 
already exists, to put something into form and, sometimes, 
to reformulate things”. 

In most of his works, the artist relies on random and irregular 
repetition. Each work being governed by a randomness that, 
though it seems to almost cohere into a specific pattern, the 
symbols themselves like a primordial sign system, ultimately 
resists any ordained order. Though inscrutable, the repeated 
forms and movements, suggest complex codified ideas. 
Co-curator Nasser Abdullah explains: “this is the world of 
internal or unconscious thinking that Mohammed Ahmed 
Ibrahim swims in – access to this intellectual space creates a 
different level of perception of art and life as a whole”.

Mohammed Ahmed Ibrahim
Khorfakkan, 1962
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Mattar Bin Lahej. Rhapsody of Culture, 2013.
Stainless steel, 300 × 200 × 200 cm.

An Abu Dhabi Festival Commission 2013. Courtesy of the artist. This work is part of The ADMAF Art Collection. 
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The artist

Mattar Bin Lahej is among the second generation of 
Emirati arts practitioners. He is a self-taught artist, sculptor 
and photographer. An important aspect in Lahej’s art 
is movement; this is seen across his practice, from his 
large-scale oil and acrylic paintings with unique signature 
brushstrokes, to his equally powerful sculptures that capture 
split-second movement, especially that of horses. Lahej 
has also successfully explored traditional styles of painting, 
mixing deep, warm and vivid colours with calligraphy.

As an artist, he is well aware of his role in society, and is 
increasingly concerned with addressing social issues. In 
addition to running his own gallery, Marsam Mattar, Lahej 
nurtures young talent through an annual summer camp 
for children. He also runs workshops across the UAE and 
curates exhibitions independently.

He has participated in exhibitions in the UAE, Germany, 
Morocco, Kuwait, Turkey and the USA. His works can be 
found in private collections throughout the region and 
have been featured in Bonhams auctions. As Director of the 
Cultural Committee of The Architectural Heritage Society, 
Lahej has supervised arts workshops and exhibitions 
throughout the UAE, both as a curator and an artist. He is 
the CEO of Al Jalila Cultural Center for Children, Dubai.

The work

Commissioned for the 2013 Abu Dhabi Festival, ‘Rhapsody 
of Culture’ brings together contrasts, harmonising them in 
a single elegant form. A suspended pearl within enveloping 
folds culminates in a long, thin shaft of stainless steel 
ascending three metres towards the sky. Resembling an oud, 
the rhapsody is both an expression of ecstasy and alludes 
to the musical term, meaning a free form, emotional and 
exuberant composition in an extended movement. A work 
of harmony, form and expression, each sphere creates 
multidimensional reflections. Describing the installation, the 
artist says, “the work expresses the mix between technology 
and art, giving rise to a new phenomenon that is a blend of 
both. I have tried to express the interaction between these 
two elements, also known as the rhapsody of culture, the 
beautiful interconnected spirit of literature, music, theatre 
and poetry. These different types of culture, shared and 
enjoyed by people of diverse backgrounds, move them 
to a shared spiritual state, beyond the pressures and 
complications of life. The streamlined shape of the form, 
introducing an asymmetry, creates unusual reflections as 
the viewer sees themselves in overlapping circles. The work 
creates a series of prismatic, reflected universes that are 
personal to each individual”. 

Mattar Bin Lahej
Dubai, 1968
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Nasir Nasrallah. The Useless Machines, 2012.
Wooden boxes and mixed media, 30 × 30 × 30 cm each.

Courtesy of the artist . Part of The ADMAF Art Collection © ADMAF.
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The artist

For Nasir Nasrallah , making art is about experimenting with 
and synthesising materials, be they physical objects, ideas 
or theorems. His work is a highly personal response to his 
environment – the people and places he comes across. 
Each work is the direct result of his thoughts and feelings 
and his desire to communicate his inner life to the viewer. 
Nasrallah is driven by the desire to test new concepts and 
methodologies and to utilise them where they can enrich 
his artwork. He is stimulated by the physical objects he 
collects and feels drawn to use in his work, such as toys, 
small consumer items, buttons, paper, wood and pieces of 
hardware.

He holds a B.Eng in Telecommunication Engineering from 
Khalifa University in Sharjah. While studying, he took art 
courses at the Emirates Fine Arts Society and he participated 
in exhibitions inside and outside the UAE, including the 
Annual Exhibition of the Emirates Fine Art Society and the 
Cairo Biennial in 2006. Nasrallah currently holds the position 
of Vice President of the Emirates Fine Art Society and is an 
Ambassador for The UAE Board of Books for Young People 
(UAEBBY). He had two solo exhibitions in 2009 and 2011, 
and he won the First Prize award at the Emirates Fine Art 
Society’s 30th Annual Exhibition in 2012. He also participated 
in Sharjah Biennial 11 and Art Dubai in 2013.

The work

These two sculptures are inspired by the vast proliferation of 
machines that have been imagined and manufactured in the 
history of mankind. Each work is also shaped by materiality, 
being informed and formed by the shape, texture and 
colour of the found objects that are incorporated into them. 
These objects are collected from diverse places and each 
were, once, imbued with a function of their own, including 
electrical elements, such as switches, buttons, wires and 
light bulbs, alongside objects that would ordinarily be found 
in a sewing kit or stationary drawer. Stripped of their context, 
they accumulate to realise a machine that appears highly 
functional, without aesthetic intent, yet which are, in effect, 
purposeless.

Observing that we are surrounded by diverse machines, 
Nasrallah is fascinated by those which work efficiently but 
without any real benefit. Each looks perfect, their advanced 
features a pretence to the apparently essential role they play 
in our lives. In fact, on closer inspection, they are revealed to 
be useless, things we could easily live without.

In this series, the sculptures all seem to have a function, yet 
they effectively do nothing. Rather, they invite the audience 
to imagine the story behind the objects fixed on the wooden 
cubes. Why are they here? What is the link between them? 
And how would they work if the machines were active?

Nasir Nasrallah
Sharjah, 1984

FINAL ENGLISH_MACBA-from_barcelona_to_abu_dhabi.indd   183 1/18/18   7:21 PM



184 Form From Barcelona to Abu Dhabi 

Hassan Sharif. Coir & Cotton Rope, 1986. 
Coir and cotton rope, variable dimensions. 

Courtesy of Guggenheim Abu Dhabi. 

Hassan Sharif. Coir, 1995.
(Weaved) coir, variable dimensions.

Courtesy of Guggenheim Abu Dhabi.
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The artist

Hassan Sharif made a vital contribution to Conceptual art 
and experimental practice in the Middle East through 40 
years of performances, installations, drawing, painting 
and assemblage. In his early artistic maturation, Sharif 
rejected calligraphic abstraction, which was becoming 
the predominant art discourse in the region during the 
seventies. Instead, he pursued a pointedly contemporary 
art vocabulary, drawing on the non-elitism of Fluxus and the 
potential in British Constructionism’s systemic processes of 
making.

Sharif graduated from The Byam Shaw School of Art, 
London, in 1984 and returned to the UAE shortly after. He 
set about staging interventions and the first exhibitions 
of contemporary art in Sharjah as well as translating art 
historical texts and manifestos into Arabic, so as to provoke 
a local audience into engaging with contemporary art 
discourse.

In addition to his own practice, Sharif encouraged and 
supported several generations of artists in the Emirates. 
He was a founding member of the Emirates Fine Arts 
Society (founded 1980) and of the Art Atelier in the Youth 
Theatre and Arts, Dubai. In 2007, he was one of four artists 
to establish The Flying House, a Dubai institution for the 
promotion of contemporary Emirati artists.

The work

From the late seventies to the early eighties, Sharif used 
performance-based gestures to explore abstract concepts 
related to language, the body, movement and space. 
His site-specific interventions and his reinterpretation of 
commonplace actions simultaneously allied him to the 
Arabian Gulf region and to international art movements of 
the sixties and seventies, such as British Constructivism 
and Fluxus, that advocated for a socially engaged art 
practice. Sharif’s oeuvre encompassed four interrelated 
bodies of work: ‘Experiments’ (1979–85); ‘Semi-Systems’ 
(1979–85, 2005–16); ‘Performances’ (1981–84); and ‘Objects’ 
(1982–2016). These two pieces, which are part of a group of 
sixty-three artworks by Sharif in the Guggenheim Abu Dhabi 
collection, belong to the ‘Objects’ series, which is composed 
of ready-made and often industrially fabricated materials 
such as coir, fabric, wire, papier-mâché, plastic bags and 
cardboard, which Sharif wove, wound, and knotted into 
three-dimensional forms. In the process of creation, he 
intentionally withdrew all symbolism from them, noting “in 
order to make it an object of art, I have to cancel its function”.

– Excerpt from the Guggenheim Abu Dhabi exhibition label 
for The Creative Act: Performance, Process, Presence, 
Manarat Al Saadiyat, Abu Dhabi, March 7–July 29, 2017.

Hassan Sharif
Dubai, 1951–2016
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Anthony McCall 
St. Paul’s Cray, London, 
1946

Epilogue

The artist

Anthony McCall was among the first artists to combine 
different disciplines such as film, sculpture and drawing. He 
began by carrying out performances in open spaces using 
only basic elements (fire, for example), but in the seventies 
he became one of the key figures in the avant-garde 
movement led by the London Film-Makers’ co-op. When he 
moved to New York in 1973 he began to make what he 
called his “solid light films”, cutting-edge works that 
explored the nature of light and the properties of film. 
These now-classic film installations are still projected in 
galleries and museums in Europe and the United States. 
McCall’s work can be found in the Tate Gallery in London, 
the New York MoMA, the Centre Pompidou in Paris and the 
Whitney Museum of American Art in New York.

Anthony McCall. Line Describing a Cone, 1973.

16 mm film, b/w, silent, 31 min and smoke, variable dimensions. MACBA 

Collection, MACBA Foundation. © Anthony McCall, 2018. Photograph: Tony Coll.
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The work

In the late sixties, a number of renowned artists trained in 
sculpture, including Robert Morris, Richard Serra and 
Robert Smithson, began working with films. Their interests 
coincided with those of certain filmmakers focussing on the 
formal processes of cinema. One of the pioneering works 
in this new avant-garde scene was Anthony McCall’s Line 
Describing a Cone, which was projected for the first time at 
Fylkingen (Stockholm) on 30 August 1973. Although it was 
initially screened in independent film contexts, it soon 
began to be shown at art museums and ended up 
becoming one of the key works of the artistic movement 
that opened up the visual arts towards cinema.

‘Line Describing a Cone’ challenges all the conventions of 
cinema. It begins with a white point on a black background, 
which grows over a period of half an hour until it eventually 
becomes a circle. Meanwhile, the beam of light between 
the screen and the projector gradually becomes visible as 
a sculptural cone shape. Viewers do not have a single point 
to look at. There are no seats, and as such, depending on 
where they position themselves between the screen and 
the projection, the perspective of the beam of light 
changes. 
McCall recently returned to his works with light installations 
from the seventies, reworking them with digital media. 
Specifically, in 2010 the artist made a new digital version 
of the 16 mm ‘Line Describing a Cone’, now entitled ‘Line 
Describing a Cone 2.0’, which was screened at the Tate 
Modern in London that same year.

FINAL ENGLISH_MACBA-from_barcelona_to_abu_dhabi.indd   187 1/18/18   7:21 PM



MACBA-from_barcelona_to_abu_dhabi-17_Jan-Arabic.indd   1 1/18/18   6:34 PM



  2

MACBA-from_barcelona_to_abu_dhabi-17_Jan-Arabic.indd   2 1/18/18   6:34 PM



3

من برشلونة إلى أبوظبي:
أعمال فنية من متحف برشلونة للفن المعاصر في حوار مع الفنّ الإماراتي
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كلمة راعي مهرجان أبوظبي

يرفع مهرجان أبوظبي في دورته الخامسة عشرة، شعار “عام زايد”، احتفاءً بمئوية الوالد المؤسس المغفور له 
بإذن الله الشيخ زايد بن سلطان آل نهيان، طيب الله ثراه، متمثلاً قيم التسامح والحوار والانفتاح التي أعلاها، 
رحمه الله، ورؤيته في الانفتاح على العالم، والاستثمار في بناء الإنسان، والأمل بالمستقبل، والعمل في خدمة 

الوطن واستدامة نهضته.

العربية  الإمارات  دولة  الراسخ في جعل  ودوره  الله،  رحمه  زايد،  الشيخ  وأثر  إرث  إبراز  المهرجان على  ويعمل 
واللغة  والدين  الثقافة  عن  النظر  بغض  الإنساني  والتلاقي  التنوير،  بروح  للتسامح  عالمية  منصةً  المتحدة 
الآخر  يرى  ثراه  الله  طيب  كان  فقد  والاقتصادي.  الاجتماعي  والوضع  والعمر  والجنس  والعرق  والجنسية 
المجتمعي  الرخاء والسلام  الرؤية تحقق  والتقدير، وبهذه  والتعاطف  الاحترام  له  الإنسانية، يحق  شريكاً في 
وتعايش الثقافات المختلفة في دولة الإمارات العربية المتحدة، وبوحيها ينفتح مهرجان أبوظبي على العالم 

وفنانيه ومبدعيه.

الرشيدة  القيادة  لتوجيهات  ترجمةً  الثقافي  والتعاون  الثقافية  بالتنمية  القوي  الالتزام  بحتمية  نؤمن  إننا 
لصاحب السمو الوالد الشيخ خليفة بن زايد آل نهيان، رئيس الدولة، حفظه الله ورعاه . وكذلك نستلهم رؤية 
صاحب السمو الشيخ محمد بن زايد آل نهيان، ولي عهد أبوظبي، نائب القائد الأعلى للقوات المسلحة، في أنّ 
التنمية الثقافية والتعاون الثقافي يعززان السلام العالمي، ويغذيان الفهم والتقدير بين مختلف المجتمعات، 

وأن التعاون الثقافي بين الأمم يظل الرمز الأكثر إشراقاً للحضارة الإنسانية.

على مدى الخمسة عشرة عاماً الماضية، عزز مهرجان أبوظبي رؤية الوالد الشيخ زايد من خلال الترحيب بكبار 
الفنانين والموسيقيين العالميين، وقد عكس تنوعهم تنوّع الثقافات المتجانسة في المجتمع الإماراتي، كما 
المهرجان شعبنا ومجتمعنا، وخاصة  ألهم  وقد  عالمياً،  المقدّر  المحترف  والفن  والإبداع  الجمال  أداؤهم  أبرز 
الشباب الذين هم مستقبلنا، وأسهم مهرجان أبوظبي في تعزيز معرفتنا وتعميق فهمنا من خلال الاحتكاك 

بالفنانين المبدعين والاطلاع على تجاربهم، كما رسّخ مكانة ودور شبابنا في العالم.

هذا وقد أسهم مهرجان أبوظبي في سعي مجتمعنا الإماراتي إلى الاستفادة في توسيع آفاق ونطاق توقعاتنا، 
وتحفيز فضولنا، وتعميق فهمنا، وزيادة احترامنا للآخرين، والتزامنا بقيمنا وتقاليدنا، بالإضافة إلى زيادة وعينا 
أصبحوا مواطنين  فإنهم  أسعد شعب،  الإمارات  وبنات  أبناء  فيه  أصبح  الذي  الوقت  بالعالم. وفي  واهتمامنا 
عالميين أيضاً. وأنا أشعر أن معظم المقيمين كذلك الذين يعيشون ويعملون هنا، وبالتوازي مع انتمائهم إلى 

ثقافاتهم الخاصة، فإنهم يحملون قيم الولاء والانتماء للثقافة العالمية التي يعيشون في كنفها على أرضنا.

في  البارزة  الأدوار  ومن  لولادته،  المئوية  الذكرى  تمُيّزُ  زايد  الشيخ  الوالد  للمؤسس  الاستثنائية  الرؤية  إن 
الحفاظ على تلك الرؤية، الجهود المقدّرة للسيدة هدى الخميس - كانو، مؤسس مجموعة أبوظبي للثقافة 
على  عاملةً  ببراعة،  ووجهّته  بمهارة  أسسته  الذي  أبوظبي  مهرجان  نجاح  أجل  من  كلل  بلا  وعملها  والفنون، 
دافعاً  سيظل  الثقافي  الوعي  هذا  مثل  وإنّ  الإمــارات،  في  والفنون  الثقافة  بدور  المجتمعي  بالوعي  الارتقاء 
للازدهار بفضل الفنانين والموسيقيين المشاركين في فعاليات المهرجان، وهم يقدمون لنا الجمال والإبداع 

والفن المتمكن الذي تجود به الثقافات في كل زمان ومكان.

 معالي الشيخ نهيان مبارك الٓ نهيان
وزير التسامح
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للمتحف  دعمها  من  عاماً  ثلاثين  المعاصر” على مدى  للفن  برشلونة  “متحف  لمؤسسة  الرئيسي  الهدف  كان 
المجتمع،  لتنمية  بالثقافة كوسيلة  وتؤمن مؤسستنا  التعبير عن حاضرنا.  يمكنه  فني معاصر  إرث  بناء  هو 
لقد  والأمــان.  والتفاهم  التسامح  يسوده  مجتمع  بناء  على  الأقدر  هم  الواسعة  المعرفة  ذوو  فالمواطنون 
استطاع المتحف تأسيس إحدى أفضل المجموعات الفنية المعاصرة في أوروبا. وتشمل مجموعة مقتنيات 
التي  الفنية المختلفة  يعبر عن الحركات  المتحف أكثر من ستة آلاف عمل فني، وهي تشكل مزيجاً متنوعاً 
مقتنيات  قائمة  تشتمل  وبالمثل،  الفنية.  الأنماط  من  واسع  طيف  ضمن  العالمية  إلى  المحلية  من  انتقلت 
والرقص  والأدب  والتصميم  العمارة  ذلك  في  بما  والموضوعات،  التخصصات  من  غني  مزيج  على  المتحف 

والمسرح وغيرها. 

الفني على اهتمام  المدن الأوروبية، وينطوي في سياقه  المعاصر” في إحدى أهمّ  يقع “متحف برشلونة للفن 
خاص بالنتاج المعاصر لبلدان جنوب المتوسط والشرق الأوسط. ويؤسس معرض “من برشلونة إلى أبوظبي” 
الضوء على  وبذلك يسلط  الأوسط،  الشرق  وأخرى من  الفنية  أعمالٍ من مجموعة مقتنياتنا  بين  بناّء  لحوارٍ 

الثراء الفكري الذي يتمخض عن مثل هذا التعاون بين الثقافتين.

إبراهيم  هدى  سعادة  المناسبة  بهذه  وأشكر  العام،  هذا  أبوظبي  مهرجان  في  نشارك  أن  لنا  كبير  لشرف  إنه 
المؤسسة في تنظيم مثل  نثمن عالياً جهود  للثقافة والفنون”. ونحن  أبوظبي  الخميس، مؤسس “مجموعة 

هذا المعرض الفني الراقي، والمساعدة على تقديم الموسيقى والفنون إلى شرائح أوسع من الجمهور.     

آينوا غرانديس
رئيس “متحف برشلونة للفن المعاصر”

 

كلمة رئيس مؤسسة “متحف برشلونة للفنّ المعاصر“
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فعلى  العشرين.  القرن  الطليعي خلال  الفن  تطوير  برشلونة في  لعبته  الذي  الدور  أهمية  أحد  على  يخفى  لا 
 ”391“ أول عدد من مجلة   1916 عام  بيكابيا  فرانسيس  منه  نشر  الذي  المكان  برشلونة  كانت  المثال،  سبيل 
المؤثرة التي منحت الحركة الدادائية الناشئة صوتاً، وكذلك حيث ألفّ آرنولد شونبرغ أوبرا “موسى وهارون” 
الرائدة  المدن  بين  2004، حفرت برشلونة اسمها  للثقافات” عام  العالمي  “المنتدى  1932. وعقب تنظيم  عام 
التي تدعم الحوار بين مختلف الثقافات، ويعُتبر “متحف برشلونة للفن المعاصر” شاهداً على شغف برشلونة 
العالم  من  فنانين  على  الضوء  بتسليط  المتحف  اهتمام  أن  كما  الفنية،  التوجهات  أحدث  دعم  تجاه  الأزلي 

العربي وأميركا الجنوبية، يشكل مثالاً واضحاً على سعيها الدؤوب للتفاعل مع مختلف الثقافات. 

له في  رئيسي  أول معرض  أبوظبي لإقامة  إمارة  المعاصر”  للفن  برشلونة  “متحف  أن يختار  وليس مستغرباً 
منارة  تعتبر  كما  العالمي،  الثقافي  المشهد  في  متميزة  مكانة  حجز  الإمــارة  هذه  تواصل  إذ  العربي،  العالم 
يجمع  الثقافات.  بين  التواصل  جسور  ومد  الفنون  دعم  في  ــارات  الإم دولــة  لمساعي  تجسيداً  السعديات 
المعرض تحفاً فنية بارزة من مقتنيات “متحف برشلونة للفن المعاصر” الدائمة مع أعمال لـ 20 فناناً إماراتياً 
الإمارات من جهة،  إسبانيا ودولة  بين  الروابط وتعزيزها  بهدف إطلاق حوار من شأنه تجديد  معاصراً، وذلك 

وبين الغرب والعالم العربي من جهة أخرى. 

سعادة أنطونيو ألفاريث بارته
سفير المملكة الإسبانية لدى دولة الإمارات العربية المتحدة

كلمة سعادة سفير المملكة الإسبانية لدى دولة الإمارات العربية المتحدة
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كلمة المدير الفني لمهرجان أبوظبي

إنّ للفن القدرة العظيمة على بناء جسور التواصل الفكري والتقارب الوجداني، ففي مساحة الجمال تلتقي 
الأفكار وتبدع العقول، ويكون للذائقة الدور الأكبر في استشراف مسارات الخطاب الحضاري بين الأنا والآخر، 
بل علاقات الدول في ما بينها، وصولاً إلى ترسيخ وحدة أنماط التعبير الثقافي الإبداعي والفني العابرة للحدود، 

الأنماط التي تعُلي القيم الإنسانية، وتحمل رسالة التسامح والتنوير والانفتاح.

بالحياة والأمل، فقد عملنا طوال  ولأننا نؤمن بأنّ المستقبل ترسم ملامحه الثقافة، وتجعله الفنون نابضاً 
22 عاماً على ترسيخ دور الفنون مجتمعياً، لإدراكنا أننا بالفنون وإمكانات التعبير الثقافي الخلاق، نستكشف 

الآفاق الإبداعية ونفتح الأبواب المغلقة أمام الفكر الإنساني الحر.

وانسجاماً مع ما تمثّله النهضة الثقافية الإماراتية، الحاضرة في افتتاح اللوفر في أبوظبي وقريباً متحف زايد 
برشلونة  “من  2018، معرض  أبوظبي  لفعاليات مهرجان  المصاحب  التشكيلي  المعرض  تنظيم  يأتي  الوطني، 
المعاصر”،  للفن  برشلونة  “متحف  من  عاماً،   90 مدى  على  فناناً   70 من  أكثر  أعمال  متضمناً  أبوظبي”  إلى 
التزامنا  ليترجم  إماراتياً،  فناناً   20 بأعمال  ممثلاً  الإماراتي،  الفن  مع  حوار  في  العربي،  العالم  في  الأولى  للمرة 
إثراء الرؤية الثقافية لأبوظبي، وعملنا على تحفيز الإبداع المحلي مقروناً بالعالمية، عبر الحوار بين الثقافات، 
وتبادل الخبرات والمعارف، في لقاء تكمن أهمية انعقاده في كونه جسر وصل بين ثقافاتنا وتجاربنا والعالم، 

ومساحة خلق فني بأدوات التعبير والتشكيل، بما يعكسه من أصالةٍ وعراقة، وحداثةٍ ومعاصرة معاً.

أرحبّ بكم في رحاب الفن التي تتسع للإنسانية والكون؟، وفي آفاق الإبداع الذي تشرق شمسه من مساحات 
الخيال والجمال.

سعادة هدى إبراهيم الخميس
المدير الفني لمهرجان أبوظبي

مؤسس مجموعة أبوظبي للثقافة والفنون
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نبذة عن “متحف برشلونة للفن المعاصر“

في  الجمهور  أمام  أبوابه  برشلونة،  قلب  في  رافال  حي  في  يقع  والذي  المعاصر”،  للفن  برشلونة  “متحف  فتح 
نوفمبر 1995 ضمن مبنى من تصميم المهندس المعماري ريتشارد ماير، وكان افتتاحه تتويجاً لحلم إنشاء 
مؤسسة كبرى للفن المعاصر في المدينة. وبعد أكثر من 20 عاماً على تأسيسه، أصبح “متحف برشلونة للفن 
المعاصر” مرجعاً عالمياً مرموقاً مع امتلاكه مجموعة مقتنيات تضم نحو 6 آلاف عمل فني تعتبر من أروع 
وتشمل  العالم،  متاحف  أشهر  من  عدد  في  المعارض  عشرات  المتحف  نظم  أوروبــا.  في  الفنية  المجموعات 
أنشطته أيضاً برامج عامة وتعليمية مكثفة، ودائرة للمطبوعات تنتج الكتيبات الترويجية والمقالات النقدية، 

بالإضافة إلى حضوره المبتكر عبر منصات الإعلام الرقمية.  

ومن خلال تشجيع التفكير النقدي كنقطة انطلاق لاكتساب المعرفة، يعُنى “متحف برشلونة للفن المعاصر” 
الإرادة  امتلاك  على  وحثّه  الفني،  المشهد  في  الجمهور  إشراك  بهدف  ونشره  وإنتاجه  الحديث  الفنّ  بدراسة 
الخصائص  أهم  بين  ومن  إيجابية،  اجتماعية  تحولات  وإحداث  العامة  الحياة  نطاق  صياغة  لإعادة  الفاعلة 
للمؤسسات  المنطقية  الآليات  لتحري  المعاصر”، هي سعيه  للفن  برشلونة  “متحف  تفرد  التي ساهمت في 
الفنية ودور المتاحف العامة في إثراء تنوع الثقافة المعاصرة اليوم، كما يسعى المتحف أيضاً إلى إرساء رؤية 
إلى لحظات صغيرة والإضاءة على حياة أشخاص  الانتباه  لفت  الفن من خلال  تاريخ  للهيمنة على  مناهضة 
لم يحظوا بالكثير من الاهتمام في التاريخ التقليدي، وبذلك يظهر المتحف إمكانية الإعلان عن سرد منطقي 

خطي مقبول عالمياً للمشهد الفني بدلاً من البحث عن إنشاء ذاكرة مشتركة.           
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منارة السعديات هي منصة ومساحة للفنون والأنشطة الثقافية والفعاليات المجتمعية في أبوظبي، حيث 
يلتقي الجميع معاً لمشاركة الأفكار والتأمل وإبداع مختلف أنواع التعبير الفني.

للتواصل  المجتمع  أفراد  بالسعديات، وهي وجهة مثالية لكافة  الثقافية  المنطقة  السعديات في  تقع منارة 
والاسترخاء والاستلهام واستكشاف مجموعة متنوعة من الأساليب الفنية.

بأشهى  والتمتع  الأفكار  لتبادل  مساحة  على  الحصول  في  أو  فني،  معرض  مشاهدة  في  ترغب  أكنْتَ  ســواءً 
الأطباق، المشاركة في جلسة حوارية أو مشاهدة فيلم، إذاً، منارة السعديات هي وجهتك.

روح  وتدعم  المبتكرة،  الفنية  المشاريع  تشجع  كما  أبوظبي،  في  والإبــداع  بالتنوع  السعديات  منارة  تحتفي 
المبادرة والمشاريع التي يطورها المجتمع المحلي.

من  جــزءاً  ليصبحوا  الــزوار  أمام  رحبة  آفاقاً  تفتح  ديناميكية  منصة  توفير  إلى  السعديات  منارة  تهدف  كما 
تجربة ثقافية ضمن برنامج عام متنوع يشمل معارض لأعمال فنانين عالميين وإماراتيين ومناسبات خاصة 

وفعاليات فنية وحلقات نقاش وورش عمل وأنشطة تعليمية.

نبذة عن منارة السعديات
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نبذة عن مجموعة أبوظبي للثقافة والفنون

تأسست مجموعة أبوظبي للثقافة والفنون في عام 1996، وهي بذلك تعد إحدى أقدم المؤسسات الثقافية 
غير الربحية في منطقة الخليج العربي. وتعنى المجموعة بدعم مسيرة المعرفة والتنمية والثقافة والإبداع، 
وقد نجحت على مدى السنوات الإحدى والعشرين الماضية بتطوير ممارسات وأعمال فنية جديدة، ورعاية 
عروض يتم إطلاقها للمرة الأولى في منطقة الشرق الأوسط، ودعم مسيرة العديد من الشباب الموهوبين على 
امتداد أنحاء الوطن العربي، بهدف تعميق الحوار العالمي بين الثقافات وتحفيز الاهتمام المتجدد بالجوانب 

الإبداعية في دولة الإمارات والعالم العربي بشكل عام.

العديد من  عبر  الإماراتي سنوياً  المجتمع  أفراد  من  ألفاً   40 أكثر من  اليوم  المجموعة  ويشترك في فعاليات 
البرامج الفنية والثقافية والتوعوية ومن خلال مهرجان أبوظبي، الذي يقام تحت رعاية معالي الشيخ نهيان 
مبارك آل نهيان، وزير التسامح. وتتسم برامج مجموعة أبوظبي للثقافة والفنون بالتنوع والابتكار من تعليم 
الحضاري، من خلال  الحوار الإنساني والتبادل  المعرفة وترسيخ قيم  الثقافي وتنمية  الوعي  الفنون وتحفيز 
شراكاتها الاستراتيجية مع كبريات المؤسسات الثقافية المحلية والدولية، كما تحرص المجموعة على رعاية 
الإبداع والارتقاء بأهمية الفنون في حياة المجتمعات والأفراد عبر مبادرات عديدة تشمل فنون الأداء والفنون 
وصقل  الإبــداع  وتحفيز  التقديرية  والجوائز  والإعــلام  الفنون  وتعليم  والمسرح  الأدبي  والإبــداع  التشكيلية 

المواهب، كما توُلي عناية خاصة بأثر الفنون في العلاج.

الفني  المشهد  وتعزيز  للفنانين،  المهنية  التنمية  في  المجموعة  تساهم  التشكيلية،  الفنون  صعيد  وعلى 
والمدارس  الفنية  والأعمال  والمعارض  الحصري  التكليف  وأعمال  والمِنحَ  الإصــدارات  خلال  من  الإماراتي 
خلال  ومن  الاجتماعية.  التحديات  معالجة  في  الفن  وتوظيف  وتنويره  المقبل  الجيل  لتحفيز  والجامعات 
التشكيلية  الفنون  المجموعة  توظف  وعالمياً،  محلياً  الإماراتية  الإبداعية  الممارسات  على  الضوء  تسليط 

لتعزيز دور الدولة في قطاع الفنون وضمان بناء مستقبل مشرق لمجتمعاتها وفنانيها.
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نبذة عن مهرجان أبوظبي

أبرز  بين  من  المهرجان  أصبح   ،2004 العام  انطلاقته في  ومنذ  والإبــداع.  للثقافة  كمركز  المتحدة  العربية  الإمارات  بدولة  تحتفي  فريدة  تجربة  أبوظبي  مهرجان  يعُدّ 
المهرجانات الفنية الاستثنائية في العالم العربي، و محطة مهمة في سلسلة المهرجانات الدولية، فهو يوحد الفنانين ويشُرك المواطنين والمقيمين وزوار الدولة في 
التي تجمعنا  المتينة  المشتركة والروابط  الإنسانية  الجمهور لاختبار تجارب فريدة تشهد على قيمنا  المهرجان  الهامة والقيّمة. في كل عام، يستقطب  التجربة  هذه 
سويةّ والتي تترسخ بشكل دائم عبر مسيرة متواصلة من الإبداع؛ مما يتيح للمهرجان استقطاب أبرز الطاقات الفنيّة والثقافيّة من مختلف أنحاء العالم، وتسليط 

الضوء عالمياً على أفضل ما تجود به الإمارة في هذا المضمار.

تحت شعار “عام زايد”، تنظم مجموعة أبوظبي للثقافة والفنون فعاليات الدورة الخامسة عشرة لمهرجان أبوظبي احتفاءً بمرور 100 عام على ميلاد الأب المؤسس 
لدولة الإمارات الشيخ زايد بن سلطان آل نهيان طيب الله ثراه. وبهذه المناسبة، يواصل المهرجان السير على خطى المغفور له عبر الارتقاء بمشهد الفنون والثقافة في 

البلاد، وبناء ثقافة التسامح والعيش المشترك، وتعزيز روح الريادة التي تتمتع بها دولة الإمارات، وتمكين رأسمالها البشري الذي يعتبر من أبرز أسباب قوتها. 

وعلى مدى أكثر من 10 سنوات، يؤكد مهرجان أبوظبي على أهمية مشاركة الشباب في رحلة استكشاف غنية اقتداءً بقول الأب المؤسس: “ستعيش الأجيال القادمة 
في عالم يختلف تماماً عن ذاك الذي اعتدنا عليه، لذا من الضروري أن نعدّ أنفسنا وأولادنا لذاك العالم الجديد”. وانطلاقاً من ذلك، يعزز مهرجان أبوظبي 2018 منصاته 
الشبابية بهدف دعم الرؤى الإبداعية لقادة المستقبل فيما يطورون مهاراتهم ويعالجون احتياجاتهم ويستكشفون مستقبلهم حتى يتمكنوا من المساهمة في تقدم 
على  وعائلاتهم  والشباب  الطلاب  من  العامة  جمهور  حفز  بغية  الأداء  وعروض  والفعاليات  والحفلات  المعارض  من  باقة شاملة  أخرى  مرة  المهرجان  ويقدم  البلاد. 
المشاركة والإلهام. يقدّم مهرجان أبوظبي 2018 طيفاً واسعاً من المعارض والأمسيات وعروض الأداء والفعاليات، وبالتوازي مع فعاليات البرنامج الرئيسي لمهرجان 
أبوظبي، التي يحييها كبار النجوم والفنانين العالميين، ننقل التجربة الإبداعية إلى المدارس والجامعات ومواقع تجمعات الجمهور حول الإمارات، لتكتمل بذلك عملية 

الإلهام والتكاتف المجتمعي والمشاركة الفعالة من الجميع.

لعب الفن التشكيلي دوراً هاماً خلال 22 عاماً من تاريخ مجموعة أبوظبي للثقافة والفنون كأداة تطوير في التعليم ووسيلة من وسائل تعزيز التكاتف المجتمعي، 
ومناسبة للاحتفال بعمق التعبير الفني. وقد قدّم المهرجان، منذ عام 2008 ، معارض تستكشف أعمال الفنانين التشكيليين الرواد في العالم العربي والشرق الأوسط، 
ومنهم على سبيل المثال لا الحصر: نجا مهداوي )تونس(، ضياء العزاّوي )العراق(، بارويز تانافولي )إيران(، آدم حنين )مصر(، رشيد القُريَشي )الجزائر(، حسن المسعود 
)العراق(. وفي دورته العاشرة عام 2013 ، قدّم مهرجان أبوظبي للمرة الأولى في العالم العربي معرض “25 عاماً من الإبداع العربي”، بالشراكة مع “معهد العالم العربي” 
بباريس. وفي عام 2014، قدم للمرة الأولى عالمياً المعرض الاستعادي لمنجز فنان الصوت الأمريكي بيل فونتانا، متضمناً عملين من وحي جماليات البيئة والعمران 
في إمارة أبوظبي. وفي عام 2015 قدّم معرضين، أوّلهما المعرض الأول لفوتوفست في العالم العربي “نظرة من الداخل: الفن العربي المعاصر )تصوير، فيديو، ووسائط 
متعددة(”، والثاني معرض “رؤى إماراتية” الذي سلطّ الضوء على أعمال فنية في مجال التصوير الفوتوغرافي، المعاصر والفيديو وفنون الوسائط المتعددة لاثني عشر 
فناناً إماراتياً. وفي عام 2016، تم تكليف 20 فناناً إماراتياً بأعمال فنية حصرية في معرض “إمارات الرؤى”، احتفاءً بالذكرى العشرين لتأسيس مجموعة أبوظبي للثقافة 
للفنون في  مرايا  مركز  والفنون” في  للثقافة  أبوظبي  لمجموعة  الخاصة  المقتنيات  فنية مختارة من  أعمال  والاتحاد:  “المكان  أقُيم معرض  ذاته  العام  والفنون، وفي 
التزامها بتقدير الفنون والتعريف بالتعبير الفني في الوطن العربي والعالم، والاحتفاء بمنجز  الشارقة، الذي سلطّ الضوء على الدور المميز الذي تلعبه المجموعة في 
ومشهد قطاع الفنون التشكيلية. وفي عام 2017، احتفت مجموعة أبوظبي للثقافة والفنون بمرور 20 عاماً على تأسيس هيئة البيئة – أبوظبي عبر تنظيم معرض 
أكبر  إحدى  الــرؤى” ضمن  “إمــارات  أيضاً، شارك معرض   2017 عام  وفي  تكليف حصري.  بأعمال  فنانين   10 تكليف  تم  وإبــداع”، حيث  خلقٌ  “الطبيعة:  بعنوان  مشترك 

التظاهرات الفنية في أوروبا “أسبوع فن برلين” لعرض أعمال أكثر من 50 فناناً إماراتياً للمرة الأولى في ألمانيا.

التكليف  وأعمال  الــزوار،  جولات  وتنظيم  بالمعرض،  خاص  كتاب  إصدار  إلى  بالإضافة  عام  كل  أبوظبي  مهرجان  لفعاليات  المصاحب  التشكيلي  الفن  معرض  ويأتي 
الحصري، ليشكل كل ذلك مجتمعاً عاملاً مهماً في تحفيز الحراك الفني والإبداعي الإماراتي.

www.abudhabifestival.ae :للمزيد من المعلومات، يرجى زيارة الموقع الإلكتروني

معرض “من برشلونة إلى أبوظبي” هو أحد فعاليات مهرجان أبوظبي 2018، ويعُرض في غاليري A، منارة السعديات، من 2 فبراير لغاية 17 مارس.
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الشريكان الاستراتيجيان

الشريك الرئيسي

الشركاء التعليميون والمجتمعيون

المساهمان

الداعم

الشريك الإعلامي موقع الفعاليات الرسمي شريك جائزة المهرجان
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حقوق النشر

صندوق بريد مجموعة أبوظبي للثقافة والفنون: 47488

أبوظبي، دولة الإمارات العربية المتحدة

هاتف: 97123336400+

www.admaf.org

القيمّون الفنيون على المعرض

القيّم الفني: فيران بارينبليت )مدير “متحف برشلونة للفن المعاصر”( 

القيّم الفني المشارك: ناصر عبد الله )رئيس مجلس إدارة “جمعية الإمارات للفنون التشكيلية”(

المعرض

مؤسسة “متحف برشلونة للفن المعاصر“

المدير

كريستينا لوبيث بالاثين

مسؤول مجموعة المقتنيات وجمع التبرعات من الأفراد

ساندرا ميراندا سيرلوت 

متحف برشلونة للفن المعاصر

القيمّ الفني ورئيس مجموعة المقتنيات 

أنطونيا ماريا بيريوّ

القيمّ الفني المساعد وأمين السجل 

باتريسيا سوروتشه

أمناء السجل

مار مانين دي سولا موراليس

دينيس إريارته

ماريا بنديتو هارو

مسؤول حفظ الأعمال الفنية وترميمها

شافيير روسيل

مسؤول حفظ أعمال الوسائط المتعددة وترميمها

لويس روكيه

مسؤول حفظ وثائق مجموعة المقتنيات

كريسيتينا ماسانيس

قسم الهندسة المعمارية 

إيزابيل باتشس

إيفا فونت 

فنيو الخدمات السمعية والبصرية 

ميكيل  خينر

ألبرت تودا

تنسيق الصور

إريك خيمينيث 

خيما بلانيل 

فريق عمل مجموعة أبوظبي للثقافة والفنون

إدارة المعرض

إلودي بومون، الدكتورة نينا هايدمان 

الاتصال والتسويق 

كرم حور، نعيم رمال

الإصدار

تنسيق وتحرير 

آرت- إيكوليت

التصميم الغرافيكي

جورج دروري

ترجمة وتحرير 

“أمداء م.م.ح”، كرم حور، أيمن شروف

حقوق طبع ونشر الصور، بما في ذلك اسم المصور والصفحة 

تم تنضيد الكتاب باعتماد خط غرافيكس Graphik من شركة “كميرشال تايب” )للغة الإنكليزية( وخط زاريد Zarid من 
“29 حرف” 29LT )للغة العربية(.

من  العمل  هذا  الفنانة.  من  بإذن   .2018 أبوظبي  مهرجان  من  حصري  بتكليف   .2017 استيطان،  جمعة.  ليلى  الغلاف: 
المقتنيات الفنية لمجموعة أبوظبي للثقافة والفنون. جميع الحقوق محفوظة © مجموعة أبوظبي للثقافة والفنون.

300 سم. بإذن من الفنان  454 قطعة، على شكل دائرة قطرها  1998. علب صفيح من   ،2 024: حسين شريف. وجوه 
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نبذة عن المعرض للقيمّ فيران بارينبليت
بهذه العبارة، وهي عمل “بعض الأشياء المرغوبة” الذي أبدعه الفنان لورنس وينر في عام 2004،  يرحَّب بزوار 
“متحف برشلونة للفن المعاصر” في إسبانيا وزوار المعرض في أبوظبي. في برشلونة، تم تجسيد العمل باللغات 
الكتالونية والإسبانية بالإضافة إلى الإنكليزية. أما في أبوظبي، فاللغة العربية تجسده بالشكل الأمثل، وهي 
المساحة  في  روعتها  تكمن  ولا  بنا،  المحيط  المادي  بالعالم  علاقتنا  على  تركز  التأثير  فائقة  رياضية  معادلة 
التي تشغلها على الجدار فحسب، وإنما أيضاً في ما تشير إليه، وهي حقيقة موجودة منذ بدء الإنسان بإنتاج 
بالغموض، فهي تتسم  أنفسنا كبشر. وبقدر ما تتسم معادلة وينر  بها  نعرفّ  التي  اللحظة  أعمال فنية؛ منذ 
بالوضوح أيضاً: تستحضر الطابع الغني لمجال الفن، واحتماله لعدد من التفسيرات المختلفة التي يمكن أن 

تولدّ سلسلة من الأفكار والعواطف.

المعاصر”،  للفن  برشلونة  “متحف  بـ  الخاصة  الفنية  المجموعة  المنتقاة من  الحالية  الأعمال  تجمع تشكيلة 
المعرض  يوفر  وينر،  وبحسب  فناناً.   72 إبداع  من  فنية  أعمالاً  الإمــارات،  دولة  في  الأولى  للمرة  تعرض  والتي 
فسحة للتأمل بالاعتماد على العناصر التي تؤلفها، في هذه الحالة الأعمال الفنية التي جمعها المتحف بعناية 
بمجملها  الفسحة  هذه  تؤلف  الزمن.  على  شاهداً  تعتبر  والتي  الماضية،  الثلاثة  العقود  خلال  فائقة  ودقة 
المعرفة  النقدي واستخدام  التفكير  المتحف نفسه، مما يحفّز  بأثر  تأثيراً شبيهاً  مجموعة فنية فريدة تترك 

والمنطق كنقاط بداية.

تعكس هذه الفسحة روح الفن المعاصر من منظور يهدف للوصول إلى شريحة جماهيرية واسعة للغاية، 
وإعادة صياغة المشهد العام وتحفيز التحولات الاجتماعية الإيجابية. تتبنى التشكيلة منظوراً تاريخياً ينتقد 
لم  التي  الشعوب  الصدارة  يضع في  كما  العابرة،  للحظات  خاصاً  اجتماعياً  اهتماماً  ويولي  المهيمنة،  القوى 
تحظَ باهتمام علم التأريخ المعروف وتاريخ هذه الشعوب، وتشتمل أقسامها الجغرافية المتعاقبة على الفن 
الذي تم إنتاجه في برشلونة وكتالونيا وإسبانيا، محيطها المباشر والواضح؛ أوروبا الغربية والساحل الشرقي 
الثانية؛  العالمية  الحرب  منذ  الفن  ملامح  حدد  الذي  للأطلسي  العابر  الحلف  الأميركية،  المتحدة  للولايات 
أميركا اللاتينية وأوروبا الشرقية، المناطق التي حازت على اهتمام عالمي في مراحل لاحقة، والنتاجات الثقافية 
السلبي  “الجزء  البحر يمثل  أن  الاعتبار  بعين  الأخذ  )مع  المتوسط  الأبيض  البحر  المنبثقة من منطقة حوض 
التلفظ بسرد فريد  إنها تدل على استحالة  العربي.  اليابسة( والعالم  المياه على  الذي تطغى فيه  القارة”  من 
ومقبول عالمياً يتبع منطقاً أفقياً، وإنما يستكشف خبايا الذاكرة المشتركة، كل هذا يحدث ضمن مبنى واحد 
مذهل يحمل اللمسة التصميمية للمهندس المعماري ريتشارد ماير، القطعة رقم صفر من التشكيلة، والتي 
تمثل بطريقة أو بأخرى محفزاً للتشكيلة التي تحتضنها. ومن بين السمات التي أضفت التفرد على التشكيلة 
الفنية لـ “متحف برشلونة للفن المعاصر”  محاولة المتحف استكشاف الآليات الخطابية المؤسسية، والدور 

الذي يمكن أن تلعبه المتاحف العامة إثر اندماجها في مختلف الثقافات المعاصرة اليوم.

تتوافر كل أنواع المجموعات الفنية: بدءاً من “خزانة العجائب” التي تعود إلى عصر النهضة ووصولاً إلى متحف 
القرن التاسع عشر الذي تم إنشاؤه بالتزامن مع ولادة نزعة التقييمات الجديدة لعناصر الاستعمار والتصنيع، 
والذي يؤلف معادلة يتساوى فيها تقريباً “الوجود” مع “الامتلاك”. وفي كل هذه المؤسسات وعلى مر التاريخ، 
الفنية، وحدها  المجموعات  العناصر في وقت ما وتنظيمها، ومن بين كل هذه  الحفاظ على جميع فئات  تم 
إنتاجها  تم  فنية  أعمال  تتألف من  التي  المجموعات  التميز،  تتفرد بسمة  التي  المعاصرة  الفنية  المجموعات 
العناصر  تجريد  عن  الناتجة  المفارقات  على  أخرى  فنية  مجموعة  أي  تنطوي  منها.  جزءاً  لتصبح  الغالب  في 
من السياق: أي أخذها من مكانها المعتاد أو الأساسي إلى مكان آخر حيث يتم تقديرها ودراستها، غالباً بعد 
إضفاء طابع صارم عليها بفعل العمليات والخبرات العلمية. أصبح هذا المكان الثاني راسخاً في الخيال كمكان 
مآل  تغير  فنية  مجموعة  أي  أن  ولا شك  فني،  عمل  لكل  المفترض  التأمل  على  يؤثر  من شيء  فما  محايد، 
أثرية مأخوذة من عصر مختلف،  العناصر عبارة عن قطع  التي تدخل في تركيبها، سواء أكانت هذه  العناصر 
يكن  ولم  عديدة،  قرون  منذ  إنشاؤها  تم  فنية  أعمال  أو  الأخرى،  الثقافات  أو  ثقافتنا  من  عناصر مقدسة  أو 
الهدف من هذه العناصر وضعها في حجرة عرض الأعمال الفنية أو في مستودع المتحف. ومع ذلك، فإن دور 
المجموعة الفنية، التي تضم أعمالاً تم إنتاجها عقب الحركات التاريخية الطليعية، هو أخذ هذه الأعمال إلى 
مكانها المنطقي المقرر لها منذ إنشائها ليتم جمعها. وهكذا، بالنسبة للمجموعة الفنية المعاصرة، فإن العمل 
يمكن جمعه”.  لا  الذي  “العنصر  فيرغو:  بيتر  الذي وضعه  المصطلح  عليه  لينطبق  جامداً  عنصراً  ليس  الفني 
ووفقاً للمصطلحات ذاتها، يمكننا أن ندعو هذه العناصر بمجموعة “العناصر الداعمة”، لأنها تنسجم في الغالب 
للتأمل فيه  الفني  العمل  إنتاج  الماضية، كان يتم  المئة  إليها، وحتى الأعوام  التي تنتمي  المجموعة  مع روح 

بعض الأشياء المرغوبة
+

بعض الأشياء غير المهمة
-

تلك الأشياء التي تفوت انتباهنا
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=
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للعمل  النهائية  الوجهة  أصبحت  الأخير،  القرن  ولكن في  برجوازي،  منزل  أو  عامة  أو ساحة  معبد  ضمن سياق معين، سواء في 
الحاصل  التناقض  ثمرة  العشرين هو  القرن  فن  أن  يبدو  منه.  الأساسية  الغاية  تلك  تكن  لم  لو  الفنية، حتى  المجموعة  الفني 
بين البحث عن الأعمال الفنية التي يستحيل عرضها وجمعها، والجهود التي يبذلها أولئك الذين يصرون على عرض وجمع هذه 
الأعمال، ويؤكد هذا التناقض الواضح أن المجموعة الفنية أصبحت أساسية لإنتاج الفن المعاصر، شيء يمكن إما التحالف معه 

أو النضال ضده، ولكنه يرافق بطبيعة الحال العمل الفني حتى قبل وجوده.

يتيح لنا معرض “من برشلونة إلى أبوظبي” خوض رحلة للتفكير بالدور الذي يلعبه الفن في المشهد المعاصر، أي ما الذي جعل 
بالأفكار  نابض  مكان  فهو  الفنان،  أنتجه  بما  للاستمتاع  متحمساً  الجمهور  يجعل  الذي  وما  ملموسة،  حقيقة  الفنان  عمل 
والمشاعر، مكان يستحق العيش فيه وتشارك تفاصيله، حيث تصبح الحياة أكثر ملاءمة للعيش. وعلى حد تعبير الفنان روبير 
فيّو الذي ترك بصمة مؤثرة في تاريخ “متحف برشلونة للفن المعاصر”: “الفن هو ما يجعل الحياة أكثر إثارة للاهتمام من الفن”، 
أنها من الأمور التي تحدد هويتنا كبشر. ولولا الإنسان ما  فلعلنا لا نتفق على ماهية الفن، ولكننا في نهاية المطاف نتفق على 
الفن. وهو ينطلق من ذواتنا: من نحن؟ وكيف نشأنا؟  بالمقابل لا يمكن للإنسان أن يحيا بدون  كان هناك وجود للفن، ولكن 
وكيف نرى العالم؟ كما يركز المعرض على قوانين الحياة المشتركة، في مدننا وفي الطريقة التي نتواصل بها مع بيئتنا الطبيعية. 
وأخيراً، ننظر إلى الفن نفسه وقدرته على نقل الأفكار، ورسالته لأداء مهمته في تجسيد الواقع وتنوع ردود الأفعال التي تنجم 
عنه، بالإضافة إلى إلحاحه على رصد تاريخه الخاص. وفي هذا السياق، أراد كل من “متحف برشلونة للفن المعاصر” ومجموعة 
أبوظبي للثقافة والفنون لهذه المجموعة بأن تدخل في حوار مع فنانين من دولة الإمارات العربية المتحدة، لإظهار أوجه التشابه 
والاختلاف، وما هي العوامل التي تقرب الفنانين من غيرهم وما الذي يمكنهم التعلم من بعضهم البعض، والطابع العالمي للفن...   

باختصار، كيف يمكن للفن أن يساعد في تجسيد الواقع عبر استكشاف جوهره وتناقضاته.

للفن  برشلونة  “متحف  مؤسسة 
المعاصر. تصوير: رافاييل فارغاس

الإماراتي الفن  مع  حوار  في  المعاصر  للفن  برشلونة  متحف  من  فنية  27أعمال 
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الإنسان 
معان  تدريجي  بشكل  تجسد  اللوحات  أخذت  السنين،  مئات  مر  على 
بصفاتهم  ذلك  من  بدلاً  وتتعمق  للأفراد  المادي  الشكل  تتخطى  أخرى 
بقدر  الروح  مجموعات: فجسدت  تصنيفهم ضمن  وكيفية  الشخصية 
لوحة  وتعكس  البشر.  يختبرها  التي  الاجتماعية  الظروف  جسدت  ما 
عدة  فهي  الفكرة،  هذه  فيلدمان  بيتر  هانز  للفنان   )2001( عام”   100“
لوحات في لوحة واحدة تشتمل على صور 101 شخصية، رجال ونساء 
أو عائلته،  الفنان  إما من أصدقاء  مرتبين وفقاً لأعمارهم، وهم جميعاً 
ابتداء من طفل رضيع لا يبلغ من العمر سوى أسبوع واحد وصولاً إلى 
سيدة مسنة تنظر في الكاميرا وتبدو على وجهها ملامح تجربتها لحياة 
تظهر  واحدة  وكأنها قطعة  للوحة  النظر  يمكن  كما  عام،   100 لـ  تمتد 
مراحل نمو الإنسان، وتراكم خبراته ومعرفته من خلال تجاربه على مدى 
كاملة  حياة  تجربة  اللوحة  هذه  تستعرض  باختصار،  الزمن.  من  قرن 
تمتد على 100 عام. إنها حياة، كحياتنا، تستحق العيش، وتم وضع باقة 
والساعات  الدقائق  بمرور  لتذكرنا  القاعة  المقطوفة وسط  الزهور  من 

والسنوات، وتفاهة أي مشكلة أمام تقدم السن الذي لا يطاق.

ويظهر مفهوم مماثل حول ما يعنيه أن تكون إنساناً في عمل “طبيعة 
الوهم البصري” )1994 – 1997( لخوان مونيوث المشارك في المعرض 
على  ترتسم  الأشــخــاص  مــن  مجموعة  العمل  هــذا  يصور  إذ  أيــضــاً. 
على  منهم  ثلاثة  يتموضع  ما،  نوعاً  للقلق  مثيرة  ابتسامة  وجوههم 
وتقف  منهم،  رابع على مسافة  يقف شخص  بينما  دائرة،  شكل نصف 
النهائية صمت  والنتيجة  المسرح.  تشبه ستار  خلفية  أمام  المجموعة 
التفاعل  على  المشاهد  محفزاً  العمل  تفاصيل  يتغلل في  غريب ساحر 
الحال  هو  وكما  العرض.  من  جــزءاً  ليصبح  الحدود  من  والتحرر  معه 
أحادية  بكونها  الشخصيات  تتميز هذه  أعمال مونيوث،  العديد من  في 
الرغم  وعلى  متجانسة.  بصورة  والرمادي  الأسود  اللونين  تجمع  اللون 
من إيماءاتهم البشرية وابتساماتهم، فإن عدم وجود خصوصية وغياب 
بأنهم  يوحي  الذي  مظهرهم  جانب  إلى  الأشخاص،  هؤلاء  بين  الفردية 
يوجهون نظراتهم إلى أنفسهم بدل النظر إلى المشاهد، يجعلهم يثيرون 
بالحيرة والشمولية في الوقت ذاته. اعتاد مونيوث القول بأن  إحساساً 
ما  وهو  عنه”،  البحث  عملية  في  هو  ما  بقدر  الحلّ  في  يتمثل  “العمل 
يشبه رحلة البشر في البحث عن ذواتهم. وفي الوقت ذاته، يدعونا عمل 
“كرسي زاج” )1974( للفنانة إستير فيرير، بأسلوب قوي يتسم بالحيوية 
السخرية والقسرية،  الأبد، وبمزيجٍ من  إلى  الجلوس عليه  إلى  والإبداع، 
التزام  تتحرى  أنها  كما  إنجازه،  المحال  من  فعلاً سخيفاً  الفنانة  تقترح 
الفن وإلى أي مدى يمكن أن يذهبا لأجله. كما  المشاهد والفنان تجاه 
تتناول الأعمال الأخرى في هذا القسم اعتبارات أخرى. على سبيل المثال، 
مرةً  مانتسوني  بييرو  يتحدث   )1960  –  1959( دآريا”  “كوربو  عملة  في 
الوقار والسخرية  المشاهد، في عمل يجمع  أو  الفنان،  أخرى عن جسد 
“نوذج  عملهما  في  وبايفا  غوزماو  من  كل  يستعين  بينما  ذاتــه،  بالقدر 
كعوامل  بنا  المحيط  والمكان  البشري  الإدراك  بحدود   )2006( العين” 

التحفيز اللازمة للعمل. 

أبوظبي إلى  برشلونة  من  28
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التكوين 
الحسي، وهو  الإدراك  بيكيت على  )1965( لصمويل  “فيلم”  يرتكز عمل 
على  تركز  التي  الأعمال  من  ثالثة  مجموعة  لاستكشاف  الطريق  يمهد 
الفن بحد ذاته، ونستطيع فهم هذا العمل فقط بعد إزاحة ستار سميك 
عنوان”  “بلا  عمله  في  مانغرانه  ستيغمان  دانييل  الفنان  أمامنا  وضعه 
ونستكشف  الهندسة  حول  بصري  مقال  أمام  أنفسنا  فنجد   ،)2014(
الأعمال  بعض  وتركز  الفن.  عن  فكرة  أي  يغير  أن  لوجودنا  يمكن  كيف 
القرن  في  الفن  مسلمات  من  واحــداً  يعتبر  الــذي  التجريد  مفهوم  على 
القرن  ثلاثينات  من  كالدر  ألكساندر  للفنان  عملان  وهناك  العشرين؛ 
وبمدينة  المعاصر”  للفن  برشلونة  “متحف  بـ  كلاهما  ويرتبط  الماضي، 
التبدل  دائــمــة  تراكيب  خلق  عبر  الجاذبية  يتحديان  كما  برشلونة، 
يضم  نفسها،  الفترة  ومن  الكواكب.  حركات  بهشاشتها  وتستحضر 
المعرض أعمالاً خشبية أبدعها خواكين توريس غارسيا خلال السنوات 
عرض  وبدوره  البنائية.  مفهوم  بتجربة  الأوروغــواي  فنانو  فيها  بدأ  التي 
الداخلية  المعادلات  بين  لعبةً  الماورائية  مساحاته  في  أوتيثا  خورخيه 
والخارجية، بين الشكل والمضمون، وبين الفكرة والفعل. وذهبت غيغو 
خطوةً إضافية لتبتكر رسومات ثلاثية الأبعاد في الفراغ، وكتبت عن ذلك 
صلبة،  مادة  من  الأبعاد  ثلاثية  أشكال  “منحوتة:  ملاحظاتها:  دفتر  في 
وهو شيء لم أفعله من قبل”. وهناك مجموعة أخرى من القطع الفنية 
تتمحور حول اللغة وكيف تبلور أسلوب تفكيرنا؛ وفيها يصور الفنانان 
 )1973( وكلمات”  “فن  برودتيرز  ومارسيل   )1984( “قراءة”  بروسّا  جوان 
لتحدي  المفارقة  من  الكثير  مع  والموضوع  الكلمة  بين  متوترة  علاقة 
عملاً  أبالي  إغناسي  ويبتكر  الأشياء.  تسمية  وراء  يقف  الذي  المنطق 
)2005( يعرض من خلاله ملصقات وهمية للأفلام   ”2 “اختفاء  معقداً 
لهذا  شهرةً  الأقل  الجانب  وهو  سيناريوهاتها،  بيريك  جورج  كتب  التي 
بنفس  اللغة  على  أبالي  يلعب  الملصقات،  هذه  وفي  الفرنسي.  الكاتب 
“الاختفاء”.  الأشهر  روايته  بيريك حرف e في  فيها  التي يحذف  الطريقة 
الذي  المفاهيمي  الفن  إلى  الأعمال  من  ثالثة  مجموعة  تأخذنا  وأخيراً، 
الفن  أخذها  التي  للمسافة  طبيعية  كنتيجة  الستينات  في  بدايةً  ظهر 
بعيداً عن الحاجة إلى إبداع الصور واتباع “الحالات الطبيعية المفترضة” 
التي كانت لا تزال حينها سائدةً في الممارسات الفنية التقليدية. ويعتبر 
سول ليويت ربما من أفضل الأمثلة على ذلك؛ حيث يصور عمله “قطعة 
من قسمين 221” )1975( في أغلب الأحيان أشكالاً هندسية متكررة يبدو 
فيها فعل الفنان غائباً تماماً، وتدعونا قبل كل شيء إلى التفكير بالفن 

كممارسة عقلية تتخطى العلاقة مع حالته المادية.

البيئة 
تركز المحطة التالية من رحلتنا على حياتنا سوياً، والقوانين التي تحكم استخدامنا للمكان الذي نعيش به والقواعد التي نصوغها 
لنعيش مع بعضنا وضمن بيئتنا المحيطة، وفي بعض الأحيان، تكون المدن العنصر الرئيسي في العمل الفني، وفي معرضٍ يهدف 
إلى الوصل بين مدينتين، سيكون من المستحيل أن تغيب فكرة المدينة عنه. نزور في جولتنا المختصرة حول الأعمال الفنية بهذا 
“3 مراتب”  القسم كل من الجزائر، وبرشلونة، وبوينوس آيريس، وباريس، ولندن، وساو باولو، ومكسيكو سيتي، فيتناول عمل 
)1992( للفنان الأرجنتيني غييرمو كويتكا مساحة جغرافية أوسع بكثير، حيث تتحول المراتب في عمله إلى خرائط توحي بمخطط 
لمكان ما ذو وقعٍ تاريخي، ويتحرى هذا الطابع الحالم والمبهم الذي توحي به المراتب سواء كان يمثل هذا التاريخ حياة الفنان 
أو المشاهد، كما تشير مجموعة كبيرة أخرى من الأعمال إلى تعقيد التخطيط الحضري، وكيف أنه يعكس المعايير الاجتماعية 
والاقتصادية. إذ تتحدث لارا ألمرثيغي في عملها “دليل إلى الأراضي الخاوية لوادي ليا، 12 مساحة خالية بانتظار الألعاب الأولمبية 
الذي  المبدأ الإنتاجي  التي تناقض  أنها بدون فائدة، والمساحات الخاوية  التي توحي  في لندن” )2009( حول الأماكن المهجورة 
ينص على أن كل مساحة حضرية ينبغي أن يكون لها وظيفة ما. كما يبرز براساي الآثار التي تركها أشخاص مجهولون على جدران 
باريس ويحولها إلى أدوات شعرية نابضة بالحيوية. بينما يعكس عمل “المدن، 1980” )2007( للفنان ليون فيراري اتساع مدينة 
ساو باولو، حيث كان مجبراً على أن يتخذها كمنفى، ليظهر مشاعر الحزن والقلق التي تنتابه تجاه موطنه بوينوس آيريس. وفي 
لتغيير  السلبية  النفسية  الانعكاسات  الحب.  محادثة حول مشاعر  والسلوك.  التفكير  على  باريس  مدينة  تأثيرات  “دليل  عمله 
الموطن وتوطين البيئات المحيطة” )1957(، يترجم غي ديبور رؤيته حول تأثير البيئة الجغرافية على العقل، وكذلك أفكار حركة 
“الأممية المواقفية” حول الحياة الحضرية. في عمله “برشلونة بالأبيض والأسود” )في فترة الستينات(، يحوّل شافيير  ميزيراغز في 
مدينته برشلونة إلى شخصية بحد ذاتها ومكان تتقاطع فيه حكايا العديد من الناس، حيث يجعل من الأفعال اليومية البسيطة 
وجه  وعلى  الطبيعة،  على  الضوء  أخرى  أعمال  تسلط  كما  مكنوناتها.  وفهم  الحياة  أغوار  لسبر  وطريقةً  ما  زمنية  لحقبة  رمزاً 
إليها. فيركز عمل “حامل بطاقات بريدية” )1984( للفنان بيريجاومي على الرؤى التي يقدمها  الخصوص الطريقة التي ننظر بها 
الرمال كمواد فنية  الرمل” )1983(  آنا مندييتا في عملها الفني “نساء  بنا. بينما تستخدم  الفن حول المناظر الطبيعية المحيطة 
فانية، ومن خلال تدمير الطبيعة وإبتداع حيوانات لا توجد سوى في مخيلاتهم، يدفعنا جوان فونتكوبيرتا وبيري فورميغيرا في 
عملهما “فاونا، سيروبيثيكوس إيكاروكورنو” )1989( لنسأل أنفسنا عما إذا كان علينا أن نصدق كل ما نراه أم ينبغي أن نشكك في 

ما نحن متأكدون منه تقريباً. 
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الخاتمة
أبدع أنطوني ماكول “خطٌ يصور مخروطاً” )1975( وهو عمل تجريبي يجمع بين الأفلام 
التصويرية والنحت، ويتمحور بالدرجة الأولى حول تجربة المشاهد. ويعتبر هذا العمل 
بعض  فضائه  في  نمضي  أن  ويجب  معاً،  آن  في  مادية  غير  ومنحوتة  تجريدياً  فيلماً 

الوقت حتى نستمتع به ونتذكر بأن الفن هو مساحة فكرية قبل أي شيء آخر.   

المراجع:
مقتنيات  في  حقيقياً”  يكون  أن  لدرجة  رائع  شيء  من  “ما   :)2015( بارينبليت  فيران  انظر 

“مؤسسة أركو”، مدريد: مجتمع مدريد.

الوطني للفنون”.  من  المركزي  الملكة صوفيا  خوان مونيوث - معرض استعادي، “متحف 
 ]www.museoreinasofia.es/en/exhibitions/juan-munozretrospective[ الرابط 

بتاريخ 2017/12/26

شتروبيلي:  وأورســولا  رويتر  غويدو  مقالات  في  الحدث”  “منحوتة   :)2017( فيفر  لو  ليزا 
دار  كولونيا:  الفن”.  “دراسات حول   38 المجلد   .”21 والـ   20 الـ  القرنين  والوقت في  “النحت 

“بوهلاو فيرلاغ” للنشر. 
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مقدّمة عن المعرض للقيمّ المشارك ناصر عبد الله
للحركة  أسس  الــذي  الخارجي  التواصل  ــواع  أن أوّل  الإمــارات  في  التشكيلية  الحركة  ورواد  الأوّل  الجيل  شهد 
التشكيلية وذلك من خلال البعثات الدراسية إلى العديد من دول العالم منها مصر والكويت والمملكة المتحدة 
والولايات المتحدة، فأسهم في تنوع المصادر المعرفية لجيل الرواد والذي أدى إلى تنوع المنتج الفني في الدولة، 
بأشكالها  التجريدية  اللوحة  إلى  المحلي  التراث  بتوثيق  أساسي  بشكل  اهتمت  التي  الكلاسيكية  اللوحة  من 
المتنوعة. وتحصّل مجموعة من الفنانين على شهادات في النحت لم تلقَ رواجاً في حينها، بسبب المعتقدات الدينية 

بشكل أساسي، إضافة إلى ندرة الإمكانيات والأدوات.

وكان أحد أشكال الإنتاج الفني في بدايات الثمانينات هو الفن الحديث، وقد تصدر المشهد رائد الفن الحديث في 
الإمارات الفنان الراحل حسن شريف، الذي عاد من رحلة دراسية في المملكة المتحدة ليقدم نزعة جديدة وحراكاً 
لافتاً. واجه شريف العديد من التحديات والصعاب، ليجد وقتها مكاناً له في المعارض التي كانت تنظمها الدولة، 
وبشكل أساسي في جمعية الإمارات للفنون التشكيلية. لم يلقَ هذا الفن القبول والترحاب من قبل الفنانين ولا 
حتى القائمين على المعارض آنذاك، إلا أن الإصرار الكبير الذي تحلى به شريف، ودوره البارز في التعريف بهذا الفن 
من خلال تدريبه وتبنيه للمواهب الشابة، وإدارته للمرسم الحر لفترة من الزمن، وفر له القدرة على توجيه العديد 
من الفنانين وتعريفهم بالفنون الحديثة وتاريخها حول العالم، بالإضافة إلى ترجمة الكتب والمقالات ونشرها في 
الصحف المحلية أو في مجلة “التشكيل” الصادرة عن الجمعية والتي كانت تعد في حينها واحدة من أهم المصادر 

المعرفية في الفنون التشكيلية.

لم يكن الدور البارز الذي قام به الراحل حسن شريف مقتصراً على الحركة التشكيلية، بل امتد ليشمل العديد من 
المجالات الثقافية كالشعر والقصة والأدب، لتتشكل في حينها مجموعة من الفنانين والمثقفين الذين يحملون 
راية الحداثة الفنية، ومنها “الخمسة”، وهي مجموعة من الفنانين التشكيلين ضمت كلاً من حسين شريف ومحمد 
أحمد ابراهيم وعبد الله السعدي ومحمد كاظم إلى جانب حسن شريف؛ الذين اختار كلٌّ منهم شكلاً مختلفاً من 

الإنتاج الفني مع وجود تقارب فني عميق في الفكر والفلسفة العامة.

التي  الحداثة  بتجربة  كبير  بشكل  تأثروا  الذين  اللاحقة  والأجيال  الفنانين  ومجموعة  شريف  حسن  بذل  أن  بعد 
الدولة، في منطقة تخلو من  القبول في  الوصول لمستوى عالٍ من  الحديث  الفن  الفنان شريف، استطاع  قدمها 
بن محمد  الدكتور سلطان  الشيخ  السمو  أطلق صاحب  2002 حين  العام  الفنون، حتى  كلية متخصصة في  أي 
القاسمي عضو المجلس الأعلى للاتحاد، حاكم الشارقة، كلية الفنون الجميلة في جامعة الشارقة، من ثم توالت 
بينالي  شهده  الذي  التطور  ليتبعه  متخصصة،  كليات  السبع  قرابة  الآن  لتصبح  كلياتها  إطلاق  على  الجامعات 

الشارقة للفنون والذي أصبح منصة رائدة لعرض أبرز التجارب الحديثة والعالمية.

تقديم  خلاله  من  نأمل  تاريخياً،  فنياً  حــواراً  لتسطر  المعاصر”  للفن  برشلونة  “متحف  مع  التعاون  تجربة  تأتي 
التجربة الإماراتية الحديثة التي تحتوي على قدر كبير من التنوع الفكري، وبأشكال وأدوات العرض، إلى جانب ضمها 

لمجموعة من الفنانين من مختلف الأجيال التي شهدتها الحركة التشكيلية المحلية.

الفنية،  المدارس  تاريخ  من  كبيراً  قــدراً   تحمل  التي  المقتنيات  بين  فكري  حوار  خلق  على  المعرض  هذا  ركزنا في 
والمنتج الفني المحلي الذي يظهر بشكل جلي تنوع المشارب الفكرية والتقاطعات المعرفية التي يستقي منها 

المشهد 
+

المعرض
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المكان، فالحضارة الإنسانية على امتداد العصور تتواصل مع الحضارات  أو  الزمان  إلهامه مهما تغير  الفنان 
التي عاصرتها أو سبقتها، مما ساهم في استمرار البشرية واستمرار ارتقائها لتصل إلى هذا الانفتاح والتقدم 
الحضاري غير المسبوق، والذي لا يمكن لأي بلد أو حضارة أن تحتكره لأنه نتاج بشري ممتد منذ بدء الخليقة.

لهذا المعرض،  أثناء عملية البحث، أثارني التقارب الكبير في الطرح والأدوات والفكر الذي يضيف رابطاً مهماً 
واستعراضها  متقاربة  فلسفات  طرح  أو  مختلفة،  بأشكال  وتوصيفها  والرموز  الخامات  نفس  فاستخدام 
حوّل  الذي  التكنولوجي  والانفجار  المجتمعات  مختلف  بين  الحضاري  الترابط  على  تؤكد  متعددة،  بأشكال 
العالم إلى “نقطة”. يمكن للجميع أن يتواصل عبر عدد لا نهائي من الوسائل والقنوات، هذا التواصل بمختلف 
أشكاله خلق امتزاجاً فكرياً ظاهراً للعيان، فطرح المواضيع الإنسانية جسدياً وفكرياً، أو البيئة سواء الطبيعية 
منها أو التي صنعها الإنسان لتتناسب مع متطلبات حياته أو طرح الفن بمفهومه المتشعب والاستفهامي، 

وخلالها سنشاهد التقابل بين المقتنيات القادمة من برشلونة وأعمال الفنانين الإماراتيين.

 جمعية الإمارات للفنون التشكيلية. 
تصوير: جمعية الإمارات للفنون التشكيلية
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التكوين
وإشكالات  وقضايا  هموم  خلق  عملية  مع  الإنسان  يعيشها  التي  التطور  عملية  تتوازى 
بشكل  الهموم  هذه  الفنان  ويــدرك  وتطورها،  الحياة  معطيات  تغير  عن  ناتجة  جديدة 
مختلف ويحولها بقدرته إلى أعمال فنية بصرية يستطيع من خلالها تقديم طرحه الفكري 
ورؤيته الفلسفية للحياة. ويعتبر الفنان بتكوينه البشري الجزء الأهم من العملية الفنية 
وتأتي بعض التجارب الفنية لتتخذ من الفنان في حد ذاته موضوعاً أساسياً للعمل الفني 
معالجات  نرى  لمعرضنا،  الإماراتي  الجزء  وفي  الفنان”،  “مفهوم  إشكالية  جاءت  هنا  ومن 
الفكري وقضاياه  أو تكوينه  الفيزيائي  البحث في تكوينه  بين  الإنسان،  مختلفة لموضوع 
العامة؛ وهذا نموذج واضح للتنوع والاختلاف الجائز في وجهات النظر بين فنان وآخر. ومما 
لا شك فيه أن هذا التنوع يشكل مادة للنظر في أي قضية إنسانية من عدة زوايا، وتقبل 
تكاملاً  أكثر  صورة  نرسم  خلالها  من  التي  المختلفة  الإنسان  قــدرات  باعتبار  الآخر  الــرأي 

للإنسان.

التي  أعماله  من  مجموعة  شريف  حسن  الراحل  الدولة  في  الحديثة  الحركة  لرائد  اخترنا 
لم يدرك  الذي  الفني  للمجتمع والمحيط  بداية صادمة  الثمانينات، والتي كانت  قدمها في 
التناقضات والعشوائية التي يغطيها  حينها أهمية ما يقوم به، وهي مجموعة كبيرة من 
كم هائل من الوعي والإدراك الفني، الأمر الذي مكنّه من دمج مفهوم الفن بمفهوم الفنان 

ليصبح بذلك كياناً واحداً لا يتفرق فهو بشخصه الجزء الأهم في كافة أعماله.

في التسعينات، قدّم محمد كاظم مجموعة متنوعة من التجارب كان أبرزها أعمال أدائية، 
أفكاره  عن  التعبير  في  كبيرة  قدرة  كاظم  يمتلك  وذراعــان”.  “ساقان  وعمل  “لسان”  كعمل 
باستخدام رمزيات بسيطة، وهذا ما يسمح بتلقي العمل وقراءته بأشكال متعددة، وهنا 
مجموعة  تليها  هرمي،  بشكل  معلقة  موازين  من  مجموعة  ليضع  “مقياس”  عمله  يأتي 
جميعا؛ً  يحملها  واحد  ميزان  إلى  تصل  أن  إلى  أصغر،  بمجموعة  معلقة  موازين  من  أخرى 
هذا الشكل الهرمي هو الشكل الذي تعمل به أي منظومة بشرية، فالأعلى مكانة في الهرم 
من  كثيراً  يحمل  البليغ  التمثيل  هذا  منه مستوى.  أقل  هم  من  جميع  يتحمل مسؤولية 
التي  الهموم  من  وغيرها  التعبير  وأشكال  والديمقراطية  الرأي  كحرية  الإنسانية  الهموم 

يستطيع المشاهد التوقف أمامها.

بين  يتنوع  بشكل  تجاربها  وتقدم  متعددة  هموماً  بدورها  العزيز  عبد  ابتسام  تحمل 
المجتمعات.  في  المرأة  هموم  على  التركيز  مع  الإنسانية،  والهموم  الشخصية  التجربة 
تميزت تجربتها بالتركيز على الرياضيات في التجريب والتحليل لمختلف المواضيع وعرضها 
بالمفهوم “التقليلي”، كما عبرت عن تجربتها الإنسانية بمختلف الأدوات كالأعمال الأدائية 
العزيز  عبد  تقدم  المعرض،  هذا  في  الآخرين.  مقتنيات  حتى  أو  مقتنياتها  باستعراض  أو 
مشهداً متكررّاً لواقع المرأة التي غالباً ما يتم تطويقها في حلقات ضيقة تصُعّب من قدرتها 

وحركتها وتقللّ من كفاءتها في المجتمع.

تستفيض علياء لوتاه في تحليل الأشكال وتفاصيل الحياة اليومية، وتشير بكل وضوح 
إلى التأثير التكنولوجي الكبير على حياتنا اليومية، مما جعل هذه التفاصيل تتساقط من 
صور على شكل مكعبات “بكسلية” ملونة تحمل رمزيات وتفاصيل، وتشكل ألواناً متباينة 
التي  التكنولوجيا  من  الهائل  الكم  هذا  بوجود  الذكريات  وتكوين  النظر  صعوبة  إلى  ترمز 

أصبحت تسيطر على تفاصيل حياتنا.

.

ابتسام عبد العزيز. دوائر المرأة 11#، 2011 )طالع الصفحة 64(

محمد كاظم. مقياس، 2012 )طالع الصفحة 68(

علياء لوتاه. 300، 2017 )طالع الصفحة 70(
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البيئة
التجارب  من  لكثير  ملهمةً  تعتبر  والصناعية  الطبيعية  بأشكالها  البيئة 
الإنسان  ولبيئة  التهكم،  أو  بالإيجاب  معها  التفاعل  كان  ســواءً   الحديثة 
تأثير بالغ في وعي الفنان وإدراكه لمحيطه، فبالنظر إلى التجربة الإماراتية في 
دولة  الذي شهدته  السريع  التطور  نجد  الفني،  العمل  البيئة ضمن  توظيف 
التهكم  من  نوعاً  نرى  أن  يمكن  الأعمال، كما  الكثير من  في  الإمــارات حاضراً 
على الحركة السريعة في العالم، إلى جانب المواكبة لهذه السرعة في الدولة، 
البيئة  مشاهدة  يمكننا  كما  الأدوات،  متنوع  توثيق  في  البيئة  نرى  وأحياناً 

بصورة المستقبل. 

التوثيق  في  تجربته  تمثل  التي  الصور  من  مجموعة  العطار  عمار  يقدم 
أزقة  فمن  ــدوام.  ال على  ترافقه  التي  كاميرته  باستخدام  الدائم  والتجريب 
الناس في الأسواق والساحات، إلى توثيق تجارب  بتجمعات  الشوارع، مروراً 
الفنانين وتجربته في عمل “يوميات بصرية”، كل هذه التفاصيل التي عاشها 
ووثقها بعدسته وتجربة طباعها بخامات مختلفة وبأحجام مختلفة، تجعل 
التصوير  عملية  إن  إذ  لديه،  مغايراً  انطباعاً  يأخذ  التصوير  وعملية  المفهوم 
أحد  كونه  يتعدى  لا  الــذي  النهائي  المنتج  من  له  بالنسبة  أهم  والتجريب 
الذي  البحث  أن  إلا  اليومية،  حياته  ممارسة  من  يقدمها  التي  المخرجات 
يقدمه العطار بمروره على المواضيع واشباعها بحثاً واستقصاءً تجعل من 

تجربته في هذه المنطقة تجربة استثنائية.

من جانبها تقوم العنود العبيدلي بالتوثيق بغرض التغيير، إذ إن كل تفاصيل 
أو  تفاصيلها  من  ينقص  أو  العطب  ويصيبها  تتغير  الزمن  وبمرور  الحياة 
العبيدلي من خلال مجموعة من  تقوم  جديداً.  تفاصيلها تفصيلاً  يزيد على 
أو بالصور،  بالتخطيط والرسم،  التغيير سواء  اليومية بتوثيق هذا  مذكراتها 
أو بإلصاق نماذج من الخامات، وغيرها من الطرق التي تتبادر إلى ذهنها أثناء 
عملية المراقبة. وبهذا، فإن العمل الفني هو فنان استمر في مراقبة تفاصيل 
بتفاصيلها، وحاول  الحياة  لهذه  قيمة حقيقية  إعطاء  اليوم وحاول جاهداً 
من خلال توثيقه توصيل هذه القيمة للمشاهدين لعلهم يجدون في طيات 

تفاصيل حياتهم بعُداً جديداً وفرصاً جديدة للعيش.

الريم  لجزيرة  المستقبلية  للحياة  صور  من  مجموعة  إدريــس  آلاء  تقدم 
بأبوظبي، وهي مجموعة من الصور لتفاصيل الحياة القادمة التي تستوطن 
التحتية  والبنُى  العامة  فالأبنية  الإنشاء،  قيد  أغلبها  زال  ما  التي  الجزيرة 
انتظار  في  الإنشاء  قيد  زالت  ما  كلها  المجاري،  وأقنية  والشوارع  كالجسور 
البشري  والاستيطان  التمدن  إلى  بالوصول  الــريــم  جــزيــرة  حلم  تحقيق 
للبيئة  الإنسان  استيطان  يصبح  أن  في  التهكمي  الجانب  هــذا  المتوسع. 
وتحويلها إلى مدن حلماً لجزيرة الريم، يحمل في داخله تساؤلاً عن التوسع 

العمراني وطرحاً لقصص وحكايات لبشر لم يسكنوا الجزيرة بعد.

.

العنود العبيدلي. كراّسات رسم مختارة، 2012 – 2016 )طالع الصفحة 108(

آلاء إدريس. حلم الريم، 2015 )طالع الصفحة 114(
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التكوين
ومحاولته  أعماله  مختلف  في  الفنان  يطرحها  التي  المفاهيم  لعل 
والتعبير  التجريب  خــلال  من  الخاصة،  وقيمه  قناعاته  إلى  الــوصــول 
بالبحث.  يهتم  ــذي  ال الفني  النتاج  مــن  للكثير  الــبــاب  يفتح  البصري، 
فالفنان بتكوينه باحث عن الأجوبة وساعٍ لاكتشاف الأسرار ومنشغل 
لقدراته  تجريبه  إلى جانب  الخامات،  أو في  الأفكار  بالتجريب، سواء في 
الشخصية والمدى الذي يمكن أن يصل إليه في محاولته لفك شيفرة 
باقي  عليها  يبني  أن  يمكن  التي  الخاصة  معادلته  إلى  والوصول  الفن 
تجربته. ويبدو أن الرحلة التي يخوضها الفنان في محاولة الوصول إلى 
قاعدة راسخة من المعرفة وفهم الفن تعتبر عملاً فنياً بحد ذاته، لأنها 
تعتمد على بنائه لإنسان مدرك وواعٍ؛ إنها رحلة لبناء الفنان لذاته التي 

ستنتج عملاً فنياً في المستقبل.

لدى  مشتركة  كجينة  الفن  بوجود  إبراهيم  أحمد  محمد  الفنان  يؤمن 
كل البشر، وأعماله التي تستخدم رموزاً قد تبدو غامضة، تتلقى الكثير 
من الملاحظات التي تؤكد أنها تشبه بعض الرموز الإغريقية أو الهندية 
تأت  لم  الرموز  هذه  أن  إبراهيم  يعتقد  بينما  الأمازيغية،  أو  التاريخية 
عبثاً، بل إنه لم يبتكرها في الأساس، إذ لا بد من وجود جذور مشتركة 
مع هذه الشعوب وغيرها وهي أساس هذه الرموز. يمكننا أن نتلمس 
أو  الأدائية  الحركات  أو  للرموز  سواء  إبراهيم  أعمال  التكرار  أغلب  في 
التكوينات، وهو يؤكد على أن عملية التكرار، التي قد تصل لحد الملل، 
بلا  العقل  يأخذ  الــذي  العمل،  إنتاج  عملية  من  أساسياً  جــزءاً  تعتبر 
مكمن  وهو  الباطن،  العقل  أو  اللاوعي  من  جديدة  مساحات  إلى  شك 
إبراهيم جانباً من  البعد النفسي يضفي على أعمال  الفكر والإبداع. هذا 

الغموض الذي يفتح بدوره مساحة جديدة للحوار.

وعلى الرغم من قدراته الكبيرة في مجال الرسم، يتميّز خليل عبد الواحد 
بتجربة إنتاج أعمال الـ “فيديو آرت”، والتي كانت بدايتها في ورشة عمل 
خلالها  من  قدم  “وادي”،  بعنوان  بهولندا  آيندهوفن  مدينة  في  أقيمت 
بصرية  قــدرة  الــواحــد  عبد  يمتلك  المتميزة.  التجارب  من  مجموعة 
القدرة  لديه  طور  والــذي  بالرسم  واستمراره  تمكنّه  من  جــاءت  عالية 
الحياة من أوجه مختلفة تجاوزت وجهة نظره  على ملاحظة تفاصيل 
الرسم. ويقُدم من خلال  أدواته وبخاصة فرشاة  إلى  الشخصية لتصل 
هذا المعرض تفصيلاً لمنظور الفرشاة أثناء عملية الرسم، وعلى الرغم 
من الرمزية المستخدمة في هذه التجربة، حيث أن عملية الرسم ليست 
حقيقية، إلا أن القدرة على توظيف زوايا جديدة للنظر، تجعل من عبد 
من  حتى  التفكير  في  جميلة  وقــدرة  استثنائية  ملكة  صاحب  الواحد 

وجهة نظر الجماد.

في  التوازن  هذا  فتُظهر  المبالغة،  حد  إلى  التوازن  المزروع  شيخة  تأخذ 
عملية شد ورخي، بشكل رمزي يعبرّ عن مكنون إنساني عميق للعيش 
على  العالية  الإنسان  قــدرات  أن  إلا  بالشد،  مليئة  منطقة  في  بتوازن 
من  بالرغم  وأحلكها  الظروف  أصعب  في  التأقلم  من  تمكنّه  التحمّل 
يملكها  التي  الجامحة  والرغبات  المعاش  الواقع  بين  الكبير  التباعد 
الخامات  من  مجموعة  الــمــزروع  توظف  تــوازن.  في  للعيش  الإنسان 

والأدوات البسيطة لتخلق عملاً فنياً ذكياً وعميقاً.

محمد أحمد إبراهيم. رموز، 2008 )طالع الصفحة 178(
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في  وعميقاً  حجمه  في  كبيراً  عملاً  لتقدم  المعمارية  خلفيتها  من  جمعة  ليلى  تستفيد 
محتواه، يأخذنا للمستقبل من خلال خلقه لمنظور جديد وبعد آخر من البحث والتقصي 
التقلبات  من  ساخن  صفيح  على  وعيشه  الإنسان  فوجود  البشرية.  الحياة  مستقبل  عن 
تقدمه  ما  وهذا  الاستقرار،  من  شيء  إلى  بحاجة  يجعله  للتكنولوجيا  السريع  والتطور 
جمعة من خلال مجموعة متداخلة من مكعبات وأشباه مكعبات، تخيل إلينا أنها مبانٍ أو 

أعمدة وقواعد لبناء قادم في المستقبل القريب أو البعيد.

ناصر  لنا  يقدم  كفنان،  وحياته  الطفولي  عالمه  بين  المزج  على  الكبيرة  قدرته  خلال  ومن 
التي  فمكعباته  وظيفتها،  أداء  على  قدرتها  سلبها  التي  الأجهزة  من  مجموعة  نصرالله 
اليومية  الحياة  ما تستخدم لأغراض  عادة  التي  والأدوات  التفاصيل  من  كبيراً  قدراً  تحمل 
وبوجودها ضمن هذا العمل الفني، تفقد قيمتها الوظيفية وتكسب قيمة جديدة لتصبح 
تنبع  جديدة  وقيم  قدرات  وإكسابها  قدراتها  أشياء  سلب  عملية  إنّ  ذاته.  بحد  فنياً  عملاً 
الذي يسعى  إنسانية وجمالاً، وهو  وأكثر  أقل تعقيداً  بواقع  العيش  رغبة نصرالله في  من 

لتقديمه في أغلب الأعمال التي تحمل طابعاً جمالياً طفولياً وبسيطاً.

تقدم شما العامري تجربة غنية بالأسئلة، يجعل بحثها الدائم عن المفاهيم والمصطلحات 
العامري  تقدم  جديد.  بحث  إلى  يأخذها  جديداً  ســؤالاً  إليه  تصل  جــواب  كل  من  الفنية 
الظل  أشكال  تقصي  من خلال  وذلك  الفني  الإلهام  محاولة لاستقصاء  الظل في  تجربة 
وأنواعه البديهية وغير المعتادة، فلعبت دور الظل في إحدى تجاربها من خلال ملازمة بعض 
اليومية وتقصّي أثرهم والظهور بشكل ظل بشري. وفي هذا العمل  الفنانين في حياتهم 
الذي  التأثير  من  لكثير  أوصلها  الذي  الإلهام  تفاصيل  لبحثها، محاولةً وضع  تقدم خلاصة 

يسهم في خلق وتكوين تجربة الفنان ووعيه الدائم بأهمية الفن.

تقُدم عفراء الظاهري تجربة فريدة في عملية التكرار للمشهد الذي يخلو في حد ذاته من 
معلقّة  بيضاء  قماش  إسمنتي على قطعة  لمستطيل  فرسمها  بصري.  أو  بعد جمالي  أي 
بمواد مختلفة وبأحجام مختلفة، جعل من هذا  المشهد  لهذا  السقف وإعادة رسمها  في 
المشهد الفني الذي أعادت إنتاجه مرات عدة أقرب إلى المشاهد اليومية، والتي سيأخذها 

بلا شك إلى بعد مختلف من التفكير والوعي بالمشهد وبالمحيط الذي يتسارع في التغيير.

.

ناصر نصرالله. آلات عديمة الفائدة، 2012 )طالع الصفحة 182(
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الفنان
يوزع لورنس وينر )نيويورك 1942( وقته بين نيويورك وقاربه في أمستردام. وبعد أن قضى أقل 
من سنة في دراسة الفلسفة  والأدب في “كلية هنتر” بنيويورك، بدأ وينر تنقلاته حول الولايات 
المتحدة والمكسيك وكندا. وفي عام 1960، استخدم الديناميت في حديقة كاليفورنيا الوطنية 
لصنع تماثيل بطريقة الاقتطاع، وعند عودته إلى نيويورك في عام 1964، أقام معرضاً في صالة 
التلفاز  التي تظهر على شاشة  عرض “سيث سيغيلاوب”، حيث عرض لوحات لبطاقات الاختبار 
عندما يكون البث متوقفاً، بالإضافة إلى أعمال أتُيح للزوار اختيار الأجزاء التي سيقتطعها الفنان 
منها. وفي عام 1968، وفي الصالة ذاتها، عرض وينر كتاباً صاغ فيه أعمالاً فنية بشكل لغوي، 
بداية لخط فني خصب شكل  ذلك  إلى صيغة مادية ملموسة مطلقاً. وكان  لم يحولها  لكنه 
القرن العشرين. ويسبر وينر أغوار  الثاني من  الفن المفاهيمي خلال النصف  أساسياً من  جزءاً 
اللغوية على الطباعة  إمكاناتها كمادة نحتية وشكلٍ فني. وتقوم منحوتاته  اللغة مستكشفاً 
المواد  إلى  تشير  ما  غالباً  التي  والحكم  الأقوال  جانب  إلى  الأخرى،  الشكلية  والعناصر  والرموز 
إلى شخصية  إشارة  أي  وينر  عنها كل مشروع على حدة. ويستبعد  انبثق  التي  العمل  وظروف 
من  مجموعة  وينر  قدم  محدد.  بشكلٍ  والشهادات  والمقولات  الكلمات  استخدام  عبر  الكاتب 
النظرية.  والنصوص  والكتب  الأدائية،  والعروض  الصوتية،  والأعمال  والأفلام،  الفيديو،  مقاطع 
وقد حاز العديد من الجوائز، كما أن أعماله تعُرض في أبرز مجموعات الفن المعاصر حول العالم.

باللغات  المعاصر”  للفن  برشلونة  “متحف  مؤسسة  زوار  يحيّي  العمل  الصفحة:  هــذه  في 
الإنكليزية والإسبانية والكتالونية.

لورنس وينر

لمقدمة ا

لورنس وينر. بعض الأشياء المرغوبة، 2004.

اللغة + المواد المشار إليها، أبعاد مختلفة.
مقتنيات “متحف برشلونة للفن المعاصر”. مؤسسة “متحف برشلونة للفن المعاصر”. هدية من بلاثيدو 
أرانغو. جميع الحقوق محفوظة © لورنس وينر، رابطة إدارة الحقوق البصرية للفنانين التشكيليين، 

برشلونة، 2018. تصوير: طوني كول.
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العمل
السياق  الاعتبار  بعين  لوينر، والتي يصفها وكأنها منحوتات، تأخذ دوماً  أعمال الأقوال  إن 
والمساحة التي تعُرض فيها، حيث تم عرضها في العديد من المتاحف البارزة، والمساحات 
البريدية، والملصقات، وفي الأفلام، والسجلات، وعلى  المفتوحة، والكتب، وعلى البطاقات 

أغطية فتحات التصريف، وحتى على علب السكر أيضاً.

رياضية  2004، معادلة  أنتجه وينر في عام  الذي  المرغوبة”،  الأشياء  “بعض  ويشكل عمل 
ضخمة تمتد على اتساع حائط كامل في تأكيد على العلاقة التي تربط بين البشر والأشياء 
تفسيرية  ولغة  دقيقة،  غير  كمية  صيغة  يستخدم  مجازي  وصفي  عمل  وهو  المادية، 
هو  وكما  الأشياء.  من  مختلفة  أنواع  وبين  بيننا  تربط  التي  العلاقة  قوة  لتأكيد  غامضة 
الحال في الأعمال الأخرى، يستخدم وينر رموزاً رسومية من اللغة العلمية )رموز الإيجاب، 
بالألوان، في هذه  ويتلاعب  معينة،  كلماتٍ  ويحوّط  والتكافؤ(،  المئوية،  والنسبة  والسلب، 
مع  ليتناسب  العمل  ويوائم  والخط،  الطباعة  أسلوب  ويختار  والأحمر،  ــالأزرق  ب الحالة 

الحائط الذي سيُعرض عليه.

مع  مباشرة،  مصطلحات  وكذلك  والتأثير  والإيجاز  بالوضوح  تتسم  لغة  وينر  يستخدم 
الأخذ بعين الاعتبار حجم الأحرف، والنسب، والتكوين، والسمات المتعلقة بحجم الكلمات، 
المكان  المعتمدة في  اللغة  إلى  وينر نصوصه عموماً  يترجم  الشاملة.  البصرية  والتأثيرات 
الذي يعُرض به العمل، ففي برشلونة، تم عرض عمله هذا باللغتين الإسبانية والكتالونية 
. وفي هذا المعرض، تم ترجمة العمل إلى اللغة العربية، في تأكيد على تصريحه عام 1969 
بأن رسائله تعتمد على الفكرة التي تقدمها بدل الجانب المادي، وتتناسب خصائص اللغة 
تمنح  أنها  عن  فضلاً  الجميع،  ويتشاركها  وديموقراطية  متاحة  أنها  إذ  وينر،  تطلعات  مع 

المتلقي الدور الرئيسي.

باللغتين  ويعرض   ،2018 أبوظبي  مهرجان  لصالح  العمل  تعديل  تم  الصفحة:  هذه  في 
العربية والإنكليزية.
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أبوظبيالإنسان  إلى  برشلونة  من 

هانز بيتر فيلدمان. 100 عام، 2001.

طباعة باستخدام جيلاتين الفضة وباقة من الزهور. 101 صورة قياس 30.5 × 24.3 سم لكل منها.
مقتنيات “متحف برشلونة للفن المعاصر”، مؤسسة “متحف برشلونة للفن المعاصر”. جميع الحقوق محفوظة © هانز بيتر فيلدمان، رابطة 

إدارة الحقوق البصرية للفنانين التشكيليين، برشلونة، 2018. تصوير: ميكيل كول.
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الإماراتي الفن  مع  حوار  في  المعاصر  للفن  برشلونة  متحف  من  فنية  أعمال 

هانز بيتر فيلدمان

43

الفنان
يمكن تقسيم مسيرة هانز بيتر فيلدمان إلى مرحلتين تفصلهما 10 سنوات 
من  الثمانينات  وحتى  الستينات  من  الأولى  المرحلة  تمتد  الصمت.  من 
القرن الماضي، عندما بدأ الفنان بإنتاج كتب صغيرة تدعى “بيلد” )الصورة(، 
وتضم صوراً لنوع واحد من الأشياء دون إرفاقها بأي نص توضيحي. جمع 
فيلدمان أنواعاً مختلفة من الصور، مثل صوره الخاصة، أو صور مأخوذة 
هو  وكما  الزمني،  والتسلسل  الموضوع  حسب  وصنفّها  المجلات،  من 
لإيقاع  وتجسيدها  بتواضعها  الأعمال  هذه  تتسم  نتاجه،  كل  في  الحال 
الحياة اليومية، كما جمع دمىً وصوراً وأشياء أخرى قديمة وقام بتلوينها 
بعدما  التقاعد  فيلدمان  قرر   ،1980 عام  وفي  التقليدي.  مفهومها  لتغيير 
بالاعتبارات  يهتم  برأيه  أصبح  الذي  الفني  المجال  العمل في  من  بدا متعباً 

المادية أكثر من المسائل السياسية والأيدولوجية.

وفي عام 1989، استأنف فيلدمان نتاجه الفني مع “أوسثيتيك استوديوز” 
بتجميع أشياء متنوعة من الحياة اليومية لإنشاء شكل جديد، بالإضافة 
للتصوير  المختلفة  الاجتماعية  الاستخدامات  على  تركز  كتب  إنتاج  إلى 
الفنانين؛  أثرّت أعمال فيلدمان بشكل كبير على جيلين من  الفوتوغرافي. 
في  ماينز”  بول  “غاليري  مثل  المعارض  من  العديد  في  أعماله  وشاركت 
كولونيا، و”غاليري سبييرون” في تورين، و”كونزتروم” في ميونيخ، و”متحف 
في   )2000  ،1996  ،1992(  ”303 و”غاليري   )1993( سوهو”  غوغنهايم 
و”مؤسسة   ،)2003( كولونيا  في  لودفيغ”  “متحف  إلى  إضافة  نيويورك، 
“بينالي  في  أعماله  عرضت  كما  برشلونة.  في   )2002( تابيس”  أنطوني 

البندقية” )2003(، و”مركز ووكر للفنون” في مينيابوليس )2004(.

العمل
 8 بين  أعمارهم  تــتــراوح  لأشخاص  صــورة   101 السلسلة  هــذه  تضم 
عائلته،  أفــراد  أو  الفنان  أصدقاء  من  جميعاً  وهم  عــام،  و100  أسابيع 
وتم التقاط هذه الصور النقطية باللونين الأبيض والأسود، وهي صور 
الإطــار  مركز  في  الأشخاص  فيها  يتموضع  التباين،  وشديدة  واضحة 
وينظرون بشكل تقليدي نحو عدسة الكاميرا. وتحت كل صورة، تمت 
كتابة الاسم الأول للشخص الموجود فيها وعمره مثل: إليزا، 17؛ بوريز، 
20. ويمثل كل شخص عمراً محدداً، وبالتالي لحظةً  19؛ تيم،  نورا،  18؛ 
كل  ينفرد  ذاتــه،  الوقت  وفي  كامل،  عالم  على  الباب  تفتح  الحياة  في 
معانيها  التعمّق في  حرية  للمشاهد  تاركاً  الخاصة  بقصته  منهم  واحد 
وتحليلها، ويستكشف فيلدمان في هذه السلسلة مسألة مرور الوقت 

من خلال ترتيب الصور وفق تسلسل زمني خطي. 

عام،  من  ابــتــداء  الزمني  التسلسل  تحدد  نقاطاً  الصور  هــذه  تشكل 
عرضها على شكل سلسلة  وتم  عام،   100 إلى  وثلاثة، وصولاً  وعامين، 
صورة  إلى  نصل  وعندما  جميعا؛ً  بها  نمَرُّ  صــورة   101 من  متواصلة 
كما  التمعّن،  من  بمزيد  إليها  ننظر  نفسه،  عمرنا  يحمل  الذي  الشخص 
أصحاب  عن  ونتساءل  واللاحقة،  السابقة  السنوات  إلى  أيضاً  ننظر 
الصور ونقارنهم بأنفسنا في ذات العمر. تدعونا مشاهدة هذا الخط من 
النفسي جاك  المحلل  علينا، ويوضح  الزمن  التأمل في مرور  إلى  الصور 
نتساءل  صامتة،  طبيعة  ذات  لوحات  إلى  ننظر  عندما  بأنه  ذلك  لاكون 
في سرنا عما تخفيه أو تظهره هذه الصور، وفسر لاكون ذلك بالقول: 
وتفكك  وترتيب  وعيد  مــن  الــصــور  تحتويه  مــا  بسبب  ذلــك  “يــحــدث 
الصور،  من  السلسلة  هذه  تشير  نفسها،  وبالطريقة  النهاية”.  وحتمية 

باستحضارها لمرور الوقت، إلى نهاية محتومة.

دوسلدورف 1941
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أبوظبيالإنسان  إلى  برشلونة  من 

إستير فيرير. كرسي زاج، 1974.

خشب وورق، 79 × 34 × 45 سم.
مقتنيات “متحف برشلونة للفن المعاصر”، مؤسسة “متحف برشلونة للفن المعاصر”. جميع الحقوق محفوظة © إستير فيرير، رابطة إدارة الحقوق البصرية للفنانين 

التشكيليين، برشلونة، 2018. تصوير: رافاييل فارغاس.
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الإماراتي الفن  مع  حوار  في  المعاصر  للفن  برشلونة  متحف  من  فنية  45أعمال 

إستير فيرير

الفنانة
مع  العمل  وبدأت  والصحافة  الاجتماعية  العلوم  فيرير  إستير  درست 
1961 و1968.  بين عامي  الفنية” في سان سباستيان  “جمعية غيبوثكوا 
فيرير  أسست  سيستياغا،  أنطونيو  خوسيه  الرسام  مع  وبالتعاون 
وكذلك   ،1963 عــام  سباستيان  ســان  مدينة  في  الحر”  التعبير  “ورشــة 
 ،1967 عام  فيثكايا. وفي  إيلوريو في مقاطعة  بمدينة  تجريبية  مدرسة 
عام  إسبانيا  تأسست في  التي  الفنية  “زاج”  إلى مجموعة  فيرير  انضمت 

1964 على يد رامون بارس، وخوان هيدالغو، ووولتر ماركيتي.

تتأثر مجموعة “زاج” بمواقف غيرها من المجموعات العالمية المعاصرة 
التوجهات  إلى  وانضمت  السبعينات  أواخر  انتشرت في  التي  والتجريبية 
تلك  أبرز  إحدى  الفنية”  “فلوكسوس  حركة  وكانت  الحديثة،  الدادائية 
“زاج”  مجموعة  “فلوكسوس”  دعت   ،1966 عام  خريف  ففي  الحركات. 
إسبانيا  إلى  المسافرين  نولز ودِك هيغينز(  )أليسون  أعضائها  لمشاركة 
أوجه  من  العديد  وجود  ورغم  المجموعة.  أنشطة  بعض  في  للتعاون 
التشابه بين عروض المجموعتين ومبادئهما، إلا أنْ حركة “فلوكسوس” 
احتفالية  أكثر  طابعاً  الشمالية،  أميركا  في  وخاصة  أعمالها،  أظهرت 
وحيوية وحماساً، بينما تبنت مجموعة “زاج” أسلوباً أكثر تحفظاً. وعلى 
يتم  لم   ،1972 عام  في  الأميركية  وعروضها  الدولية  شهرتها  من  الرغم 
تكريم المجموعة رسمياً في إسبانيا حتى عام 1996 عندما نظّم “متحف 
على  الضوء  سلطّ  معرضاً  للفنون”  الوطني  المركزي  صوفيا  الملكة 
تمكن جميع  أن  وبعد   ،1973 عام  “زاج” وحتى  تأسيس  ومنذ  أنشطتها. 
أعضائها من ترسيخ مكانتهم خارج إسبانيا، نظمت المجموعة عدداً من 
منشورات  وإعــداد  ومبادرات  موسيقية  حفلات  شملت  التي  الأنشطة 
وأعمال تركيب وبطاقات بريدية. ومنذ عام 1975، نشرت فيرير مقالات 
باييس”،  “إل  صحيفة  أهمها  والدوريات  المجلات  مختلف  في  ثقافية 

ومجلات “إر” و”لابيث” و”خانو”.

العمل
قدمت إستير فيرير عرضها الأول في عام 1967. ومنذ ذلك الوقت، باتت 
المشاهد  العام لأعمالها، ويشبه دور  الطابع  بمثابة  العابرة  ممارساتها 
ومفهوم عروضها الأعمال المسرحية للفنان بيرتول بريخت، حيث يثير 
المشاهد،  يختبرها  التي  والعزلة  المسرح  خشبة  على  الخيال  غياب 
الوعي والتفكير الناقد لديه. تؤمن فيرير بأن المؤدي ليس ممثلاً، بل هو 
عنصر يؤدي فعلاً ما، وأن ما يحدث خلال العرض أمر حقيقي، وهو ما 
يمثل دليلاً على المادّية والابتعاد الكبير عن الخيال، وفي الوقت نفسه، 
تحاول الفنانة إيصال إحساس بمرور الوقت: حيث إن الوقت، والفضاء 
الجميع(  ووجــود  )وجودها  والوجود  الذهني(،  الفضاء  يتضمن  )الــذي 
اليومية،  الأشياء  خلالها  من  تقارب  ما  عــادةً  التي  بتصرفاتها  تتلاعب 
مثل المطارق، والساعات، والطاولات، والكراسي، والإطارات، والخيوط، 

والحبال، والأحذية، وما إلى ذلك.

يفرقّهما  “حتى  عليه  للجلوس  المشاهد  زاج”  “كرسي  عمل  ويدعو 
حس  يعكس  مما  التحقق،  مستحيل  اقتراحاً  يمثل  ما  وهو  الموت”، 
عنصراً  الكراسي  تشكل  كما  “زاج”.  مجموعة  لدى  والعبثية  السخرية 
 36 بارا  “أكثيون  مثل  الفنانة،  بها  قامت  بارزة  أخرى  أعمال  في  محورياً 
سِيّاس، 36 ثاباتوس إي أون ديسبرتادور” )عمل 36 كرسيّاً، و36 حذاء، 
)ميلان،  للشعر”  ميلانو  “مهرجان  خلال  عرضه  تم  والذي  منبه(  وساعة 
إيطاليا، 1989(، أو عمل “كانون بارا سييتي سِيّاس” )قانون لـ 7 كراسٍ(

خلال “مهرجان بوليفونيكس” بمرسيليا عام 1990.

سان سيباستيان 1937
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بيتر فيشلي ودافيد فايس. بوزي )قطة(، 2001.

عرض فيديو بشاشة واحدة، ملون، صوت، صامت، مدته 6 دقائق و31 ثانية.
ودافيد  فيشلي  بيتر  من  هدية  المعاصر”.  للفن  برشلونة  “متحف  مؤسسة  المعاصر”،  للفن  برشلونة  “متحف  مقتنيات 

فايس. النسخة 150/150. جميع الحقوق محفوظة © بيتر فيشلي ودافيد فايس، 2018. تصوير: طوني كول.

بيتر فيشلي ودافيد فايس. أوُنده )كلب(، 2003.

عرض فيديو بشاشة واحدة، ملون، صوت، مدته 29 دقيقة و50 ثانية.
ودافيد  فيشلي  بيتر  من  هدية  المعاصر”.  للفن  برشلونة  “متحف  مؤسسة  المعاصر”،  للفن  برشلونة  “متحف  مقتنيات 

فايس. جميع الحقوق محفوظة © بيتر فيشلي ودافيد فايس، 2018.
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بيتر فيشلي

+ 
دافيد فايس

الفنانان
عام  منذ  معاً  فايس  ودافيد  فيشلي  بيتر  السويسريان  الفنانان  عمل 
الأول  المشترك  عملهما  ركز   .2012 عام  في  فايس  وفــاة  وحتى   1979
“شعر  اسم  عليه  يطلقان  جعلهما  مما  اليومية،  الحياة  سخافة  على 
هزلي  بأسلوب  الوسائط  من  واسعة  مجموعة  واستخدما  الابــتــذال”، 
والتصوير  المتحركة،  والصور  التركيبية،  والأعــمــال  المنحوتات،  مثل 
الزوار  تشجع  استكشافية طفولية  بروح  أعمالهما  تتّسم  الفوتوغرافي. 
جديداً  معنى  ومنحها  اليومية  اللحظات  أسخف  اكتشاف  إعــادة  على 
مثل  اليومية،  الأشياء  مختلف  وتغدو  المحيطة،  البيئة  مع  يتماهى 
جديدة  طبيعة  البلاستيكية،  والدمى  السجائر  وأعقاب  الشاي  أباريق 
البيئة  وتر  على  للعب  تامة  ببراعة  الفنانان  استخدمها  وقد  ومفاجئة، 

المحيطة واقتراح علاقات جديدة بينهما.

خلال  مختلفة  عالمية  مــعــارض  في  الفنانين  أعــمــال  عــرض  تــم  وقــد 
الأول  معرضهما  من  بــدءاً  عاماً،   25 استمرت  التي  المهنية  مسيرتهما 
البارزة  الاستعادية  المعارض  ومن   .)1981( بجنيف  الشرفة”  “غاليري  في 
في هذا المجال: “مركز ووكر للفنون” في مينيابوليس )1996(؛ و”متحف 
2003، مثّل كل من فيشلي  تيت موديرن” في لندن )2006(. وفي عام 
وفايس سويسرا في “بينالي البندقية” وحصلا على جائزة “الأسد الذهبي”.

العملان
لفت التعاون بين بيتر فيشلي ودافيد فايس في عمليهما “أوُنده” )كلب( 
عمل  ففي  تجاهلها.  يتم  ما  غالباً  لحظات  إلى  انتباهنا  )قطة(  و”بــوزي” 
“أوُنده” )كلب(، هناك 3 كلاب تنبح بتذمّر خلف السياج محاولة الخروج 
أو الوصول إلى شيء ما في الجانب الآخر أي جانب المشاهد. بينما في 

عمل “بوزي” )قطة(، هناك قطة تشرب بصمت من وعاء الحليب.

ويركز المقطعان على جماليات الحياة اليومية في محاولة لاستكشاف 
خبايا الجمال البسيط الذي يكمن في بيئتنا المحيطة، فيجبرنا مقطعياً 
الفيديو )ومدتهما نحو 30 دقيقة مخصصة للكلاب، وأكثر من 6 دقائق 
مخصصة للقطة( على استخلاص معنى عميق من المواقف التي تبدو 
عرض  تم  العادي.  الوقت  مع  ومختلفة  جديدة  علاقة  وبناء  سطحية، 
الإعلانية  اللوحات  لإحدى  العملاقة  الشاشة  على  )قطة(  “بــوزي”  عمل 
عرض  كما   ،2001 عام  بنيويورك  سكوير”  “تايم  ساحة  في  الإلكترونية 

مجدداً في عام 2016.

زيوريخ 1952

زيوريخ 1946 - 2012
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غوزماو وبايفا. “نموذج العين“، 2006.

طاولة خشبية،  مع  مظلمة  غرفة  من  مؤلفة  مجموعة 
بيض نعام، أبعاد متغيرة.

للفن  برشلونة  “متحف  مؤسسة  المعاصر”،  للفن  برشلونة  “متحف  مقتنيات 
 + .Ed. 2/3 + 1 P.A المعاصر”. تم شراء العمل لصالح مؤسسة “بويغ”. طبعة
بايفا،  بيدرو  الحقوق محفوظة © جواو ماريا غوزماو +  طبعة خاصة. جميع 

2018. تصوير: رايموند زوكوفسي.
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الإماراتي الفن  مع  حوار  في  المعاصر  للفن  برشلونة  متحف  من  فنية  49أعمال 

غوزماو

+
بايفا

الفنانان
التسعينات  أواخــر  في  بايفا  وبيدرو  غوزماو  ماريا  جواو  من  كل  التقى 
افتتانهما  تجلى  الحين،  ذلك  ومنذ  الجميلة.  للفنون  دراستهما  أثناء 
بالفلسفة من خلال أعمالهما الفنية، وهو ما حثهما على تأسيس مجلة 

الفلسفة “إفلوفيو ماغنيتيكو” )التدفق المغناطيسي( في عام 2005.

فلسفي  “تخيل  بأنه  وصفاه  الذي  الفني  تعاونهما  بدأ   ،2001 عام  في 
شعري”، وبالتركيز على النصوص الأدبية وتاريخ العلوم والفلسفة، حوّلا 
من  الرغم  وعلى  والأساطير.  والخيال  للعلوم  التقاء  نقطة  إلى  عملهما 
تفرد كل منهما بمسيرته الفنية، إلا أنهما عملا معاً في إبداع المجسمات 
والأعمال التركيبية والصور والأفلام القصيرة التي تتراوح مدتها بين 16 
والعبثية، يستخدم  بالسخرية  المشترك  لشغفهما  ونظراً  دقيقة،  و35 
الغامضة  والتجارب  الإعلام والأفلام  البصرية ووسائط  الخدع  الفنانان 
القوى  إلى  فبالإشارة  آفاقها.  واستكشاف  المنطقية  الأمــور  لمساءلة 
الخفية، والفلسفة التأملية، ومسرح الأدب القائم على العبثية والخيال 
عن  تساؤلات  تثير  خيالية  سيناريوهات  مشاريعهما  تؤلف  العلمي؛ 
معرضهما  افتتاح  منذ  والسحر.  والاختراع  والإدراك  العلم  بين  العلاقة 
عرض  تم   ،2005 عام  لشبونة  في  تشيادو”  “متحف  في  الأول  الرئيسي 
المرموقة  الفنية  والمؤسسات  العرض  صــالات  في  الفنية  أعمالهما 
 ،)2011( باريس  بلاتيو” في  و”لو   ،)2009( “كونزتفيرين” في هانوفر  مثل 
في  بيكوكا”  و”هنغار   ،)2011( دوسلدورف  في  الفنون”  عرض  و”متحف 
ميلان )2014(، وشاركا في المعارض العالمية مثل “بينالي غوانغجو” في 
“مانيفستا”  و2013(،   2009( البندقية  وبينالي   ،)2010( الجنوبية  كوريا 
)2008(، و”بينالي ساو باولو” )2006(، وغيرها. ويتم تضمين أعمالهما 
و”مؤسسة  تــشــيــادو”،  “متحف  بـــ  الخاصة  الفنية  المجموعات  في 

سيرالفيس” في أوبورتو، و”متحف برشلونة للفن المعاصر”.

العمل
أبدع الفنانان عملهما الشهير “نموذج العين” )2006( على شكل حجرة 
كما  البصرية  التجربة  يعيد صياغة  تركيبي  عمل  وهو  تصوير مظلمة، 
 .1637 وصفها رينيه ديكارت، أحد مؤسسي الفلسفة الحديثة، في عام 
وهو  ترقب،  حالة  العين وهي في  تجربة  العين” صياغة  “نموذج  ويعيد 
على  وهناك  مظلم،  مكان  في  طاولة  على  موضوعة  أداة  من  يتألف 
منهما  كل  تحمل  ورفيعتان  طويلتان  عموديتان  دعامتان  الطاولة 
النعامة  الهواء: قشرة بيضة  أنها معلقة في  لو  الأداة كما  شيئاً، وتبدو 
نعامة  بيضة  ثمة  الطاولة،  من  وبالقرب  زجاجية.  وعدسة  المكسورة 
العمل  تنير  ضــوء  بقعة  إلى  بالإضافة  السقف،  مــن  متدلية  كاملة 
زجاجية  عدسة  خلال  من  كاملة  البيضة  صــورة  وتنعكس  التركيبي، 

موجودة داخل قشرة البيضة المكسورة.

الجزء  على  كاملة  آثــاراً  تترك  نراها  التي  الأشياء  فإن  ديكارت،  بحسب 
أن  بعد  ما،  غرفة  تظهر في  التي  “الصور  بـ  ويشبهها  العين.  من  الخلفي 
يتم إغلاقها بشكل كامل باستثناء ثقب واحد، وتوضع أمام هذا الثقب 
معينة  مسافة  على  الخلف  في  وتفُرد  عدسة،  شكل  على  زجاج  قطعة 
الذي  الضوء  بفعل  الصور  هذه  عليها  تنعكس  بيضاء  قماش  قطعة 

ينبعث من الأشياء الموجودة في الخارج”.

العدسة  أما  العين.  بؤبؤ  والثقب هو  العين  تمثّل  “الغرفة  قائلاً:  ويتابع 
التي تسبب  العين،  الأجزاء من  تلك  بالأحرى كل  أو  العين،  فهي عدسة 
بعض الانكسار للضوء. أما قطعة القماش، التي تمثل الغشاء الداخلي 
للعين، فهي تشكل أطراف العصب البصري”. وتمثل حجرة التصوير في 
هذا العمل العين البشرية، والبيضة المكسورة هي بؤبؤ العين، والزجاج 
هو عدسة العين، والجدار الأبيض هو الغشاء الداخلي للعين. وتتشكل 
الأشياء  انعكاس  نتيجة  والبؤبؤ  الداخلية  العين  في  الأشــيــاء  صــور 

الحقيقية في الخارج”.

لشبونة 1979

لشبونة 1977
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بييرو مانتسوني. سلسلة “كوربو دآريا“ )جسد من هواء(، 1959 – 1960.

مواد متنوعة، أبعاد مختلفة.
مقتنيات “متحف برشلونة للفن المعاصر”، مؤسسة “متحف برشلونة للفن المعاصر”. جميع الحقوق محفوظة © بييرو مانتسوني، رابطة إدارة الحقوق البصرية 

للفنانين التشكيليين، برشلونة، 2018. تصوير: غازول فوتوغرافيا.
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بييرو مانتسوني

الفنان
من  سلسلة  أنتج  الطليعي.  وفنهّ  الساخرة  بنظرته  مانتسوني  يشتهر 
الأعمال التي بحثت في طبيعة المواد الفنية وبشرت بالفن المفاهيمي 
الذين  الشباب  الإيطاليين  الفنانين  من  جيل  على  ــر  أثّ كما  وطــورتــه، 
جمعهم الناقد الفني جيرمانو تشيلانت في المعرض الأول لحركة “آرته 
استخدام  مانتسوني  تجنب   .1967 عام  جنوى  في  أقيم  والــذي  بوفيرا” 
المواد الفنية التقليدية واستعاض عنها بمواد جديدة، مثل جلود الأرانب 
الذي  والاستهلاكي  الجماعي  للإنتاج  انتقاداً  عمله  ويعد  الإنسان،  وبراز 
عمل على تغيير المجتمعات الغربية في خمسينات القرن الماضي عقب 
انتقادات مانتسوني  المفارقات، أن  الثانية، ومن  العالمية  انتهاء الحرب 
المتشددة لثقافة الاستهلاك آلت في نهاية المطاف إلى نوع جديد من 
الفن. وهكذا، أصبح “زفيره” )كان الفنان ينفخ البالونات بنفسه( وتجاربه 
)بالتوقيع على  الآخرين  أجساد  أيضاً في  تدخل  كما  “استهلاكية”،  سلعاً 
ذراع أو ساق( وتحويلها إلى “منحوتات حيّة”. اكتسب انتقاد مانتسوني 
للثقافة الاستهلاكية معنى وسيطاً يتأرجح بين الرومانسية والقدسية، 
وتم عرض أعماله عالمياً في العديد من المواقع، ولاسيما في “آيندهوفن 
 ،)1972( هيوستن  في  المعاصر”  الفن  و”متحف   ،)1969( آبــي”  فــان 
الحديث” في  الفن  )1991(، و”متحف  باريس  الحديث” في  الفن  و”متحف 
لندن)1998(،  في  سربنتين”  و”غاليري   ،)1992( إيطاليا  في  ريفولي  قلعة 

و”غاليري غاغوسيان” في نيويورك )2009(، وغيرها الكثير.

العمل
تم  هواء،  من  قطعاً  أو  هوائية  منحوتات  دآريا”  “كوربو  تعتبر سلسلة 
شكل  على  تقديمها  ويتم  و1960،   1959 عامي  بين  الفترة  في  إنتاجها 
خشبي  صندوق  في  تباع  منزلية  أدوات  مجموعة  أو  تخييم  معدات 
أبيض،  وبالون  للطي،  قابل  القوائم  ثلاثي  معدني  حامل  على  يحتوي 
وأنبوب نفخ فموي، وتم إعداد 45 نسخة موقعة ومرقمة، بيع معظمها 
بسعر 30 ألف ليرة إيطالية للنسخة الواحدة، وعند ملئها تماماً بالهواء، 

يصبح قطر البالونات 80 سم.

إمكانية  مع  بنفسه،  بالهواء  البالون  المستهلك  يملأ  أن  الفكرة  كانت 
لتر من هواء  ليرة إضافية لكل   200 طلب ذلك من مانتسوني مقابل 
بعملين  الفني  العمل  هذا  وتأثر  البالون.  في  الفنان  ينفخه  الذي  الزفير 
آخرين من إنتاج مارسيل دوشامب، وهما “3 معايير للتصليح” ومنطاد 
“هواء باريس”، متحدياً الحدود المادية للفن واستغلال الجسد البشري 

لأغراض فنية.

سونتشينو 1933 - ميلان 1963
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آنا مندييتا. نساء الرمل )تفصيل(، 1983.

خمس صور مطبوعة باستخدام جيلاتين الفضة بأحجام مختلفة.
مقتنيات “متحف برشلونة للفن المعاصر”، مؤسسة “متحف برشلونة للفن المعاصر”. إعارة طويلة الأمد من شركة 
“برونديسبري القابضة المحدودة”. جميع الحقوق محفوظة © ملكية آنا مندييتا، 2018. تصوير: غازول فوتوغرافيا.
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آنا مندييتا

الفنانة
درست آنا مندييتا في جامعة أيوا بالولايات المتحدة، وكانت قد هاجرت 
في  الذاتية  لسيرتها  واضــح  استحضار  وثمة  المراهقة.  سن  في  إليها 
العديد من أعمالها التي تغطي عموماً مواضيع المرأة والعنف، والحياة 
والموت، والمكان والانتماء. ركزت الفنانة على العلاقة المادية والروحية 
أوراق  للإنسان مع الأرض وعناصرها، حيث تضمنت أعمالها مواداً مثل 
الأحيان  معظم  في  جسدها  استخدمت  كما  والــدم،  والأغصان  الشجر 
اسم  عليها  تطلق  أعمال  وإبــداع  معها،  والتواصل  الأرض  لاستكشاف 

“فنون الأرض والجسد”.

ذلك  ومنذ  وفاتها.  قبل  فقط  وجيزة  لفترة  أعمالها  مندييتا  عرضت 
من  العديد  إقــامــة  وتــم  واســعــاً  تقديراً  الأعــمــال  هــذه  لقيت  الحين، 
في  المعاصر”  للفن  الجديد  “المتحف  في  لها  الاستعادية  المعارض 
نيويورك )1987(، و”متحف هيرشهورن” في واشنطن )2004(، و”متحف 

ويتني” في نيويورك )2004(، و”معهد الفن” في شيكاغو )2011(.

العمل
مادة  وهي  الشاطئ،  رمال  استخدام  الرمل”  “نساء  في  مندييتا  اختارت 
بصفتها  والأرض  الأنثوي  الجسد  بين  للربط  الــزوال،  وسريعة  ضعيفة 
الراسخ  الفنانة  التزام  على  ذاتــه  الوقت  في  والتأكيد  للحياة،  مصدراً 
بالجسد والطبيعة. استخدمت مندييتا في عملها كتلاً صغيرة من الرمال 
لرسم صور تستحضر جسد الأنثى وأشكالاً عضوية متنوعة، كما يشير 
العمل إلى “أمهات الأرض”، وهو اسم كان يطلق على آلهة الخصوبة في 
والممارسات  بالأساطير  الفنانة  شغف  ساهم  التاريخ.  قبل  ما  عصور 
وقامت  الفني،  للإبداع  منظورها  صقل  في  الأفريقية  الكوبية  الدينية 
بتنفيذ العديد من أعمالها على جسدها الذي بات ميداناً لتجاربها المادية 

والرمزية بوحي من الأشكال التي كانت تصنعها في الرمال.

لمندييتا عندما  الأعمال الأولى  الرمل” في سياق  “نساء  إلى  النظر  ينبغي 
الدم،  باستخدام  الطبيعية  المناظر  ترسم طبعات جسدها ضمن  كانت 
والأرض، والنباتات، والنار، والماء، ومن ثم توثقّ تلك العملية بتصويرها 
فوتوغرافياً. قامت مندييتا بتنفيذ أغلب هذه السلسلة خلال الفترة التي 
عاشتها في روما، حيث جمعت الرمال من أماكن مختلفة تحمل دلالات 
شخصية وتاريخية معينة. يقوّض الاتجاه الأفقي لإحدى تلك الأعمال، 
التقليدي  الطابع  بــه،  المحيطة  الأرض  مع  بدايةً  يعرض  كــان  ــذي  وال

المعهود لأسلوب النحت العامودي. 

هافانا 1948 - نيويورك 1985

MACBA-from_barcelona_to_abu_dhabi-17_Jan-Arabic.indd   53 1/18/18   6:37 PM



أبوظبيالإنسان  إلى  برشلونة  من 

هنري ميشو. بدون عنوان، حوالي 1979.

ألوان مائية على ورق ياباني، 51 × 31 سم.
البصرية  الحقوق  إدارة  رابطة  الحقوق محفوظة © هنري ميشو،  المعاصر”. جميع  للفن  برشلونة  “متحف  المعاصر”، مؤسسة  للفن  برشلونة  “متحف  مقتنيات 

للفنانين التشكيليين، برشلونة، 2018. تصوير: طوني كول.

هنري ميشو. بدون عنوان، 1948.

 حبر على ورق، 32.5 × 24.5 سم.
البصرية  الحقوق  إدارة  رابطة  الحقوق محفوظة © هنري ميشو،  المعاصر”. جميع  للفن  برشلونة  “متحف  المعاصر”، مؤسسة  للفن  برشلونة  “متحف  مقتنيات 

للفنانين التشكيليين، برشلونة، 2018. تصوير: طوني كول.

هنري ميشو. بدون عنوان، 1955.

زيت على خشب، 54.5 × 45.5 سم.
مقتنيات “متحف برشلونة للفن المعاصر”. مؤسسة “متحف برشلونة للفن المعاصر”. تم شراء العمل بفضل “فريشينيت”. جميع الحقوق محفوظة © هنري ميشو، 

رابطة إدارة الحقوق البصرية للفنانين التشكيليين، برشلونة، 2018. تصوير: طوني كول.
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هنري ميشو

الفنان
بكتبه  اشتهر  التميز،  شديد  ورساماً  وكاتباً  شاعراً  ميشو  هنري  كان 
رصيد  يشتمل  للغاية.  بسيط  بأسلوب  المكتوبة  الباطنية  الفلسفية 
بإنتاجه  يليق  وكما  الفني،  والنقد  الرحلات  وأدب  الشعر  على  أعماله 
الأجناس  المتعددة  المهنية  مسيرته  فــإن  النطاق،  الواسع  الإبــداعــي 
الأدبية والفنية لم تكن وليدة اللحظة، بل جاءت نتيجة تراكمية لخبرات 
اليسوعية  المدرسة  في  تعليمه  ميشو  تلقى  مختلفة.  وطموحات 
ذلك  عن  عوضاً  الالتحاق  يقرر  أن  قبل  الوقت  لبعض  الكهنوت  ودرس 
نهائياً  العلمي  المسعى  هذا  عن  تخلى  ما  سرعان  ولكنه  الطب،  بكلية 
الذي  الأول  الإلــهــام  مصدر  الأســفــار  تلك  كانت  بحرياً.  تــاجــراً  ليصبح 
منحه القدرة على التعبير، حيث ألفّ كتابيه الشهيرين في أدب الرحلات، 
اليابان،  إلى  العشرين، عندما سافر  القرن  أربعينات  وابتداءً من منتصف 
بدأ ميشو يرسم بلا كلل أو ملل، وأوجد خلال تلك السنوات عالماً من 
الكتابة  رموز  من  واضح  بشكل  إلهامها  تستقي  التي  والنقوش  الرموز 
الصينية واليابانية وفنون الخط الشرقية، التي كانت محطّ إعجاب كبير 
لديه، وحالما استقر في باريس، كرس نفسه للكتابة والرسم، واسترعى 
اهتمام كبار المفكرين، من بينهم الكاتب الفرنسي الشهير أندريه جيد. 
حياته  ذلك  بعد  ليمزق  له،  كبيرة  صدمة  المفاجئ  زوجته  موت  شكلّ 
إرباً وتبدأ أعماله باكتساب طابع تجريبي بشكل متزايد. وبفضل أسلوبه 
وأقام  رمزية.  منها  أكثر  إيحائية  ميشو  أعمال  جــاءت  الأصيل،  الفني 
نيويورك  في  غوغنهايم”  و”متحف  باريس،  في  الحديث”  الفن  “متحف 

معارض رئيسية لأعماله في عام 1978.

الأعمال
يرمز  الرسم  من  نمط  وابتكار  الإبــداع،  لمقاربة  الشعر  ميشو  يستخدم 
وهنا،  الرمزي.  التصوير  عن  بنفسه  وينأى  الخصبة  الروحانية  للعوالم 
ومعضلاته،  وأشــعــاره،  فنه  بين  المشتركة  القواسم  من  الكثير  نجد 
البصمة  الإيحائية  والأشــكــال  التصورات  وتعتبر  الذهنية،  وحــالاتــه 
المبدعين  الفنانيَن  وبأعمال  الشرقي  بالفن  تأثر  وكما  لأعماله  المميزة 
ماكس إرنست وبول كلي، وأجرى العديد من التجارب ياستخدام مواد 

منشّطة. 

في مقدمة كتابه “معجزة بائسة”، يصف الكاتب المكسيكي أوكتافيو باز 
رابط  “ثمة  بقوله:  الفريد  للآداب، أسلوب ميشو  نوبل  الحائز على جائزة 
وثيق بين نثره وقصائده ورسوماته، حيث تعزز كل وسيلة تعبير الوسائل 
شروحات  مجرد  ليست  الرسومات  هذه  عليها.  الضوء  وتسلط  الأخرى 
للنصوص، إذ لم تكن رسومات ميشو مرفقات لشعره وحسب، فالاثنان 
عالمان مستقلان ومتكاملان في آنٍ معاً، إذ إن الخطوط والكلمات تشكل 
كياناً واحداً يكاد يستحيل تفكيكه إلى عناصر أولية. وتتداخل الأشكال 
مذهل،  نحو  على  يتكاثر  واحد  كيان  أنها  لو  كما  والأحاسيس  والأفكار 
وبطريقة ما، فإن الرسومات هي أقرب إلى التعليقات منها إلى شروحات 
إلى  وحركاتها  الخطوط  إيقاعات  تستحضر  المكتوبة.  للكلمة  مصورة 
أنفسنا  ونجد  للفضول،  المثيرة  الموسيقية  النوتات  من  نوعاً  الأذهــان 
أمام طريقة  دوامــات، وجروح عميقة، وتشابكات وجودية، وليس  أمام 
الطريق  منتصف  في  الــوقــت،  صـــراخ  في  جـــروح  الأصــــوات..  لتسجيل 
والأشكال  والشخصيات  السحرية،  والعلامة  التصويرية  الرموز  بين 
نقداً  الرسومات  هذه  وتشكل  منها”،  المقروءة  من  أكثر  “المحسوسة 
العلامة  من  أبعد  خطوة  أخرى  وبعبارة  والتصويرية،  الشعرية  للكتابة 

والصورة؛ إنها شيء يتجاوز الكلمات والخطوط”.

نامور 1899 - باريس 1984
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خوان مونيوث. طبيعة الوهم البصري، 1994 – 1997.

 أكريليك على قماش وراتنج البوليستر، أبعاد متنوعة.
مقتنيات “متحف برشلونة للفن المعاصر”، مؤسسة “متحف برشلونة للفن المعاصر”. إعارة خاصة طويلة الأمد. جميع الحقوق محفوظة © ملكية خوان مونيوث، 

2018. تصوير: طوني كول.
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خوان مونيوث

الفنان
بلندن  والتصميم”  للفن  كــرويــدن  “مــدرســة  في  مونيوث  خــوان  درس 
له  فردي  معرض  أول  ومنذ  نيويورك.  في  غرافيك”  “بــرات  مركز  وكذلك 
في “غاليري فيرناندو فيخانده”، واصل مونيوث عرض أعماله في صالات 
ألمع  من  ليصبح واحداً  العالم  والمتاحف حول  الفنية  والمراكز  العرض 

الفنانين في أوروبا.

سردية  أعمال  إنتاج  إلى  الماضي  القرن  تسعينات  منذ  مونيوث  شرع 
شخوصه  مجموعات  تسترعي  ما  ودائــمــاً  الحداثة،  مع  التراث  تربط 
الأصغر حجماً من الواقع، والموجودة ضمن بيئات هندسية غير عادية، 
انتباه من يشاهدها لتفرض نوعاً من التفاعل المتبادل. إلى جانب أعماله 
وأعمالاً  ونصوصاً  رسومات  الأخرى  مونيوث  إبداعات  تتضمن  النحتية، 
الجائزة  على  مونيوث  حصل   ،2000 عــام  ففي  الإذاعــيــة.  للمحطات 
التركيبي  عمله  عــرض  وتــم  إسبانيا،  في  التشكيلية  للفنون  الوطنية 
وكانت  لندن،  موديرن” في  تيت  “متحف  مرة في  لأول  المزدوج”  “المأزق 
مونيوث  قبل  دعوتها  تمت  التي  الوحيدة  الفنانة  هي  بــورجــواز  لويز 
لتعديل تصميم قاعة “توربين هول” الضخمة في المتحف لتلائم مفهوم 

الأعمال الفنية المعروضة. 

معرضه  افتتاح  وشــك  عــلى  كــان  وعندما  الفنية  مسيرته  ذروة  في 
بشكل  مونيوث  توفي  بواشنطن  هيرشهورن”  “متحف  في  الاستعادي 
في  لأعماله  كبيرة  معارض  وأقيمت  عاماً.   48 يناهز  عمر  عن  مفاجئ 
الأيرلندي  و”المتحف   ،)1987( بوردو  في  المعاصر”  للفن  كاباك  “متحف 
المركزي  صوفيا  الملكة  و”متحف   ،)1994( دبلن  في  الحديث”  للفن 
الوطني للفنون” في مدريد )1996(، و”المتحف البلدي” في خنت )2000(، 
و”متحف تيت موديرن” في لندن )2000 و 2008(، وغيرها. كما تحضر 
المهمة مثل “متحف  الدولية  الفنية  العديد من المجموعات  أعماله في 
البلدي” في خنت، و”تيت غاليري”  الفن الحديث” في نيويورك، و”المتحف 

في لندن، و”متحف برشلونة للفن المعاصر”.

العمل
لخوان  السردية  النحتية  التركيبية  الأعمال  أدت  التسعينات،  مطلع  في 
الغربية،  الثقافة  تاريخ  إلى  عديدة  إشــارات  تتضمن  والتي  مونيوث، 
بشرية  شخوص  بإنشاء  قام  حيث  المعاصر؛  النحت  لغة  تجديد  إلى 
غير  محيطة  بيئات  ضمن  ووضعهم  وبهلوانيين،  ــى  ودم مضطربة 

متوقعة.

تتنوع تصاميم هذه البيئات المحيطة بدايةً من المساحات المفتوحة 
المحاطة بالشرفات والدرابزونات التي لا تؤدي إلى أي مكان، وصولاً إلى 
يسيرون  الذين  للزوار  بصرياً  وهماً  تخلق  أرضيات  مع  مغلقة  منصات 
كانت  سواء  مبتسمة،  بطبيعة  مونيوث  شخوص  غالبية  تتّسم  عليها. 

منفردةً أو مجتمعة.

مثيرة  بابتسامة  التماثيل لأشخاص  من  العمل مجموعة  هذا  يتضمن 
بينما  دائــرة،  نصف  شكل  على  منهم  ثلاثة  يتموضع  مــا،  نوعاً  للقلق 
تشبه  خلفية  أمــام  المجموعة  وتقف  منهم،  مسافة  على  الرابع  يقف 
ستار المسرح وعلى أرضية صقيلة )باستخدام مرايا( تعكس صورتهم، 
والنتيجة النهائية صمتٌ غريب ساحر يتغلغل في تفاصيل العمل محفزاً 
المشاهد للتفاعل معه والتحرر من قيود المناخ المحيط ليصبح جزءاً 
تتميز هذه  أعمال مونيوث،  الكثير من  الحال في  العرض. وكما هو  من 
الشخوص بلون أحادي يجمع بين الأسود والرمادي بصورة متجانسة، 
يتمتعون  لا  أنهم  إلا  البشرية،  وإيماءاتهم  ابتساماتهم  من  الرغم  وعلى 
بأي خصائص فردية تميزهم عن غيرهم، كما يبدو عليهم أنهم يحدقون 
في بعضهم البعض أكثر مما ينظرون إلى المشاهد حتى لو أمعناّ النظر 
جيداً في وجوههم. وبصرف النظر عن إحساس القلق الذي تثيره مواربة 
هؤلاء الأشخاص، إلا أن شخصياتهم تبدو عامةً بما فيه الكفاية لتبعث 
الاستفزاز،  يفضّل  مونيوث  لكن  معهم،  بالتعاطف  شعوراً  النفس  في 
متأثرين  تتركنا  ــوارات  وحـ ومفاجآت  ومفارقات  ألــغــازاً  يخلق  حيث 
السردية  بالعناصر  ومسحورين  المسرحية،  والمظاهر  الأوهــام  بهذه 

المقترحة، ومضطربين لغرابة هؤلاء الأشخاص وعزلتهم.

مدريد 1953 - إبيثا 2001
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نانسي سبيرو. كوديكس آرتو 13، 1972.

طباعة على الآلة الكاتبة، غواش، وكولاج على ورق، 113 × 44.5 سم.
مقتنيات “متحف برشلونة للفن المعاصر”، مؤسسة “متحف برشلونة للفن المعاصر”. جميع الحقوق محفوظة © “مؤسسة نانسي سبيرو وليون غولوب 

للفنون” مرخصة من رابطة إدارة الحقوق البصرية للفنانين التشكيليين، برشلونة، 2018. تصوير: طوني كول.

نانسي سبيرو. سلسلة لوحات آرتو: عقدة من الاختناق المركزي، 1970.

غواش، حبر وكولاج على ورق، 62.2 × 49.5 سم.
مقتنيات “متحف برشلونة للفن المعاصر”، مؤسسة “متحف برشلونة للفن المعاصر”. جميع الحقوق محفوظة © “مؤسسة نانسي سبيرو وليون غولوب 

للفنون” مرخصة من رابطة إدارة الحقوق البصرية للفنانين التشكيليين، برشلونة، 2018. تصوير: غازول فوتوغرافيا.

نانسي سبيرو. سلسلة لوحات آرتو: من هذا الألم ...، 1969.

غواش، حبر وكولاج على ورق، 63.5 × 52.7 سم.
مقتنيات “متحف برشلونة للفن المعاصر”، مؤسسة “متحف برشلونة للفن المعاصر”. جميع الحقوق محفوظة © “مؤسسة نانسي سبيرو وليون غولوب 

للفنون” مرخصة من رابطة إدارة الحقوق البصرية للفنانين التشكيليين، برشلونة، 2018. تصوير: غازول فوتوغرافيا.
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نانسي سبيرو

الفنانة
للفن”، وتوجهت بعد تخرجها  نانسي سبيرو في “معهد شيكاغو  درست 
وفي  الجميلة  الفنون  كلية  في  الرسم  لدراسة  باريس  إلى   1949 عــام 
التكعيبي،  الرسم  رواد  وأحــد  وناقد  معلم  وهو  لــوت،  أندريه  استوديو 
وعقب عودتها إلى شيكاغو عام 1950، تزوجت من الرسام ليون غولوب 
باريس  إلى  عادت  ثم  ومن  و1959،   1957 عامي  بين  إيطاليا  في  وعاشا 
انخراط  ذروة  في   1964 عام  نيويورك  في  أخيراً  تستقر  أن  قبل  مجدداً 

الولايات المتحدة بالحرب الفييتنامية.

المتحدة  الولايات  وسلوك  الفيتنامية  الحرب  فظائع  من  مع صدمتها 
فيها، أخذت أعمال نانسي سبيرو منحىً راديكاليا؛ً فمن الناحية التقنية، 
هجرت الفنانة الرسم الزيتي على القماش لتتحول إلى استخدام تقنيات 
والكتابة،  والــكــولاج،  ــورق،  ال على  الغواش  ذلك  في  بما  جديدة،  ومــواد 
ورسم الأسلاف والشخوص الأسطورية، وكان ذلك كله جزءاً من بحثها 

الشخصي للتعبير عن المعاناة والاستغلال والمأساة الإنسانية.

إضافة إلى ذلك، كانت سبيرو ناقمة على التيارات الفنية المهيمنة وقمع 
التجريدية  التعبيرية  مذهب  ناهضت  حيث  آنــذاك،  الــذكــوري  العالم 
البوب  الأربعينات عن فن  المتحدة خلال حقبة  الولايات  انبثق في  الذي 
و1970.   1960 عامي  بين  الحديثة  والتبسيطية  التبسيطية  والحركة 
بها  خاصاً  محرضاً  فنياً  أسلوباً  سبيرو  طــورت  ذلــك،  على  فعل  وكــردة 
إلى  بالإضافة  الموجودة،  الفردية  الحريات  نطاق  عن  خلاله  من  عبرت 
خَ  رسَّ ما  أكبر  فرصاً  الفنانات  لمنح  الحثيث  وسعيها  الدائم  التزامها 
حيث  التسعينات؛  فترة  شهدتها  التي  النسائية  الحركات  في  اسمها 
كانت عضواً في مجموعة “فنانات ثائرات” )WAR(، وعضواً مؤسساً في 

.)AIR( ”المعرض الفني النسوي الأول“

الأعمال
آرتو”، يتجلى بوضوح تأثر سبيرو بكتابات أنطونين  ‘لوحات  في سلسلة 
القسوة”، والتي تنطوي  بـ “مسرح  بلورة ما يعرف  الذي ساهم في  آرتو 
في  وتجسده  الملموس  مالارميه  ستيفان  شعر  على  مضمونها  في 
آرتو  “أنطونين  سبيرو:  تعبير  وبحسب  دُنيوية،  معاناة  تجربة  سياق 
شخص استثنائي لكونه تجرأ على تقديم تعابير متطرفة حول التفكك 
والاغتراب في القرن العشرين، وهو يقدم نفسه كأبرز مثال عن مفهوم 
فيبدو  المستخدمة،  واللغة  الإيماء  العنف في  يعتمد  أنه  كما  الضحية، 
ذلك،  في  أوافقه  وأنــا  نفسه.  الوقت  في  ومستكيناً  مازوخياً  شخصاً 
وأستخدم لغته لأجسد ضياع اللغة الخاصة بي، فأعمد إلى تمزيق نصه 
الممزق أصلاً. وباعتباري أشعر بأنني ضحية أيضاً لكوني امرأة وفنانة في 
آنٍ واحد، ألجأ إلى استخدام لغة آرتو لاستكشاف معنى الأذية )الوهمي 

أو الحقيقي(”.

تم إبداع سلسلة “لوحات آرتو” على أوراق بيضاء متفككة، حيث تتباين 
المساحات الفارغة الكئيبة والمجردة مع الصور المثيرة للإعجاب رغم 
الألم وعدم  ترسيخ حالة  المساحات في  كآبة هذه  قساوتها، وتساهم 

الترابط التي تكتنف صور هذا العمل.

كليفلاند 1926 - نيويورك 2009
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يولاليا فايدوسيرا. “استهلاك“ )إبداع الأشياء #8(، 2008. 

صورة مطبوعة بألوان ألتراكروم على ورق إلفورد اللاصق، 73 × 104 × 5 سم. 
مقتنيات خاصة. جميع الحقوق محفوظة © يولاليا فايدوسيرا، رابطة إدارة الحقوق البصرية للفنانين التشكيليين، برشلونة، 2018. تصوير: غازول فوتوغرافيا.
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يولاليا فايدوسيرا

الفنانة
الجميلة” في جامعة  الفنون  “كلية  الرسم في  درست يولاليا فايدوسيرا 
عاشت  كتالونيا.  في  الجميلة”  الفنون  “مدرسة  في  والطباعة  برشلونة، 
تخرجت من قسم  1994، حيث  عام  1990 حتى  عام  أمستردام من  في 
وعاشت  ريتفيلد”،  خيريت  “أكاديمية  في  البصرية  السمعية  الدراسات 
في  وتعمل  حالياً  تقطن  وهــي   ،2000 عــام  حتى   1999 من  برلين  في 
برشلونة. بدأت فايدوسيرا بعرض أعمالها في منتصف الثمانينات، ومنذ 
ذلك الحين، دأبت على إنتاج الفن المفاهيمي الذي يتمحور حول الإدراك 
والجسد البشري وأسلوبها الخاص في تصويره. تستخدم أعمالها الفنية 
المركبة، من أداء وتصوير فوتوغرافي ونصوص، الضوء والظلال والمرايا 
والانحناءات المتعددة لتجميع أبحاثها البصرية وتقديمها في المسائل 
المتعلقة بالجنسين، والبيئة المحلية، والأنماط الأنثوية، وتعد الأعمال 
المنزلية إحدى أبرز الاستعارات في عملها. ومنذ التسعينات، أصبح الضوء 
الضوء مع  إسقاطات  استخدام  أعمالها، ومن خلال  أساسياً في  عنصراً 
ضخمة  تركيبية  أعمالاً  فايدوسيرا  تنتج  البسيطة،  اليومية  الأشياء 
الفوتوغرافي  التصوير  تستخدم  ذلــك،  وبــمــوازاة  وخيالية.  مسرحية 
والفيديو لإنتاج عمل يحاكي علاقتنا بالأشياء والأشخاص، كما منحتها 
المعاصر مكانة عالمية مرموقة بين  النحت  مساهمتها في تطوير لغة 

رواد الفن المفاهيمي الكتالونيين.

منذ التسعينات، شاركت فايدوسيرا في العديد من البيناليات. وفي عام 
تابيس”  أنطوني  “فيته دي فيت” و”مؤسسة  2001، نظم كل من مركز 
معرضاً  أقامت   ،2009 عام  وفي  لها.  استعادياً  معرضاً  برشلونة،  في 
للفنون”  الوطني  المركزي  صوفيا  الملكة  “متحف  في  آخــر  استعادياً 
مثل  الفنية  المجموعات  من  العديد  في  أعمالها  وتألقت  مدريد.  في 
في  دازور”  كوت  ألب  و”بروفونس  المعاصر”  للفن  الإقليمي  “الصندوق 
صوفيا  الملكة  و”متحف  برشلونة،  في  كايشا”  “لا  ومؤسسة  مرسيليا، 
المركزي الوطني للفنون” في مدريد، و”متحف الفنون الجميلة” في ألافا، 
و”متحف  فيتوريا،  في  و”الفنون”  ليون،  في  المعاصرة”  الفنون  و”متحف 

برشلونة للفن المعاصر”.

العمل
بأسلوب  البشري  والسلوك  ــروح  ال فايدوسيرا  يولاليا  أعمال  تحلل 
أشكالاً  ترسم  تــارةً  فنراها  الضوء،  وتر  على  تلعب  وهي  للغاية.  ماهر 
أخرى  وتارة  اليومية،  الأشياء  بعض  عن  الناتجة  الظلال  من  مجسمة 
تنتقد المجتمع الاستهلاكي المعاصر ودور المرأة المتعارف عليه في هذا 
المجتمع. وهو ما يتيح للفنانة إبداع حكاية رمزية مذهلة تنطوي على 
حس فني بحد ذاتها، ثمَّ تسبغ عليه الفنانة دور الإبداع المعرفي الغني 

بدلاً من مجرد الاستخدام الاستهلاكي.

من  أخــرى  مــرة  فايدوسيرا  بــدأت   ،)2008( “اســتــهــلاك”  عملها  وفــي 
تعبئة  علب  وهو  ألا  العالم،  منزل حول  أي  يتواجد في  أن  يمكن  شيء 
العلب،  هذه  رؤية  يمكن  بالكاد  الصورة،  هذه  وفي  التنظيف.  منتجات 
حيث نتخيلها على رف المطبخ رغم أننا لا نرى سوى علاماتها التجارية 
المصممة بإتقان والتي يمكن تمييزها بسهولة. وهكذا يمكننا أن نؤلف 

منظراً شاملاً يمكن أن يكون لوحة عن الحياة اليومية لربة منزل.

فيلافرانكا 1963
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ابتسام عبد العزيز. دوائر المرأة #11، 2011.

أداء حركي. صور فوتوغرافية، طباعة على الألمنيوم، 40 × 70 سم. النسخة 2/3
بإذن من الفنانة.

ابتسام عبد العزيز. دوائر المرأة #12، 2011.

أداء حركي. صور فوتوغرافية، طباعة على الألمنيوم، 40 × 70 سم. النسخة 2/3
بإذن من الفنانة.

ابتسام عبد العزيز. دوائر المرأة #13، 2011.

أداء حركي. صور فوتوغرافية، طباعة على الألمنيوم، 40 × 70 سم. النسخة 2/3
بإذن من الفنانة.

ابتسام عبد العزيز. دوائر المرأة #14، 2011.

أداء حركي. صور فوتوغرافية، طباعة على الألمنيوم، 40 × 70 سم. النسخة 2/3
بإذن من الفنانة. جزء من مقتنيات مجموعة أبوظبي للثقافة والفنون. جميع الحقوق محفوظة © مجموعة أبوظبي للثقافة والفنون، 2018.
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63

الفنانة
منذ ارتدائها لبدلة سوداء مغطاة بأرقام خضراء زاهية ووقوفها وسط 
المشهد  من  يتجزأ  لا  جزءاً  العزيز  عبد  ابتسام  أصبحت  الشارقة،  دوار 
مجال  في  العزيز  عبد  تعمل  المتحدة.  العربية  ــارات  الإم لدولة  الفني 
التخصصات  متعددة  فنية  بممارسات  تتمتع  كما  المنهجي،  الفن 
والعلوم،  الرياضيات  مجالي  في  الغنية  الأكاديمية  خلفيتها  عن  ناتجة 
الهندسية  والأشكال  والتسلسل  والرموز  بالأرقام  حيث شكل شغفها 
وتجسّد هذه  النظم.  هياكل  نحو  فريداً  منظوراً  منه  تستوحي  مصدراً 
المفاهيم على لوحات قماشية شديدة التعقيد، وعروض أدائية حركية 
مبتكرة، وأعمال مفعمة بالحيوية على الورق، ويفصح الأسلوب الصارم 
بالهوية  تتعلق  أعمق  قضايا  عن  العزيز  عبد  تتبعه  ــذي  ال والمنظم 

والثقافة. 

التشكيلية”  للفنون  الإمارات  “جمعية  العزيز هي عضو في  عبد  ابتسام 
وفريق التحرير في مركز “تشكيل”. أقامت العديد من المعارض الفردية، 
 ،)2017( بواشنطن  للفنون”  كولومبيا  “مركز  في  الزرقاء”  “الحرية  منها 
ومعرض   ،)2012( الثالث”  الخط  “غاليري  في  الذاتية”  “السيرة  ومعرض 
 .)2007( الشارقة  في  المعاصر”  الفن  “متحف  في  العزيز”  عبد  “ابتسام 
والإقليمية،  الدولية  الجماعية  المعارض  من  العديد  في  أيضاً  وشاركت 
المتحدة  العربية  الإمــارات  دولة  جناح  افتتاح  خلال  أعمالها  وعرضت 
بينالي  من  السابعة  ــدورة  والـ البندقية،  بينالي  من   53 الـــ  الـــدورة  في 
الشارقة، والمعرض السنوي الثاني والثلاثين لـ “جمعية الإمارات للفنون 
التشكيلية”، كما توجد أعمالها في العديد من المجموعات الفنية العامة 

والخاصة البارزة حول العالم.

العمل
يتمحور العمل حول جسد أنثى متشحة بالسواد تتمايل داخل حدود 
ضيقة لدائرة بيضاء. وعلى الرغم من انعدام ملامح هذه الشخصية، إلا 
أنها تمثل الفنانة ابتسام عبد العزيز، إذ تحاول من خلال سلسلة صور 
المفروضة  القيود  يستكشف  الذي  الحركي  الأداء  توثيق  فوتوغرافية، 
وعلى  الاجتماعية.  التحولات  تحكم  بدورها  والتي  الجنسين،  بين  ما 
الرغم من ثبات الدائرة، تتسم حركات الشخصية بالانسيابية والعفوية 
تشير  الحركي،  عرضها  لتقديم  الدائرة  لأطراف  وباحتضانها  والمراوغة. 
الفنانة إلى إمكانات التحرر الكامنة في اختيار مواجهة القيود من خلال 
استجواباً  الأدائــي  العمل  حينها  ليصبح  وتفسيرها،  تصورها  إعــادة 
بتحول  يوحي  مما  والتوقعات،  السلوك  تحكم  التي  للأنظمة  قسرياً 
تكرار  ومــع  الطوعية.  ــة  ــي الأدائ الأعــمــال  مــن  ــوع  ن إلى  الأنظمة  هــذه 
الحركات، يصبح من الممكن تغيير الأداء، ما يشير إلى إمكانية تخطي 

هذه الحدود بحرية أكبر من خلال الاستنطاق الإبداعي.

وتعليقاً على هذا العمل، قالت عبد العزيز: “تعتبر المرأة في دولة الإمارات 
للمجتمع،  الأساسية  الركائز  من  عموماً،  العربي  والعالم  خصوصاً، 
ويجسد هذا العمل أسلوبي في التعبير عن الصراعات بين شخصياتهن 
الهدف  المفروضة عليهن. ويتجلى  الاجتماعية  القيود  التعبيرية وبعض 
الرئيسي من “دائرة المرأة” في إيضاح دور الفن في التعبير عن إنسانيتي، 
فأنا أمثل كل امرأة تبحث عن الحرية، ولكنني في الوقت ذاته لا أسعى 
كامرأة  لشعوري  حقيقي  تجسيد  إلى  بل  فقط،  فني  عمل  تقديم  إلى 
عربية، وفنانة، وصديقة، وابنة، ومختلف الأدوار التي قبلت لعبها أو التي 

خُصصت لي في الحياة”.

النظم  مثل  تبدو معقدة،  قد  الدوائر  أن هذه  الرغم من  “على  وأضافت: 
الاجتماعية التي يصعب فهمها، إلا أنني أحاول من خلالها أن أوضح بأن 
أو  القسرية  الظروف  التفكير الإبداعي قد يشكل وسيلة لتخطي هذه 
التي  المتغيرة  بالقضايا  مليئة  فالحياة  تجنبها،  حتى  أو  معها  التعامل 
يعاني منها الجميع، والتي تزداد تعقيداً وصعوبة، مثل القضايا البيئية 
العالمي وغيرها. ونحن كنساء نخوض تجارب مختلفة عن  والاقتصاد 
الرجال، حيث إن المعاناة والتحديات التي تواجهنا مرتبطة بشكل وثيق 

بتلك التي يواجهها المجتمع ككل”.

ابتسام عبد العزيز
الشارقة 1975
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محمد المزروعي. تنويم مغناطيسي، 2016.

قطن صوفي منسوج يدوياً من صوف الأغنام، 92 × 146 سم.
بإذن من الفنان وصالة عرض “إيه بي 43 كونتيمبوراري” في زيوريخ، سويسرا.
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الفنان
درس محمد المزروعي اللغات القديمة والفلسفة في الجامعة، لكنه لم 
يكمل تعليمه. انتقل إلى أبوظبي في عام 1986 حيث كان يعمل لحساب 
وعمل  بــارز،  ومصور  وكاتب  كفنان  نفسه  وفــرض  الثقافي”  “المجمع 
الكتب  العديد من  وألفّ  الإمــارات”،  وأدباء  كتّاب  “اتحاد  لـ  كمُدير  كذلك 
عالم  بدخول  للمشاهد  فنهّ  والقصائد، ويسمح  القصيرة  القصص  من 
تحقيق  محاولة  وكذلك  ــوان  والأل بالأرقام  مهتم  وهو  الواسع،  خياله 

التوازن في أعماله.

كما  الأوســط  الشرق  في  الفردية  المعارض  من  العديد  المزروعي  أقام 
وتشمل  وخارجياً،  محلياً  الجماعية  المعارض  من  الكثير  في  شــارك 
ــرة الثقافة  ــ الــمــعــارض الــتــي أقــامــهــا “عــوانــس مــن الــمــعــرض” في “دائ
“معرض  في  “العقل/الجسد”  ومعرض   ،)2012( أبوظبي”  والسياحة- 
الضوء، مسرح دبي الاجتماعي ومركز الفنون”، دبي )2013(، وكان آخرها 
معرض “سفينة نوح” الذي أقيم خلال الدورة 34 من المعرض السنوي 
لـ “جمعية الإمارات للفنون التشكيلية” والذي أقيم في الشارقة )2016(. 
جديدة”  “أعمال  الفردي  المعرض  في  أعماله  عُرضت   ،2015 عام  وفي 
ضمن “إيه بي غاليري” في لوسيرن، كما شارك المزروعي في معرض “كثير 
من الجدران وقليل من الجسور”، الذي أقيم في “كونستهاوز رابيرسويل” 
“إيه بي  “الخام المطبوخ” في صالة  2017 في معرض  بزيوريخ. وفي عام 

43 كونتيمبوراري” في زيوريخ. 

الخرافي  “معرض  خــلال  الأولى  الصباح”  “سعاد  جائزة  المزروعي  نــال 
الأخرى،  الجوائز  من  العديد  إلى  بالإضافة  الكويت،  في  الثالث  السنوي” 
كما شارك في معرض “تعابير إماراتية”، حيث كان واحداً من ستة فنانين 

قاموا بتنفيذ مشاريع لطالما رغبوا بتحقيقها.

العمل
في عام 1996، اقترح الأمين العام لـ “المجمّع الثقافي” في أبوظبي معالي 
كأخصائي  الفترة  تلك  في  يعمل  كــان  الــذي  السويدي،  أحمد  محمد 
ابن بطوطة في رحلته  المزروعي أن يتعقب خطى  رسوم متحركة، على 
لاسكتشاف التغيرات التي طرأت على الأماكن الأسطورية التي كان قد 

زارها، وبذلك بدأ المزروعي رحلته بزيارة مصر.

وقال المزروعي: “تنقل ابن بطوطة بين المدن الكبرى والمناطق النائية 
البسيطة، وشكلت كلّ منها محطة مميزة له حملت الكثير من القصص 
أشار  بينما  منطقة،   38 كتابه  في  وذكر  رحلته.  على  ألواناً  أضفت  التي 
لأخرى بصورة غير مباشرة. بدأت رحلتي بالإسكندرية؛ أول محطات ابن 
الواقعة أقصى  الرابعة فكانت مدينة فوه  الوجهة  أمّا  بطوطة وآخرها. 
إنها تحمل  يقُال  المساجد”، كما  شمال مصر والمعروفة باسم “مدينة 
السجاد،  السلام، وتشتهر بصناعة  عليه  يعقوب  النبيّ  أحفاد  أحد  اسم 
والبسُط، والنسيج القبطي، وكذلك الكتان، والطرابيش، والنحاس، لكن 

الآن لم تعد تنتج سوى السجاد، وغالباً لبيعه للسياح”.

وأردف: “لم أكن أفكر بتحويل أعمالي إلى سجاد حتى تلك الرحلة، حيث 
باستخدام  مصنوعة  السجاد  من  مختلفة  أصناف  على  بالعمل  بــدأت 
كانت  إلى مصر،  التقليدي، وعلى مدى عشر سنوات، ومع عودتي  النول 

تلك الأصناف منسوجة يدوياً من صوف الأغنام”.

الممدد،  القماش  عن  عوضاً  يــدويــاً  المنسوج  السجاد  وباستخدام 
والقصص  الأعمال  مع  الثقافي  والتراث  السفر  عالمي  المزروعي  يمزج 
قطعة  كل  تشكل  التي  المادة  مع  حرفياً  “محبوكة”  لتصبح  والتقاليد، 

من أعماله. 

محمد المزروعي
طنطا 1962
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فرح القاسمي. ليس من السهل أن ترُى 2، 2016. 

طباعة أرشيفية بواسطة طابعة نافثة للحبر. 120 × 96 سم. نسخة من 5. 
بإذن من الفنانة. جزء من مقتنيات مجموعة أبوظبي للثقافة والفنون. جميع الحقوق محفوظة ©  

مجموعة أبوظبي للثقافة والفنون، 2018.
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 الفنانة
الفنون  في  الماجستير  شهادة  تحمل  وموسيقية  فنانة  القاسمي  فرح 
في  البكالوريوس  ودرجة  الفوتوغرافي،  التصوير  باختصاص  الجميلة 
بين  بمرونة  ممارساتها  تنقلت  للفنون”.  ييل  “مدرسة  من  الموسيقى 
مسلطاً  يبقى  والأخير  الأول  اهتمامها  لكن  والعامّة،  الخاصة  الأماكن 
والمراقبة  والانتهاك  الرغبة  جوانب  تحكم  التي  النظم  استكشاف  على 

من حيث ارتباطها بالحياة اليومية. 

شاركت القاسمي في برامج إقامة فنية في “كلية برن للفنون” في أيرلندا، 
وفي مرسمها الخاص بدبي بدعم من مجموعة أبوظبي للثقافة والفنون، 
الأخيرة، شاركت في  الآونة  وفي  نيويورك.  في  البصرية”  الفنون  و”كلية 
أسستها  التي  الناشئين”  للفنانين  حمدان  بنت  سلامة  “منحة  برنامج 
آيلاند  رود  “كلية  بالتعاون مع  نهيان”  آل  بنت حمدان  “مؤسسة سلامة 
للتصميم”. إضافة إلى مشاركتها مؤخراً بمجموعة من المعارض في كل 
الخسائر  للغزو:  و”لا   ،)2017( بنيويورك  أرناثر”  “هيلينا  عرض  صالة  من 
هدسون  أون  أنــانــدال  منطقة  في  بــارد  كلية  في  الجانبية”  والتأثيرات 
بنيويورك )2017(، “نيويورك شو” )2017(، و”كمينغ أب روزز” في “غاليري 
الفوتوغرافي  للتصوير  بينالي  أول  وفي   ،)2016( بدبي  الثالث”  الخط 
و”تعابير   ،)2015( بباريس  العربي”  العالم  “معهد  في  العربي  العالم  في 
وهوامش”  و”جــدران   ،)2015( بأبوظبي  السعديات  منارة  في  إماراتية” 
في  و”اللهجة”   ،)2015( الشارقة  بإمارة  للفنون”  بارجيل  “مؤسسة  في 
“مركز مرايا للفنون” بالشارقة )2016(، و”العالم يغرق” في “غاليري الخط 

الثالث” بدبي )2014(. 

“كلية  في  الفنية  الإقامة  برامج  من  العديد  في  القاسمي  شاركت 
دلفينا  في”مؤسسة  مقيمة  حالياً  وهي  والنحت”،  الرسم  سكوهيغان 
للفنون” في العاصمة البريطانية لندن، وذلك بدعم من مجموعة أبوظبي 
للثقافة والفنون و”مركز مرايا للفنون”، وتعيش في مدينتي نيويورك ودبي.

العمل
جزأين  من  مؤلفاً  مشروعاً  تُــرى”  أن  السهل  من  “ليس  سلسلة  تمثل 
المرئية في دورة الإبداع والاستهلاك،  النسائية غير  العمالة  يستكشف 
وذلك من خلال وسائط التصوير الفوتوغرافي والأداء والفيديو. جاءت 
الفوتوغرافية  الصور  من  سلسلة  إطار  ضمن  مرة  لأول  الصورة  هذه 
التي تؤلف عملاً تركيبياً على شكل لوحة ضخمة في منطقة “السركال 
بدبي،  الصناعية  المنطقة  في  المعاصرة  الفنية  المعارض  مركز  أفنيو”، 
القصيرة  الفيديو  مقاطع  من  سلسلة   ،2017 مارس  في  ذلك  وأعقبت 
إلى  الإشــارة  مع  الأنثوي  الجسد  على  الرأسمالية  تأثير  تستكشف  التي 

العلاقة الوثيقة بين العمالة الفنية والأعمال الإبداعية.

يضفي ضوء النيون المشع النابض بالحياة واللون الوردي، اللذان يتخللا 
السمات  توظيف  تم  بينما  الفني،  العمل  على  جريئاً  طابعاً  السلسلة، 
يدين  على  العمل  وينطوي  الاهتمام،  لجذب  الأزيــاء  لإعلانات  المميزة 
خضراوتين تلتفان حول وجه يغطيه بإحكام نقاب أخضر مصنوع من 
أخضر مشرق يومض حول ملامح شكل مجهول  بلون  الليكرا  قماش 
تحته، وتمتد مرونة القماش المستخدم على الوجه إلى الخلفية لتوحي 
الأنشطة  أو  الأفــلام  صناعة  عملية  تستحضر  خضراء”  “شاشة  بمنظر 
دور  ولعب  جديد  مشهد  صياغة  يمكن  حيث  الخيال،  على  تعتمد  التي 
مختلف، وثمة نقاب وردي مزين يتموضع في أعلى العمل الفني تقريباً 
الكامنين في  والتفرد  الغرابة  جانب  وإلى  الأبعاد.  ثلاثية  كصورة  ليحوم 
الوضعية نفسها، تم إخفاء الهوية أيضاً، إذ لا يمكن للحيز الأخضر الذي 
والملامح  البشري  باللحم  تمتلئ  أن  يفترض  كان  التي  المساحات  يملأ 
التركيز الأساسي، تاركاً  الناظر فيصبح محور  انتباه  إلّا أن يشد  الأخرى، 
اللون  أن  ولا شك  القماش،  من  نحتي  أجوف شبه  مجرد شكل  وراءه 
الوردي النابض بالحياة يشير هنا إلى أن هذا الشخص المجهول ما هو 

إلا امرأة في الواقع.

وبعد عرضها الفردي الأول في الولايات المتحدة في عام 2017، وصفت 
القاسمي صورتها الفوتوغرافية قائلة: “أعتبر مهنة التصوير الفوتوغرافي 
جزءاً من نظام أكبر للإبداع والتعبير، وأعتقد أن هناك الكثير من الجرأة 
حالات  عن  شيئاً  تكشف  قد  صور  مع  يتجاوبوا  أن  الناس  مطالبة  في 
الذاتي ممارسة التصوير  اللغط الي تطالهم. وتتخلل مشكلة المذهب 
الفوتوغرافي بجميع مستوياته، وأنا أكرس الكثير من وقتي لاستكشاف 
هالبرت  جوليانا  به  أخبرت  ما  )وهو  المعرض”.  إطار  خارج  ذلك  معنى 

خلال “منتدى الفنون” في ديسمبر 2017(

فرح القاسمي
أبوظبي 1991
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محمد كاظم. مقياس، 2012.
ً مقاييس صناعية جاهزة، 200 × 100 سم تقريبا

بإذن من الفنان و”غاليري إيزابيل فان دين إيندي”. جزء من مقتنيات مجموعة أبوظبي للثقافة 
والفنون. جميع الحقوق محفوظة © مجموعة أبوظبي للثقافة والفنون، 2018.

محمد كاظم. لسان، 1994.

طباعة باستخدام جيلاتين الفضة، 39 × 28 سم لكل منها.
بإذن من “مؤسسة بارجيل للفنون”.

محمد كاظم. ساقان وذراعان، 1995.

واحدة من سلسلة تضم 19 صورة بطباعة الكروموجينيك، 50 × 70 
سم لكل منها.

بإذن من الفنان و”غاليري إيزابيل فان دين إيندي”.
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الفنان
نجح محمد كاظم في تطوير أسلوب فني يركز على إيجاد سبل جديدة 
لفهم بيئته وتجاربه من خلال الفيديو والتصوير الفواتوغرافي والأداء. 
من  مكنه  ما  وهو  كموسيقي،  تدريبه  فترة  على  أساساً  عمله  ويرتكز 
بطريقة  والضوء  الصوت  مثل  العابرة  الظواهر  تستعيد  آليات  تطوير 
ملموسة. يعمد كاظم في كثير من الأحيان إلى إظهار نفسه في العمل، 
والعناصر  المادية  والطبيعة  الجغرافي  الموقع  مع  يتعامل  حيث 
بتسارع  يتعلق  ما  في  وخصوصاً  الذاتي،  مذهبه  على  للتأكيد  كوسيلة 

وتيرة الحداثة في دولة الإمارات العربية المتحدة منذ تأسيسها.

خلال  التشكيلية”  للفنون  الإمـــارات  “جمعية  في  عــضــواً  كاظم  كــان 
غير  مجموعة  وهي  “الخمسة”،  من  واحــداً  يعتبر  وهو  الفنية،  مسيرته 
وعبد  شريف  حسن  الــراحــل  أمثال  الإماراتيين،  الفنانين  من  رسمية 
ومتعدد  المفاهيمي  الفن  أيديهم  على  تأسس  الذين  السعدي،  الله 
دراســة  كاظم  أكمل   ،2012 عــام  في  الإمـــارات.  ــة  دول في  التخصصات 
في  وشــارك  بفيلادلفيا.  الفنون  جامعة  في  الجميلة  الفنون  ماجستير 
الشارقة  التشكيلية” في  للفنون  الإمارات  لـ “جمعية  السنوية  المعارض 
حاز  حيث  الشارقة،  بينالي  نسخ  من  العديد  جانب  إلى   ،1986 عام  منذ 
على الجائزة الأولى للأعمال التركيبية في عامي 1999 و2003. وفي عام 
2007، كان كاظم قيّماً مشاركاً على بينالي الشارقة. وشارك في العديد 
من المعارض الجماعية حول العالم، وعرضت أعماله في بينالي البندقية 
3 مرات )أعوام 2009، 2013، 2015(. وفي نوفمبر عام 2014، أقام كاظم 
دين  فان  إيزابيل  “غاليري  في  الأشياء”  “صــوت  هما  فرديين  معرضين 
تيمور  “غاليري  في  المراقبة”  وسائل  بواسطة  و”الحفظ  دبي،  في  إيندي” 

غراهان” في نيويورك.

الأعمال
تم  اللون  أحادية  صور  من  سلسلة  “لسان”،  الأعمال،  هذه  أول  يمثل 
وهو  فيها  الفنان  رؤية  ويمكن  التسعينات،  فترة  منتصف  في  إبداعها 
يتحقق ويستكشف مجموعة من الأدوات المنزلية بلسانه، ليتحسس 
المحيطة.  المحلية  والعناصر  الأشياء  وثقوب  ومقابض  غريبة  فتحات 
غير  المشاعر  مــن  مجموعة  غــريــب  بأسلوب  صـــورة  كــل  تستحضر 
حيث  هنا،  للطبيعة  خارقاً  المألوف  ويبدو  المجربة،  وغير  المحددة 
استكشاف  احتمال  أن  رغم  الأشياء  ونميز  المنشود  الإحساس  يصلنا 
عن  الفنان  ويعبر  تماماً،  مستبعد  بأنفسنا  المعدنية  التفاصيل  هذه 
رغبة عارمة بلمس هذه الأشياء فعلياً، حيث يغدو الشعور باللامألوف 

وسيلة لمعرفة المزيد.

أما في عمل “ساقان وذراعان”، يظهر كاظم متربعاً على العشب وساقاه 
عندما  طفولته،  في  الفنان  ذكــريــات  إلى  العمل  ويشير  متشابكتان، 
أطرافه  سوى  يملك  ولا  كعقاب  وحده  الجلوس  على  إجباره  يتم  كان 
للتسلية، لتصبح ذكريات الطفولة البعيدة هذه التي تتمثل بالجلوس 
لهذه  موضوعاً  وقدميه،  بذراعيه  واللعب  العقاب  من  كنوع  الزاوية  في 

الدراسة الفوتوغرافية.

صفوف  وتليه  السقف  من  فردي  مقياس  يتدلى  “مقياس”،  عمل  وفي 
من المقاييس ذاتها معلقّة بأشكال أكبر وأثقل تدريجياً. يتخذ العمل 
طابعاً سرمدياً، إذ لا يحده إلا طول الهيكل الذي يتعلق به، في حين أن 
المقياس الأعلى تم شده إلى أقصى حدٍ ممكن ليقترب من حدود قدرته، 
تحمل  أنها  تدل على  لا  السفلى  الطبقة  تقع في  التي  المقاييس  أن  إلا 
للقوى  مؤقت  توتر  الديناميكية  الخاصية  هذه  عن  وينتج  كبيرة،  أوزاناً 
التي  الطارئة  والحالات  الهرمية  التسلسلات  تعكس  التي  المتنافرة 
الفردي والعام والتي ليس باستطاعة  المستويين  المجتمع على  تنظم 
المشاهد السيطرة عليها، وفيما تعمل القوى الصاعدة والهابطة عملها 
عن  لتكشف  ملحوظ  غير  بشكل  تنهار  تكاد  معلقة،  المقاييس  لإبقاء 

العيوب الكامنة في هذه المنظومة.

محمد كاظم
دبي 1969
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علياء لوتاه. 300، 2017.

أكريليك على 300 مكعب خشبي، 7 × 7 × 7 سم لكل مكعب.
بتكليف من “مسرح دبي الاجتماعي ومركز الفنون”. بإذن من الفنانة.
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 الفنانة
ركزت الفنانة علياء لوتاه في دراستها على المجال الفني، وحصلت على 
الجميلة  الفنون  “كلية  من  الجميلة  الفنون  في  البكالوريوس  شهادة 
الفن  تاريخ  في  الماجستير  ودرجــة  الشارقة  جامعة  في  والتصميم” 
عام  وفي  أبوظبي،  السوربون-  باريس  جامعة  من  المتاحف  ودراســات 
جامعة  الرابعة،  باريس  جامعة  الدكتوراه في  لدراسة  قبولها  تم   ،2015

السوربون.

بين  العلاقة  تستكشف  حيث  غالباً،  الرسم  في  لوتاه  أعمال  تنحصر 
والرسم،  التصوير  بين  العلاقة  الصور، ولا سيما  وسائط صنع وتقديم 
وهي تركز على تحويل الصور من وسيلة إلى أخرى، مثيرةً بذلك العديد 

من الأسئلة حول مفاهيم الحقيقة والتصورات والأحلام والذكريات.

الجميلة  الفنون  “كلية  في  زائـــرة  محاضرة  كانت  كما  فنانة  لــوتــاه 
وعُرضت  و2013،   2012 عامي  في  الشارقة  جامعة  في  والتصميم” 
أعمالها الفنية في العديد من المعارض حول الإمارات وفي جميع أنحاء 
العالم، مثل بنغلادش وألمانيا وإسبانيا والبندقية ونيويورك وبيت لحم 
الفن  بينالي  في  الثانية  بالجائزة  لوتاه  فازت   ،2010 عام  وفي  وغيرها. 

الآسيوي الرابع عشر في بنغلادش.

العمل
“300” ضمن سلسلة طويلة من صور البورتريه بدأت عام  يندرج عمل 
كتقديم  سواء  الــذات،  تأمل  وأساليب  طرق  استكشفت  والتي   ،2009
حرفي للذات وتحريّ قدرة فن البورتريه على استقصاء وتجسيد جوهر 
تطبيق  يتم  حيث  تحويلية،  عملية  الاستبطان  أسلوب  ويصبح  الذات. 
الذي  الشكل  ليتبلور  والزمن،  النفسية  الحالات  عبر  مختلفة،  تصورات 

تتجلى به الذات بشكل مختلف.

أو، كما  إلى لوحة  أحياناً  بصورة وسرعان ما تتحول  العملية دوماً  تبدأ 
النهائية،  النتيجة  عن  النظر  وبغض  تركيبي.  عمل  إلى  الحالة،  هذه  في 
تبقى الخطوة الأولى نفسها دوماً، والتي تتمثل في تضاؤل الصورة أو 
بالعناصر  عادةً  الفنان  ما يسميه  الأساسية، وهو  إلى عناصرها  تحللها 
المجردة من الشكل واللون، وتعتبر هذه الحركة، على نحو شبه مناقض 

للحدس، خطوة تمهد إلى الإدراك محولةً الغموض إلى شيء ملموس.

وتنطوي العملية على الكثير من الأسئلة، مثل ما هي “الحقيقة” الكامنة 
في الصورة؟ وما هي “الحقيقة” الكامنة في اللوحة؟

ومن خلال تحليل الصورة إلى عناصر مجردة من الشكل واللون، يصبح 
تقريب  في  المحاولة  وتكمن  جــريء،  مــادي  شكل  في  خاماً  الموضوع 
الكافية  المعلومات  استنباط  تتيح  بحيث  الواقع،  إلى  البورتريه  صورة 
جداً  مألوفة  الصورة  يجعل  ما  وإدراك  أفضل  بشكل  الجوهر  لفهم 

وغريبة في الوقت ذاته. 

علياء لوتاه
دبي 1989
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جلال لقمان. أثر الابتسامة، 2008.

وسائط متعددة، 200 × 109 × 17 سم.
أبوظبي  الحقوق محفوظة © مجموعة  والفنون، جميع  للثقافة  أبوظبي  مقتنيات مجموعة  الفنان. جزء من  من  بإذن 

للثقافة والفنون، 2018.
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الفنان
دولة  إلى  الرقمي  الفن  أدخــل  الوسائط  متعدد  فنان  هو  لقمان  جلال 
الإمارات العربية المتحدة عام 1996، ومن حينها بدأ مسيرته في الريادة، 
لم  مهنية  إنجازات  تحقيق  من  لقمان  تمكن  الراسخ،  نهجه  وبفضل 
وأول  الرقمي،  الفن  يمارس  إماراتي  فنان  أول  فهو  أحد،  إليها  يسبقه 
مصمم غرافيكي مستقل، وأول مصمم مواقع إلكترونية إماراتي يعمل 

ضمن إطار تعاقدي.

المادي  الصعيد  الحدود سواء على  التي لا تعرف  بأعماله  لقمان  يتميز 
المواد  من  وغيرها  والخشب  المعادن  بتحويل  يقوم  إذ  المعنوي،  أو 
الشائعة إلى قطع فنية تتجاوز الإطار الذي يحددها لتصل إلى المشاهد 

وتستحوذ على انتباهه.

قام  كما  الإماراتية،  الفنية  الساحة  على  اسمه  حفر  من  لقمان  تمكن 
والكويت،  المتحدة،  والمملكة  المتحدة،  الولايات  في  أعماله  بعرض 
يعتبر  وهو  والصين،  التشيك،  وجمهورية  والمغرب،  ومصر،  واليابان، 
الندوات  من  العديد  عقد  إذ  البصرية،  الفنون  مناصري  أكبر  من  اليوم 
على  والجامعات  والكليات  الــمــدارس  في  العمل  وورش  التعليمية 
تعزيز  حول  عامّة  لقاءات  إلى  بالإضافة  والدولي،  المحلي  المستويين 
الوفود  في  متكرر  بشكل  لقمان  ويــشــارك  ــارات،  ــ الإم ــة  دول في  الفن 

الإماراتية إلى الفعاليات الفنية الدولية.

العمل
إبهار جمهوره، ليس  الرائد ذو الأسلوب الاستفزازي  الفنان  يواصل هذا 
التي  بالطريقة  وإنما  أعماله  تطرحها  التي  المواضيع  خلال  من  فقط 
الوسائط  لقمان  يستخدم  الابتسامة”،  “أثر  لوحة  ففي  أيضاً.  صممها 
المتعددة لإضفاء نفحة عربية على لوحة ليوناردو دا فينشي الشهيرة 
من  لقمان  يهدف  والــغــرب.  الشرق  بين  جسر  بناء  وكذلك  “موناليزا”، 
خلال الإشارة إلى هذا العمل الفني الشهير إلى دحض الصورة النمطية 
مرآة معكوسة، حيث  بأنها  اللوحة  وتوحي  عالمياً،  الإماراتيين  للفنانين 
الكتابة  توجه  حسب  لتصبح  الشهيرة  الموناليزا  نظرة  اتجاه  تغير 
الأسلوب  لقمان  جمع  حيث  بالتناقضات،  مليئة  اللوحة  هذه  العربية. 
رقمية  رسم  فرشاة  باستخدام  البرمجة  أنماط  مع  والتقليدي  المعاصر 
سحر  لقمان  يطمس  ولــم  الكهربائية،  الــدارة  لوحة  شكل  لمحاكاة 
“الموناليزا”، ولكنه من خلال تقنية التلاعب الرقمي جردّها من السمات 
ما يشير  يعد هناك  عيناها ولطخ فمها ولم  أخفى  تميزها، حيث  التي 
إلى اللوحة الأصلية سوى مسحة. إضافة إلى ذلك، حوّل لقمان اللوحة 
الخشبي  إطارها  استبدال  ذاتها، حيث  بحد  قائمة  إلى منحوتة  الأصلية 
أوجه  حول  نقاشات  لفتح  فرصة  إلى  إشارة  في  ذهبي،  بباب  التقليدي 
منها  الناشئة  العالمية  الفنية  المقاربات  بين  والاخــتــلاف  التشابه 
المتطورة  والتقنيات  الرقمي  الفن  أن  للعالم  لقمان  يثبت  والقديمة. 
يمكن  كما  الأوســط،  الشرق  من  تنشأ  أن  يمكن  الاستفزازية  والأعمال 
المعاصر  الفن  حيال  الآراء  مراجعة  تحفز على  أن  الفنية  القطعة  لهذه 
في هذه المنطقة. وبهذا الصدد قال الفنان: “يعتبر العمل الفني احتفاءً 
إيجابي، فنحن نحتفي  إطار  بيننا ضمن  التشابه والاختلاف فيما  بأوجه 

بما يميزنا ونقدّر كل ما يجعلنا متشابهين”.

جلال لقمان
عدن 1967
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حسن شريف. تحية إلى إل غريكو: سانت جين – 1595، 2008.

زيت على قماش، 70 × 90 سم.
بإذن من سعادة زكي نسيبة.
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الفنان
المفاهيمي  الفن  في  هامّة  مساهمات  شريف  حسن  الفنان  قدم 
العروض  40 سنة من  الشرق الأوسط خلال  التجريبية في  والممارسة 
والتركيبات والرسم والتجميع. وفي مراحل مبكرة من مسيرته الفنية، 
الفني  الذي كان قد أصبح الخطاب  العربي،  رفض شريف تجريد الخط 
المفردات  انتهج  من ذلك،  السبعينات، وبدلاً  المنطقة خلال  السائد في 
التي  والإمكانات  الفنية  “فلوكسوس”  بحركة  متأثراً  المعاصرة،  الفنية 

تنطوي عليها العمليات البنيوية في الحركة البنائية البريطانية. 

1984، وعاد  “بايام شو للفنون” في لندن عام  تخرج شريف من مدرسة 
والمعارض  الأنشطة  تنظيم  في  شرع  وجيزة.  فترة  بعد  الإمــارات  إلى 
التاريخية  النصوص  ترجمة  وكذلك  الشارقة  في  المعاصر  للفن  الأولى 
العربية، وذلك لتحفيز الجمهور المحلي على  اللغة  الفنية إلى  والبيانات 

المشاركة في الحوار الفني المعاصر. 

من  أجيال  عدّة  ودعم  الخاصة، شجع شريف  ممارسته  إلى  وبالإضافة 
الفنانين في الإمارات، وهو العضو المؤسس لـ “جمعية الإمارات للفنون 
الشباب  “مسرح  في  الفن  وورشــة   ،)1980 عام  )تأسست  التشكيلية” 
قاموا  فنانين  أربعة  من  واحــداً  كان   ،2007 عام  وفي  بدبي.  والفنون” 
بتأسيس “البيت الطائر” في دبي، وهي مؤسسة تعمل على دعم الفنانين 

الإماراتيين المعاصرين.

العمل
إلى  “تحية  لوحات  سلسلة  من  جــزءاً  تشكل  التي  اللوحة،  هذه  تصور 
إل غريكو” التي صادفت مسيرة حسن شريف الغنية، الفنان إل غريكو 
هذه  وتشتمل  عشر.  السادس  القرن  في  واسعة  شهرة  على  حاز  الذي 
إلى  )تحية  إلكتروني  “بريد  عمل  على  التخصصات  متعددة  الأعــمــال 
الفني  والقيم  الفنان  لصديقه  المكرس   ،)2009( كليفرز(”  خوسيه 
الهولندي الذي قدم إلى دولة الإمارات عام 1994، بالإضافة إلى عمل “في. 
الأنظمة  يستكشف  الذي  ليويت”  سول  إلى  تحية  خطوط:  دي.  إتش. 
التكرار  خلال  من  التبسيطي  المذهب  عملاق  نهج  تميز  التي  والقواعد 

المنهجي للرسومات الخطية.

جعله  مما  والدراماتيكي،  التعبيري  بطابعها  غريكو  إل  أعمال  وتعرف 
التقدير في يومنا هذا.  الكثير من  يتفوق على جميع معاصريه وأكسبه 
ومن خلال لوحة شريف، التي يوجه من خلالها تحية إلى الفنان الإسباني 
الفنان  تصوير  بل  الأخير  أسلوب  تقليد  شريف  يختر  لم  غريكو،  إل 
نفسه في مشهد تعبيري وسريالي يصعب إلى حدٍ ما ربطه بالأسلوب 
العام لشريف. عمد شريف بأسلوب غير متوقع إلى ابتكار تقليد خاص 
أسلوب  تجديد  محاكاة/  أو  إلى  العودة  وهو  اللاحقون  الفنانون  اتبعه 
أسلافهم. وعلى نحو مماثل، نجد أن ترجمة بيكاسو لأعمال إل غريكو 
غريكو  إل  الفن  عملاق  تقلد  لا   ،)1950( غريكو”  إل  بعد  لفنان  “لوحة 
القديمة.  العهود  من  استخلاصه  تم  ما  وتستحدث  وتكرر  تتبنى  وإنما 
فإن  لأحدهم،  تحية  الفنان  فيها  يوجه  التي  الأخرى  اللوحات  في  وكما 
اللوحة المتخيلة تحث على التكرار الدائم للوسائط والأوقات والأنماط 

الناشئة من خلال من خلال تطويع الماضي والحاضر.

بالتفاصيل؛  الغنية  والتركيبية  النحتية  بأعماله  شريف  اشتهر  ولطالما 
فهذا العمل، الذي ينأى عن ذلك النمط الفقهي المثير للإعجاب، يتماشى 
رغم كل شيء مع منهجيته الإنتاجية للغاية؛ حيث يمزج مجموعة من 
التي  الفنية  الأعمال  لصياغة  العالم  من  المستخلصة  والمواد  الأفكار 
تنطوي على تقديس واضح لتكوين الواقع، سواء في البقايا اليومية، أو 

في قوانين التاريخ الثقافي والفني التي تؤطر عصر الحداثة.

حسن شريف
دبي 1951 - 2016
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حسين شريف. وجوه 2، 1998.

علب صفيح من 454 قطعة، على شكل دائرة قطرها 300 سم. 
بإذن من الفنان و”سلوى زيدان غاليري”.
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 الفنان
درس حسين شريف في “معهد الدراسات العليا” في الكويت وحصل على 
لقسم  كرئيس  عمل  ثم  ومن   ،1986 عام  المسرح  تصميم  في  شهادة 
دولة  في  الفنية  أعماله  بعرض  وبدأ  الشارقة”،  “تلفزيون  في  التصميم 
التي  التعبير  أشكال  إحدى  إبداعاته  تجسد  المتحدة.  العربية  الإمــارات 
يتجاوز فيها نسق وقوة وثبات العمل حدوده المادية للحد من القيود 

التي تكبل الحس الإبداعي.

جنباً  التشكيلية”،  للفنون  الإمــارات  “جمعية  بتأسيس  شريف  ساهم 
الفنانين.  مــن  وغيرهم  شريف  حسن  الــراحــل  شقيقه  مــع  جنب  إلى 
 40 من  أكثر  في  الغنية  المهنية  مسيرته  خلال  شريف  حسين  شارك 
لا  الفنان  أن  شريف  يرى  عالمية.  معارض  و7  وجماعياً،  فردياً  معرضاً 
مجال  في  المستخدمة  التقليدية  المواد  عن  بالبحث  يكتفي  أن  ينبغي 
الفنون، ولكن يمكن استخدام وتخصيص مواد أخرى باعتبارها وسيلة 
لتشكيل الهوية، كما يدُرك أن التغيير الجذري بدأ في المجتمع الإماراتي 
جميع  على  سريعة  بوتيرة  اليوم  إلى  ويستمر  السبعينات  منتصف  في 
المستويات. وباستخدام المواد المُعاد تدويرها، يحاول استعادة الأمور 
الأصلية، ومعانيها الفردية وهو ما يعتبره أنهّ ضاع في خضم الشوارع 

والبيئات الحضرية التي تعج بالمواد المختلفة.

العمل
رغم أن عمل “وجوه”، أحد أشهر أعمال حسين شريف الفنية، يوحي من 
عبارة عن مجموعة من  الواقع  ولكنه في  اسمه بصورة مجازية،  خلال 
علب معدنية مصفوفة بشكل دائري على الأرض، وبما أنها علب فارغة 
أضفى  بحيث  منها  علبة  بكل  التلاعب  له  أتاحت  فقد  الفنان،  جمعها 
عليها شكل العيون والأفواه، وقد حظي هذا العمل باهتمام الحكام في 
المعرض السنوي لـ “جمعية الإمارات للفنون التشكيلية” الذي أقيم في 

الشارقة عام 1998، وحصد الجائزة الأولى حينها.

الفنان حسين شريف: “وجوه هو عبارة عن مجموعة  عن عمله، يقول 
من العلب المعدنية التي أصبحت عن طريق الصدفة وبفضل لمساتي 
الفنية تشبه وجوه البشر. وكما هو الحال في طبيعة الوجوه البشرية، 
فإن التفاصيل الصغيرة الخاصة بكل منها قد توحي بخصائص الحركة 
مطلع  في  به.  الخاصة  الحزن  وقسمات  تعابيره  وجه  فلكل  والتنوع، 
التسعينات، توجهت كلياً إلى دمج المواد الجاهزة والمهملة في أعمالي 
إياها حياةً ووظيفةً جديدة تجعل لوجودها معنى. وفي  الفنية، مانحاً 
اليومية  حياتنا  في  بوفرة  الموجودة  المواد  أستخدم  الأحيان،  أغلب 
والمنتجات التي تملأ المنازل والأسواق والشوارع، حيث أبتكر من هذه 

المواد البسيطة العابرة شيئاً جديداً بالكامل”.

حسين شريف
دبي 1961
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لارا ألمرثيغي. “دليل إلى الأراضي الخاوية لوادي ليا، 12 مساحة خالية 
بانتظار الألعاب الأولمبية في لندن“ )تفصيل(، 2009.

إسقاط ضوئي، أبعاد متغيرة. 
مقتنيات “متحف برشلونة للفن المعاصر”، مؤسسة “متحف برشلونة للفن المعاصر”. إعارة طويلة 
الأمد من ألفارو  لوبيث ديلا مدريد. طبعة AP 1 + 2/3. جميع الحقوق محفوظة ©  لارا ألمرثيغي، 

2018. بإذن من الفنانة.
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81

لارا ألمرثيغي

الفنانة
كوينكا  بجامعة  الجميلة  الفنون  كلية  في  بدايةً  ألمرثيغي  لارا  درست 
تعيش  وهي  وأمستردام،  ونانت  لشبونة  في  دراساتها  تواصل  أن  قبل 
التركيبية  الأعمال  وترتبط  الهولندية.  روتــردام  مدينة  في  حالياً  وتعمل 
فيها،  تعرض  أو  تقام  التي  بالأماكن  وثيق  نحو  على  لألمرثيغي  والفنية 
وهي تتمحور حول مفاهيم متنوعة مثل المناطق الحضرية المهجورة 
والتدمير وبناء الذات وتخطيط إزالة المدن. تركز ألمرثيغي تحديداً على 
المساحات وفكرة المكان والانتماء أكثر من الأشياء، وهذا شيء يرتبط 

غالباً بالحماية الجماعية للمساحة الحضرية. 

في  المعاصر”  الفن  “مركز  لألمرثيغي  الفردية  المعارض  قائمة  تتضمن 
المعاصر” في سانتياغو دي كومبوستيلا  للفن  الغاليغي  و”المركز  ملقة 
)2007(ومعهد غوته في نيويورك )2010(، و”معهد غوته” في أمستردام 
)2011(، و”متحف الفن المعاصر” في قشتالة وليون )2013(، و”ومتحف 
الفن في كانتون ريف بازل” )بازل( )2015(. كما مثلت ألمرثيغي إسبانيا 

في بينالي البندقية )2013(.

العمل
التي  الأولمبية  للحديقة  الرئيسي  الموقع  هو  ــى  الأدن ليا  وادي  كــان 
2012، وقد مرت هذه  استضافت دورة الألعاب الأولمبية في لندن عام 
الألعاب  لــدورة  تحضيراً  السريع  العمراني  التطور  من  بفترة  المنطقة 
وللسنوات التالية بعدها. ووُضع هذا الدليل قبل إعادة تطوير المنطقة، 
التطوير  عمليات  سياق  ضمن  فيه  الموثقة  الأماكن  جميع  واختفت 

المتنامية. 

هذا  ألمرثيغي  أنجزت  وعندما  صناعياً،  مركزاً  ليا  وادي  كان  السابق،  في 
أراضٍ خاوية  إلى  السابقة وتحول  الوادي قد فقد وظيفته  العمل، كان 
والسكك  والــطــرق  المياه  وأحـــواض  قنوات  تتخللها  وملوثة  مهملة 
كبيرة  خالية  كفجوات  المساحات  هــذه  الفنانة  ووثقّت  الحديدية. 
إلى  الخاوية  الأراضي  ليست طبيعية ولا صناعية، وتحوّلت بعض هذه 
التي  التجديد  عملية  إطار  ضمن  سكنية  مناطق  أو  خضراء  مساحات 

طالت المنطقة.

لأي  تخضع  لم  التي  لندن  في  القليلة  المناطق  من  الأماكن  هذه  كانت 
تخطيط عمراني أو تسُتخدم لأي غرض محدد، ونتيجة إهمالها لفترات 
التفكك  لمراحل  الطبيعية  السيرورات  ملاحظة  يمكن  كــان  طويلة، 
تؤثر  السيرورات  هذه  أن  ومع  هناك،  حدثت  التي  والفوضى  والتحول 
النيل من بقية  أنها لم تستطع  على جميع الأماكن بطبيعة الحال، غير 
تبدو  أماكن متفرقة هنا وهناك  إذ يمكن ملاحظتها في  المدينة،  أنحاء 
المعتاد  الصخب  عن  باستقلاليتها  وهي  عندها؛  توقف  الزمن  وكــأن 

للمدينة توفر ملاذاً للحياة النباتية والزوار على حد سواء. 

سرقسطة 1972
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فرانسيس أليس. بدون عنوان. 1996.

 زيت على الخشب وطلاء لامع على المعدن وعلى وسائط متعددة، لوحة ثلاثية:
A؛ 106.4 × 134.6 سم/ B؛ 80.6 × 117.2 سم/ C؛ 15 × 20 سم.

الأمد  طويلة  إعارة  المعاصر”.  للفن  برشلونة  “متحف  مؤسسة  المعاصر”،  للفن  برشلونة  “متحف  مقتنيات   
لشركة “برونديسبري القابضة المحدودة”. جميع الحقوق محفوظة © فرانسيس أليس، 2018. تصوير: غازول 

فوتوغرافيا.
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الفنان
وتاريخ  أنتفيرب،  مدينة  في  والعمارة  الهندسة  أليس  فرانسيس  درس 
مدينة  ضــرب  الــذي  الــزلــزال  وبعد  البندقية،  مدينة  في  والعمارة  الفن 
ليشارك في عملية  إلى هناك  أليس  انتقل   ،1958 عام  مكسيكو سيتي 
إعادة الإعمار، فأذهلته روعة المدينة التي قرر العيش فيها، وبعد ذلك، 
ترك ميدان هندسة العمارة ليستهل مسيرته المهنية كفنان. استخدم 
الفوتوغرافي  والتصوير  الفيديو  مثل  عمله  في  متعددة  وسائط  أليس 
أعماله  بين  وثيق  رابط  يوجد  المفاهيمية،  الناحية  من  الأداء.  وفنون 
وأسلوبه الخاص في رؤية حيثيات المدينة، إذ يعتبر استكشاف المدينة 
يتجلى بوضوح من  الذي  الرئيسي  الموضوع  الأقدام  على  وفهمها سيراً 

خلال جميع أعماله.

معارض  مثل  الهامة  الفنية  الفعاليات  من  العديد  في  أليس  شــارك 
في  إبداعاته  وعرض  فيه،  وسانتا  وليما،  والبندقية،  هافانا،  في  البينالي 
المتاحف وصالات العرض في جميع أنحاء أوروبا وأميركا، كما أقام عرضاً 
نهاية  في  سيتي  مكسيكو  في  الحديث”  الفن  “متحف  في  واحــداً  فردياً 
المركزي  صوفيا  الملكة  “متحف  في  أعماله  مؤخراً  وعرض  التسعينات، 
الوطني للفنون” في مدريد، و”المركز الوطني للفنون المعاصرة” في روما، 
الحديث”  الفن  زيوريخ، و”متحف  “كونستاوز”  الجميلة  الفنون  و”متحف 
في نيويورك. يشار إلى أن أليس يعيش حالياً في مدينة مكسيكو سيتي 

ويعمل فيها. 

الأعمال
وبنظرة  بالسريالية،  وثيقاً  ارتباطاً  أليس  فرانسيس  أعمال  ترتبط 
اليومية.  الحياة  في  عميقاً  تتجذر  أنها  كما  للأشياء؛  معمقة  سخرية 
“المستطرق”،  بنجامين  المدافعين عن فكرة والتر  أليس من أشد  يعتبر 
شخصيات  يرسم  ما  غالباً  وهو  المدينة،  تجوب  التي  الفاخرة  والعربة 
وتتسم  اسماً  تحمل  لا  شخصيات  وهي  الشوارع،  عبر  تتجول  فردية 
بهدوء واضح، كما تتسم أعماله بالغموض والألغاز والاستعارات وعبثية 

الحياة.

من  إلهامه  واستمد  عــدة  سنوات  سيتي  مكسيكو  في  أليس  عــاش 
الهوة  ردم  الأحيان  معظم  في  ليحاول  المصورة،  المكسيكية  التقاليد 
وإعــادة  النسخ  فكرة  على  شدد  الوقت،  ذلك  ومنذ  والعمل،  الفن  بين 
الإنتاج والتكرار والأصالة. ويعتمد أليس على تكرار المشاهد، حيث يعيد 
بحجم صغير  إبداع صورة  أعاد  كما  والأبعاد.  الحجم  تغيير  مع  إبداعها 

وآخر كبير، ليحاكي أعمال العديد من الرسامين المحليين.

فرانسيس أليس
أنتفيرب 1959
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صمويل بيكيت. فيلم، 1965.

فيلم 16 ملم تم تحويله إلى مقطع فيديو، أبيض وأسود، صامت، 20 دقيقة و15 ثانية. تم إنتاجه وتوزيعه من قبل 
بارنيت روسيت.

 مقتنيات “متحف برشلونة للفن المعاصر”، مؤسسة “متحف برشلونة للفن المعاصر”. جميع الحقوق محفوظة © شركة “إيفرغرين ريفيو”. تصوير: طوني كول.
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الفنان
بيكيت  صمويل  والشاعر  والناقد  المسرحي  والكاتب  الروائي   يعتبر 
العبثية  ومسرح  الأدبــي  التجريب  في  الرائدة  الشخصيات  من  واحــداً 
والمتعاونين  الأصــدقــاء  أحــد  وهــو  العشرين،  القرن  في  ســادا  اللذين 
عالمية  شهرة  على  أعماله  من  العديد  حاز  حيث  جويس،  جيمس  مع 
 )1951( يموت”  و”مالون   ،)1951( “مولوي”  روايــات  ثلاثية  مثل  واسعة 
عام  ومنذ   .)1952( غــودو”  “بانتظار  ومسرحية   )1953( و”اللامسمى” 
باللغة  الأدبــيــة  أعماله  مــن  الكثير  كتابة  نحو  بيكيت  اتجه   ،1945
ذلك  ومنذ   .1969 عام  للآداب” في  نوبل  “جائزة  على  الفرنسية، وحصل 
وسائل  إلى  منها  بــدلاً  ويتجه  الكتابي  نشاطه  من  يخفف  بدأ  الحين، 

الإعلام الجديدة مثل التلفزيون والسينما.

العمل
يعتبر فيلم صمويل بيكيت “فيلم” محاولته الوحيدة في مجال السينما، 
وهو من إخراج آلان شنايدر وبطولة باستر كيتن، حيث تم تأليفه في عام 
1963 وتصويره في نيويورك خلال صيف عام 1964، ومن أجل الفيلم، 
قام بيكيت برحلته الأولى والوحيدة إلى الولايات المتحدة الأميركية في 

يوليو من العام نفسه. 

الذي  الوحيد  والصوت  حوار  أي  فيه  يدور  لا  الذي  الفيلم،  هذا  يستند 
يسمع فيه هو “شششش” الخافت، إلى نظرية بيركيلي “وجود الشيء 
سواء  الخارجية،  التصورات  كل  الأمر  يتجاوز  عندما  حتى  إدراكــه”،  هو 
كانت عبارة عن إدراك حيوان أو بشر أو شخصية مقدسة، يبقى هناك 
ما يسمى الإدراك الذاتي. ولكن بالرغم من هذا المبدأ الفلسفي، يحتوي 
الفيلم، على غرار جميع أعمال بيكيت، على عناصر كوميدية. ويلعب كيتن 
لأحد  الرئيسي  الباب  ليدخل  مهجور  شبه  شــارع  عبر  يهرب  رجل  دور 
الأرجح،  غرفته على  نوم، وهي  غرفة  إلى  ويدخل  الدرج  المباني ويصعد 
الخارجي؛  بالواقع  يصله  ما  كل  عن  تماماً  الابتعاد  على  يحرص  حيث 
من  والقطة  الكلب  وإخــراج  المرآة،  وتغطية  الستائر،  بإسدال  يقوم  إذ 
بتغطية قفص  بعد ذلك  الباب وراءهما، ويقوم  إقفال  ثم  الغرفة ومن 
التي  الصور  من  مجموعة  بتدمير  ويشرع  السمك،  وحوض  العصفور 
تروي ماضيه، ليكتشف في نهاية المطاف أنه غير قادر مع كل ذلك على 

التغلب على مشكلة الإدراك الذاتي.

بأكمله  الفيلم  فإن  دولــوز،  جيل  السينمائي  والناقد  الفيلسوف  وبرأي 
يتمحور حول “قصة بيركيلي الذي كان لديه ما يكفي من القدرة لإدراك 
المحيط وجعل المحيط يدركه. كما أن دور البطولة، الذي لم يكن هناك 
أجدر من باستر كيتن للعبه، يستحضر شخصية بيركيلي أيضا؛ً لاسيما 
وأن الاثنين يحملان الجنسية الأيرلندية، فكان الفيلم بمثابة انتقال من 
أيرلندي إلى آخر، من بيركيلي، الذي كان يتمتع بالقدرة على إدراك المحيط 
واجتذاب إدراك المحيط بالمقابل؛ إلى بيكيت الذي استنزف مبدأ “سعادة 
المتلقي والناظر” عن آخره. ولكن أياً كان المصدر الذي ألهم مفهوم هذا 
الفيلم، لا يمكننا أن ننكر أن العمل قد نجح بإعادة إبداع عالم “بيكيت”، 

وتصويره بشكل مميز للغاية يحاكي مسرحياته ورواياته.

نال الفيلم العديد من الجوائز من بينها جائزة اختيار النقاد في “مهرجان 
1965، و”جائزة لجنة التحكيم الخاصة” خلال  البندقية السينمائي” عام 
“مهرجان  خلال  الخاصة  والجائزة   ،1966 عام  )فرنسا(  تــورز”  “مهرجان 

أوبرهاوزن” )ألمانيا( عام 1966.

صمويل بيكيت
دبلن 1906 - باريس 1989
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براساي. بلا عنوان، )شارع نيكولا أوُيل/ شارع كورميل، باريس( غرافيتي، السلسلة 5: حيوان، حوالي العام 
1930، نشُرت في حوالي العام 1950.

طباعة باستخدام جيلاتين الفضة، 40 × 50 سم.
مقتنيات “متحف برشلونة للفن المعاصر”، مؤسسة “متحف برشلونة للفن المعاصر”. جميع الحقوق محفوظة © ملكية براساي. تصوير: روكو ريتشي.

براساي. بلا عنوان، غرافيتي، السلسلة 3: ولادة الوجه، حوالي العام 1930، نشُرت في حوالي العام 1950.

 طباعة باستخدام جيلاتين الفضة، 40 × 50 سم.
غازول  تصوير:  براساي.  ملكية   © محفوظة  الحقوق  جميع  المعاصر”.  للفن  برشلونة  “متحف  مؤسسة  المعاصر”،  للفن  برشلونة  “متحف  مقتنيات 

فوتوغرافيا.

براساي. بلا عنوان، غرافيتي، ملك الشمس )بوابة سان أوين(، غرافيتي، السلسلة 9: صور بدائية، حوالي العام 
1930، نشُرت في حوالي العام 1950.

طباعة باستخدام جيلاتين الفضة، 39.5 × 29 سم.
مقتنيات “متحف برشلونة للفن المعاصر”، مؤسسة “متحف برشلونة للفن المعاصر”. جميع الحقوق محفوظة © ملكية براساي. تصوير: روكو ريتشي.

براساي. بلا عنوان، غرافيتي، السلسلة 7: الموت، حوالي العام 1930، نشُرت في حوالي العام 1950.

طباعة باستخدام جيلاتين الفضة، 39.5 × 30 سم.
غازول  تصوير:  براساي.  ملكية   © محفوظة  الحقوق  جميع  المعاصر”.  للفن  برشلونة  “متحف  مؤسسة  المعاصر”،  للفن  برشلونة  “متحف  مقتنيات 

فوتوغرافيا. 
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الإماراتي الفن  مع  حوار  في  المعاصر  للفن  برشلونة  متحف  من  فنية  87أعمال 

الفنان
عمل المصور الفوتوغرافي يولا هالاش تحت الاسم المستعار “براساي” 
اليوم في  المجر وأصبح  الذي كان حينها في  في إشارة إلى مكان ولادته 
“أكاديمية بودابست للفنون الجميلة”  رومانيا. درس الرسم والنحت في 
الفنية  1920، حيث واصل هناك دراساته  برلين عام  أن ينتقل إلى  قبل 
باريس  إلى   1924 عــام  انتقل  ثم  ومــن  كصحفي،  عمله  إلى  بالإضافة 
عالم  دخــول  كصحفي  عمله  له  وأتــاح  دائــم،  بشكل  هناك  واستقر 
تتجذر في  السريالية  الحركة  فيه  كانت  الفوتوغرافي في وقت  التصوير 
ليلاً”،  “باريس  التصوير  عن  كتابه  براساي  نشر   ،1923 عام  وفي  فرنسا. 
الجدران  على  الكتابة  لفنون  الصور  التقاط  بدأ  بالذات  السنة  تلك  وفي 

“الغرافيتي” في شوارع المدينة. 

الفرنسية لخمسة  العاصمة  الغرافيتي في شوارع  فنون  براساي  وصوّر 
وعشرين عاماً منذ عام 1930 وحتى منتصف الخمسينات، وتناول من 
خلالها الحياة الليلية السرية لباريس في ذروة ازدهار الحركة السريالية 
لشهري  أصدرته  الذي  المضاعف  عددها  وفي  الثلاثينات.  فترة  هناك 
ديسمبر/ يناير، نشرت مجلة “مونيتور” صوره للمرة الأولى مرفقةً بنص 
براساي دفاتر ملاحظاته  بعد ذلك، حمل  الغرافيتي، ولسنوات عدة  عن 
الصغيرة لرسومات سريعة لتصاميم الغرافيتي وتدوين مواقعها حتى 

يتمكن من تصويرها في ظروف إضاءة أفضل أو يرى كيف تطورت. 

وبدأ  والمفكرين،  الفنانين  باهتمام  حظيت  أن  براساي  صور  تلبث  لم 
“مونيتور”  مثل  مطبوعات  في  لاحقاً  ظهرت  أعمال  في  معهم  التعاون 
ومتعدد  الإنتاج  غزير  كفنان  سمعته  تنامي  ومع  و”فيرف”.  و”لابيرانت” 
المواهب، أنتح براساي أيضاً أعمالاً في مجالات النحت والرسم والنقش 
عشرين  ونحو  المقالات  من  العديد  وكتب  والكتابة،  والأفــلام  والأدب 
“طالما  فيلمه  فاز  كما   .1960 عام  نشره  الذي  “غرافيتي”  فيها  بما  كتاباً 

هناك حيوانات” بجائزة في “مهرجان كان السينمائي” عام 1956. 

الأعمال
صور  من  كبيراً  عدداً  المعاصر”  للفن  برشلونة  “متحف  مجموعة  تضم 
لمرة  معظمها  وطُبعت   ،1930 عام  براساي  التقطها  التي  الغرافيتي 
واحدة فقط عام 1950، وفي بعض الحالات، كانت عناوين هذه الصور 
وشــارع  بريفو،  )ممر  فيها  التقطت  التي  الــشــوارع  أسماء  إلى  تشير 
بيرسيفال... الخ( وجميعها تتضمن اسم السلسلة. صنفّ براساي هذه 
ولادة  الحب،  مثل:  بنفسه  وضعها  إثنولوجية  لتصنيفات  وفقاً  الصور 
منهجي  إلى  الإشــارة  وكانت  والسحر،  بدائية،  صــور  والــمــوت،  الوجه، 
“التلقائية” و”الجثث الرائعة” في صور الغرافيتي أمراً لا مفر منه، تعكس 
والشوارع  العابرة  للمكتشفات  الجميلة  بالطبيعة  براساي  اهتمام 

وفنون الأطفال والمختلين عقلياً. 

أقيم أول معرض لهذه الصور في “متحف الفن الحديث” بنيويورك عام 
براساي”،  بعدسة  باريسية  غرافيتي   – الجدار  “لغة  عنوان  تحت   1956
المعاصر”  الفن  “معهد  في  ذلك  من  عامين  بعد  مجدداً  المعرض  وأقيم 

بلندن. 

لكنهّ حتى  الغرافيتي،  التقط صور  براساي كيف  أوضح   ،1930 عام  منذ 
سريعة  لرسومات  صغيرة  بطاقات  حمل  إلى  يهتدِ  لــم   ،1950 عــام 
لتصاميم الغرافيتي منوهاً إلى عناوينها حتى يتمكن لاحقاً من تصويرها 
في ظروف إضاءة أفضل أو يعود إليها بعد سنوات عدة لرصد تطورها 
سبب  الغرافيتي  كانت  للكثيرين،  وبالنسبة  عليها.  الزمن  تأثير  والتقاط 
الأيــادي  من  العديد  اشتركت  إذ  الجماعية،  الأعمال  من  العديد  ولادة 
وجهاً  فإن  وبذلك  الأصلية،  للرسوم  إضافية  ملامح  رسم  في  الأخــرى 
شاباً تحول بعد مرور 10 سنوات مثلاً إلى محيا رجل عجوز، وبالطريقة 
وجه  إلى  سنوات  سبع  بعد  حمار  بأذني  ساحرة  وجــه  تحول  نفسها، 

مهرجّ.

 براساي
براشوف 1899 - نيس 1984
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غي ديبور. دليل تأثيرات مدينة باريس على التفكير والسلوك. محادثة حول مشاعر الحب. الانعكاسات النفسية 
السلبية لتغيير الموطن وتوطين البيئات المحيطة، 1957.

 طباعة حجرية على الورق، 59.4 × 73.8 سم.
مقتنيات “متحف برشلونة للفن المعاصر”، مؤسسة “متحف برشلونة للفن المعاصر”. جميع الحقوق محفوظة © غي ديبور، 2018. تصوير: طوني كول. 
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الفنان
حركة  في  فاعلاً  عضواً  ديبور  غي  الفرنسي  الأفلام  وصانع  الكاتب  كان 
“الرساليون الدوليون”، وهي جماعة راديكالية ظهرت بعد الحرب وتأثرت 
لحركة  الأبرز  والمنظّر  المؤسس  وكذلك  البربرية،  أو  الاشتراكية  بأفكار 
مع  انطلاقته  كانت  النظري،  المستوى  وعــلى  المواقفية”.  “الأممية 
مما  وكلاوزفيتس؛  وهيغل،  وبرودون،  ماركس، وستيرنر،  كتابات  قراءة 
للمجتمعات  بشدة  ناقدة  ووجودية  فوضوية  نظر  وجهة  يطور  جعله 
“الأممية  تأسست  البيروقراطية.  والشيوعية  والاستهلاكية،  الليبرالية، 
ترتكز  جذرية  اجتماعية  تحرر  حركة  وهي   ،1957 عام  في  المواقفية” 
القائم على “الاستعراض”، وتم استخدام  المتعة ومفهوم المجتمع  على 
الناس  بين  المزيفة  الاجتماعية  “العلاقة  إلى  للإشارة  المصطلح  هذا 
سيما  ولا  وألمانيا،  فرنسا  في  الحركة  هذه  نشأت  الصور”.  خلال  من 
1972، كما لعب ديبور  الجامعية، وتم حلهّا طوعاً في عام  الأوساط  في 
1968 في فرنسا، ويعدّ عمله الأكثر شهرةً  انتفاضة مايو  فاعلاً في  دوراً 
“مجتمع الفرجة” )أو “مجتمع الاستعراض” 1967(، انتقاداً شديد اللهجة 

للرأسمالية الليبرالية والسلطوية السياسية. 

جزءاً  والسلوك”  التفكير  على  باريس  مدينة  تأثيرات  “دليل  عمل  كان 
من مجموعة تضم 5 خرائط نشرها ديبور، وكان من المقرر عرضها في 
في  والسلوك  التفكير  على  الجغرافية  البيئة  لتأثيرات  “بريمير”  معرض 
تم  لكن   ،1957 عام  فبراير  شهر  خلال  بروكسل  بمدينة  غاليري”  “تابتو 
قام  التي  التجارب  الخرائط  وتظُهر  وجيزة،  بفترة  المعرض  بعد  نشرها 
بها الرساليون في باريس، وتستند هذه الأعمال إلى “بلون دو باري أفول 
 1951 عام  تم نشرها في  التي  بخطٍ مستقيم(  باريس  )خريطة  أزو”  دو 

وصممها جورج بلتيير. 

العمل
كعنصر  اليومية  الحياة  مساحة  إلى  تنظر  المواقفية  الحركة  كانت 
الخرائط  انبثقت  النظري،  السياق  الفرد، وفي هذا  لتغيير حياة  أساسي 
الحضرية  المناطق  استكشاف  في  الراديكالية  للمحاولات  كنتيجة 
واختبارها وتغييرها، ويغير عمل ديبور نموذج الخريطة كصورة واحدة 
ليستبدله بـ “أجواء المناطق الحضرية” أو “البيئات المحيطة”. تم تقسيم 
خريطة باريس إلى مناطق مختلفة بالاستناد إلى تجارب مختلف الأفراد، 
وبشكل  الخريطة  قطع  بين  الفصل  عبر  المناطق  هذه  تصوير  ويتم 
مختلف عن المساحة المنطقية للخرائط المعتادة. ينجرف كل شخص 
مدينة  في  الخاص  محيطه  ليستكشف  مناسبة،  يراها  التي  الجهة  مع 
بين  الحمراء  الأسهم  وتكشف  باريس،  الحالة  هذه  في  وهي  معينة، 
والذي  المدينة،  بين مختلف مناطق  التنافر  أو  التجاذب  وأخرى  منطقة 
العمل  من   1958 عام  طبعة  تحمل  جديد.  حضري  أرخبيل  إلى  يتحول 

الملاحظة التالية على خلفيتها: 

لمدرسة  الدولية  الحركة  نشرتها  التي  باريس  خرائط  إلى  استناداً   ]..[“
الباوهاوس التخيلية، تظُهر الخرائط ارتفاعات تجمع البيئات المحيطة 
المختلفة بصورة طبيعية، أي الميل العفوي للفرد لعبور هذا المخطط 
سواء  سلوكه،  تحكم  التي  العملية  العوائق  الاعتبار  بعين  الأخذ  دون 

وضعت كنتيجة لجهد أو بغرض التسلية”. 

“لي  مجموعة  مــن  الــمــأخــوذ  العمل  عــن  ريـــون  جيل  كتبه  مــا  تــرجــم 
توربولونس” )الاضطرابات(، مركز “فراك” في أورليانز. 

غي ديبور
باريس 1931 - شومبوت 1994
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أبوظبيالإنسان  إلى  برشلونة  من 

ليون فيراري. المدن، 1980 )2007(.

تقنية الحفر الضوئي على الورق، 98 × 98.6 سم.
مقتنيات “متحف برشلونة للفن المعاصر”، مؤسسة “جمعية برشلونة للفن المعاصر”. هدية من الفنان. جميع الحقوق محفوظة © ليون فيراري، 2018. 

تصوير: غازول فوتوغرافيا.
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الإماراتي الفن  مع  حوار  في  المعاصر  للفن  برشلونة  متحف  من  فنية  91أعمال 

الفنان
درس ليون فيراري الهندسة في “جامعة بوينوس آيريس”، وعقب تخرجه 
عام 1947، عمل على مشاريع بناء عدّة في قرطبة مع والده الذي هاجر 
ورسام  معماري  كمهندس  ليعمل   1915 عام  الأرجنتين  إلى  إيطاليا  من 
ومصور. لم يتلق فيراري أي نوع من التدريب الفني على الرسم، وهو ما 
يعتبره ميزة إيجابية له، وتتناول انتقاداته الاجتماعية والسياسية، التي 
غالباً ما تثير الجدل، مواضيع تشمل الحروب، والتمييز، وعدم المساواة 

الاجتماعية.

أقام فيراري العديد من المعارض المنفردة، بما في ذلك في صالة عرض 
و”متحف  )نيويورك(،  الرسم”  و”مركز  آيريس(،  )بوينوس  بنزاكار”  “روث 
آيريس(  )بوينوس  ريكوليتا”  و”مركز  آيريس(،  )بوينوس  الحديث”  الفن 
أبريل  بين  الفترة  في  شارك  كما  باولو(،  )ساو  الحديث”  الفن  و”متحف 
ميرا  و  فيراري  ليون  المتداخلة:  “الأبجدية  معرض  في   2009 ويونيو 

شندل”، الذي أقيم في “متحف الفن الحديث” بمدينة نيويورك.

العمل
المحتوى  إهــمــال  دون  المفاهيمي  الــفــن  إلى  فــيــراري  لــيــون  يتطرق 
السياسي والصفات الجمالية، وعقب الانقلاب الذي وقع في الأرجنتين 
عام 1976، تم نفيه إلى البرازيل حيث بدأ العمل باستخدام تقنية الحفر 
حبر  من  نوع  باستخدام  الصور  لطباعة  )تقنية  الأولى  للمرة  الضوئي 
الغائر(، وينطوي العمل على استخدام نماذج معمارية لتصوير  النقش 
الفنان معالمها، وفي بعض الأحيان، أظهرت خطوط  غَيَّر  مدن حقيقية 
الشوارع السلوك العام لسكان المدينة. في هذا العمل، مثّلت العناصر 
المبينة في المخطط الحضري مواقع أسرةّ سكان المدينة ضمن المباني، 
مرح  بطابع  يتسم  لسطح  صورة  عن  عبارة  العمل  كان  النتيجة  وفي 
وساحر، ويمثل رمزاً لعالم يطغى عليه الإفراط في التنظيم، الذي يحاكي 
التنظيم العسكري الصارم. كانت المخططات ورسم الخرائط والنماذج 
الاستراتيجية  الأهـــداف  لخدمة  توضع  العام  والمنظور  المعمارية 
والعسكرية والحربية، حيث تم تطوير هذه الطريقة في النظر إلى الأمور 
إلى  التطرق  من  وبالرغم  والغزو،  الهيمنة  لأغراض  المعرفة  واستخلاص 
المدينة  ينام فيها سكان  التي  الأماكن  إلى  الشعري في الإشارة  العنصر 
الأنظمة  الموجود في  العملي  الاستبداد  فيراري تصوير  ليلة، حاول  كل 
الحفر الضوئي هيكليات معمارية ذهنية  العسكرية، كما تمثل أعمال 

مستوحاة من فكرة المتاهة لتمثيل تقلبات العقل البشري.

ليون فيراري
بوينوس آيريس 1920 - 2013
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جوان فونتكوبيرتا وبيري فورميغيرا. “فاونا“، 1989.

طباعة باستخدام جيلاتين الفضة ووسائط متعددة على ورق أبعاد متغيرة.
الحقوق  جميع  المعاصر”.  للفن  برشلونة  “متحف  مؤسسة  المعاصر”،  للفن  برشلونة  “متحف  مقتنيات 
محفوظة © جوان فونتكوبيرتا، رابطة إدارة الحقوق البصرية للفنانين التشكيليين، برشلونة، 2018؛ وبيري 

فورميغيرا، 2018. بإذن من الفنانين. 
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الإماراتي الفن  مع  حوار  في  المعاصر  للفن  برشلونة  متحف  من  فنية  93أعمال 

الفنانان
الفوتوغرافيين  المصورين  أشهر  من  واحــداً  فونتكوبيرتا  جوان  يعتبر 
الكاتالونيين في العالم، وهو أيضاً باحث نظري ومحرر مختص بشؤون 
ونقاشات  فعاليات  مــن  العديد  في  شـــارك  الفوتوغرافي  التصوير 
مؤسسي  من  واحــداً  وكان  المعاصر.  الفوتوغرافي  التصوير  ومعارض 
الفوتوغرافي  بالتصوير  )1980(، وهي مطبوعة متخصصة  “فوتوفِجِن” 
النظرية  أعماله  خــلال  ومــن  والإنكليزية.  الإسبانية  باللغتين  نشُرت 
الصورة  بمصداقية  المتعلقة  المسائل  فونتكوبيرتا في  يبحث  والفنية، 
الفوتوغرافية؛ ويهتم كثيراً بالوظيفة الاجتماعية للتصوير الفوتوغرافي، 
تنطوي  قد  التي  المعلومات  وفيض  للصورة  العام  الاستخدام  وكذلك 
محاكاة  بمثابة  فونتكوبيرتا  أعمال  من  العديد  اعتبار  ويمكن  عليها. 
إياهم  محذّرة  المشاهدين  عند  البصرية  الخدع  من  نوعاً  تولد  ساخرة 
من مخاطر السرعة في تصديق المحتوى وآليات التضليل المستخدمة 

في نقل المعلومات والمعرفة.

وبدأ  المستقلة،  برشلونة  الفن في جامعة  تاريخ  بيري فورميغيرا  درس 
وشارك   .1969 عام  الفوتوغرافي  التصوير  مجال  في  المهنية  مسيرته 
“ألابيرن”  مجموعة  مثل  الجماعية  المشاريع  من  العديد  في  فورميغيرا 
التي تعُنى بتسويق الصور الفوتوغرافية المحفوظة الحقوق، كما عمل 
مع  بالتعاون  أعمالاً  وابتكر  لينتي”  “نويفا  مثل  المجلات  من  العديد  في 
التجريبية  الطبيعة  البداية عن  دافع فورميغيرا منذ  خوان فونتكوبيرتا. 
المرتبطة  المواضيع  من  العديد  إلى  وتطرقّ  الفوتوغرافي،  للتصوير 
الماضي، وتؤدي  إلى  الزمن، والذاكرة، والعودة  السن، ومرور  بالتقدم في 
صوره الفوتوغرافية، سواءً الملونة منها أو بالأبيض والأسود، دوراً أبعد 

من الغرض التوثيقي المعهود. 

العمل
بإصدار   1984 عام  تعاونهما  فورميغيرا  وبيري  فونتكوبيرتا  جوان  بدأ 
دليل عن نباتات غير موجودة؛ حيث أعدّ فونتكوبيرتا الصور، بينما تولى 

فورميغيرا كتابة النصوص المرافقة.

هذه  الحيوانات  يتناول  مشروع  على  بالعمل   1985 عام  الثنائي  وشرع 
المرة تحت عنوان “فاونا”، وهو عمل تركيبي ضخم يضم عناصر متعددة 
ويتمحور حول عالمِ منسي واكتشافاته الغريبة في عالم الحيوان. نقطة 
البداية كانت مع الاكتشاف المزعوم للمصورين فونتكوبيرتا وفورميغيرا 
للأرشيف المفقود لعالم الحيوانات الألماني بيتر أمايزنهاوفن، الذي ولد 
في ميونيخ عام 1895 واختفى بشكل غامض عام 1955، ومساعده هانز 
فان كوبرت؛ وقد وضع أمايزنهاوفن قائمةً بسلسلة من الحيوانات النادرة 
مثل سيروبيثيكوس إيكاروكورنو، وهو كائن يشبه القرد ذا أجنحة وقرن 
في أعلى رأسه؛ وسولينوغليفا بوليبوديدا، وهو حيوان يشبه الأفعى لديه 
أقدام ويبلغ طوله ثلاثة أمتار ونصف المتر؛ وبيروفاغوس كاتالاناي، وهو 
تنين تم اكتشافه في جزيرة صقلية بعد أن غادرها الغزاة الكاتالونيون في 

القرن السادس عشر، وكان يبتلع اللهب بعد أن ينفثه من فمه. 

يضم عمل “فاونا” صوراً فوتوغرافية للحيوانات التي ذكرها أمايزنهاوفن، 
التي خطّها  العمل  ميدانية مفصلة، وملاحظات  دراسات  إلى  بالإضافة 
العظمية،  للهياكل  وتشريحات  السينية،  بالأشعة  وصوراً  بيده،  العالمِ 
الحيوانات،  هذه  لأصــوات  التسجيلات  من  والعديد  محنطة،  ونماذج 
المصداقية  لإضفاء  الــلازمــة  العناصر  جميع  أيضاً  العمل  ويتضمن 
إخطار  يتم  لا  أنه  بالذكر  الجدير  تماماً.  متخيلة  أشياء  على  العلمية 
اسمَي  وأن  خيال،  محض  هو  برمته  الأمر  أن  وقت  أي  في  المشاهدين 
العالمِ أمايزنهاوفن ومساعده هانز فان كوبرت هما تجسيد لشخصيتي 
أنهْما  أيضاً  المصوران  يكشف  ولم  نفسيهما،  وفورميغيرا  فونتكوبيرتا 
تعاونا مع محنط حيوانات لابتكار هذه الكائنات الخيالية التي منحاها 
العلمية المستخدمة عادةً  التصنيفات  أسماء لاتينية وهمية لمحاكاة 

في علم الأحياء.

عن  المفصّل  العلمي  التصنيف  هــذا  خــلال  مــن  الفنانان  ويتساءل 
الكليشيهات التي لطالما تم تداولها لتعزيز مصداقية الوثائق المصوّرة 

والحقائق التاريخية.

جوان فونتكوبيرتا

+
بيري فورميغيرا

برشلونة 1955

سانت كوغات ديل فاليس 1955
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غييرمو كويتكا. 3 مراتب، 1992.

أكريليك على القماش والخشب، 120 × 60 × 40 سم.
مقتنيات “متحف برشلونة للفن المعاصر”، مؤسسة “متحف برشلونة للفن المعاصر”. إعارة طويلة الأمد من شركة “برونديسبري القابضة المحدودة”. تصوير: طوني كول.
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الإماراتي الفن  مع  حوار  في  المعاصر  للفن  برشلونة  متحف  من  فنية  95أعمال 

الفنان
من  عشرة  الثالثة  في  كان  عندما  الأول  معرضه  كويتكا  غييرمو  أقــام 
اللاتينية.  أميركا  في  المعاصر  الفن  وجوه  أشهر  أحد  يعتبر  وهو  عمره، 
من  متنوعة  عناصر  التصويرية  أعماله  إنــجــاز  في  كويتكا  يستخدم 
يشتهر  إذ  الخرائط؛  ورســم  والمسرح  المعمارية  الهندسة  مجالات 
المسارح  مخططات  مع  والمتداخلة  المجتزأة  الخرائط  من  بلوحاته 
وطوابق المباني، وكذلك رسومات الخرائط على الأسرةّ، والتي تستحضر 

جميعها إلى الأذهان عوالم منسية ومشاهد تاريخية صامتة. 

يعمل كويتكا على موضوع المقاربات، إذ يحوّل العناصر الجغرافية إلى 
جوانب  استحضار  مع  اعتباطية  وسطوح  وهندسية  تجريدية  أعمال 
جغرافية قلما يمكن ملاحظتها. ومنذ مشاركته في بينالي ساوباولو عام 
أعمال  عُرضت   ،1992 عام  كاسل  مدينة  دوكومنتا” في  و”معرض   1989
كويتكا في عدد من أهم المراكز الفنية العالمية مثل “غاليري وايتشابل” 
في  المعاصرة”  للفنون  كارتييه  و”مؤسسة   ،)1995  -  1994( لندن  في 
للفنون” في  الوطني  المركزي  الملكة صوفيا  )2000(، و”متحف  باريس 
آيريس  بوينوس  اللاتيني” في  الأميركي  الفن  و”متحف   ،)2003( مدريد 
أعمال في  ولديه   ،)2010( واشنطن  هيرشهورن” في  و”متحف   ،)2003(
“الصندوق  مثل  الفنية  المؤسسات  من  للعديد  الدائمة  المجموعات 
الوطني للفن المعاصر” في باريس، و”متحف الفن الحديث” في نيويورك، 
أمستردام،  في  البلدي”  و”المتحف  برشلونة،  في  كايشا”  لا  و”مؤسسة 
و”متحف  مونتيري،  في  مــاركــو”  و”مؤسسة  لندن،  في  غاليري”  و”تيت 
برشلونة  و”متحف  مدريد،  للفنون” في  الوطني  المركزي  الملكة صوفيا 

للفن المعاصر” في برشلونة. 

العمل
وجغرافية.  مادية  لمساحات  تصويرية  مقاربات  كويتكا  غييرمو  أبدع 
وفيما ضمت أعماله الأولى مخططات لمسارح وطوابق مبانٍ، عكف في 
ومع  العالم.  أنحاء  من جميع  لمدن  خرائط  رسم  الثمانينات على  نهاية 
أماكن  أسماء  ولكن  الأمــر،  بادئ  في  تجريدية  بلوحات  أشبه  تبدو  أنها 
واضحةً  بعد  ما  في  تصبح  زيوريخ  أو  بــراغ  أو  أوديسا  مثل  معروفة 
تحمل  جغرافية  ومناطق  لمدن  خرائط  كويتكا  ويستخدم  للعيان. 
ألواح  ثلاثة  من  المكون  مراتب”   3“ عمله  ومنها  غنية  تاريخية  دلالات 

تحمل خرائط لمدن براغ وسان خوان وزيوريخ، عام 1991. 

عام  “أوديسا”  كانت  كويتكا  أبدعها  التي  الخرائط  رسومات  أولى  ومن 
“بــوارج  فيلم  في  الشهيرة  الأوديسا  خطوات  تستحضر  والتي   ،1988
 .1925 عــام  إنتاجه  تم  ــذي  وال إيزنشتاين  سيرغي  للمخرج  بوتمكين” 
إضافة إلى دلالته السينمائية هذه، يستحضر كويتكا أيضاً رحلة والديه 
العشرين  القرن  مطلع  المرتكبة  والمجازر  العرقي  الاضطهاد  من  هرباً 
أجُبرا على مغادرة كييف إلى أوديسا حيث استقلا هناك سفينةً  عندما 

متجهة إلى بوينوس آيريس. 

فكرة  لتكون  تبنيتها  صــورة  هي  أوديــســا  في  الصغيرة  السفينة  “إن 
متكررة. ولم أرتكز في هذا العمل على اقتباس من الفيلم الذي شاهدته 
من  أخذته  الذي  المشهد  لذلك  إطار  من  وإنما  طويلة،  بفترة  ذلك  بعد 
إحدى المجلات. لم أكن أعرف الكثير عن عائلتي، ولكني أعرف أنّ أجدادي 
اليهود الروس الذين  كانوا من كييف، وافترضت أن والديّ، ومثل أغلب 
.. كانت عائلتي تسافر على  جاؤوا إلى ريو دي لا بلاتا، أبحرا من أوديسا 
متن تلك السفينة التي نقلتهم من أوديسا”. )غييرمو كويتكا، كل شيء. 
أولبرايت-نوكس  “غاليري   ،2008  –  1980 الــورق،  على  وأعمال  لوحات 
طبعة  سكالا  للفنون”،  ميامي  “متحف  هيرشهورن”،  “متحف  للفنون”، 

2008، الصفحة 77(. 

غييرمو كويتكا 
بوينوس آيريس 1961
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سيلدو ميريليش. صفر دولار، 1974 – 1984.

طباعة أوفست على الورق، عملتان ورقيتان قياس 6.7 × 15.7 سم لكل واحدة منها.
مقتنيات “متحف برشلونة للفن المعاصر”، جمعية “متحف برشلونة للفن المعاصر”. جميع الحقوق محفوظة © سيلدو ميريليش، 2018. تصوير: طوني كول.
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الإماراتي الفن  مع  حوار  في  المعاصر  للفن  برشلونة  متحف  من  فنية  97أعمال 

الفنان
أميركا  في  المفاهيمي  الفن  وجــوه  أبــرز  أحد  ميريليش  سيلدو  يعتبر 
الجنوبية، ومع تأثره خلال الستينات بفناني الحركة التجريدية المادية 
بايج، كان  أويتشيسيكا وليجيا كلارك وليجيا  بلده هيليو  الجديدة في 
بالتجريب عبر أعمال تركيبية غامرة تستنهض  ميريليش أول من نادى 
تطورت  الحين،  ذلك  ومنذ  المشاهدين،  مشاركة  وتتطلب  الحواس 
قدرته على التجريب مع التركيز على قضايا العدالة الاجتماعية والانتقاد 
الآليات  ميريليش  عالج  الغربي.  والاستعمار  الرأسمالية  للأنظمة  الحاد 
الاستهلاكية،  والمعلومات  السلع  دوران  وراء  تقف  التي  الاجتماعية 
بتوسيع  أيضاً  يهتم  وكــان  والاستغلال،  المال  رأس  تراكم  إلى  إضافة 
حسية  وظائف  ذات  رئيسية  مــواد  مستخدماً  الفني  التصور  نطاق 
الأخلاقي  والتزامه  الفريدة  الشعرية  قدراته  وبفضل  ودلالية.  ورمزية 
جميع  استخدام  لناحية  جديدة  فنية  معايير  أعماله  أرست  المعروف، 
الحواس في استكشافها، حيث يمكن سماع أو شم أو حتى أكل أعماله 
ومفاهيمية  اجتماعية  قوة  تنطوي على  تجربة حسية  التركيبية ضمن 
كبيرة. عرض ميريليش أعماله في صالات عرض رائدة في أميركا وأوروبا؛ 
كاسل  مدينة  في  دوكومنتا”  “معرض  مثل  عديدة  معارض  في  وشــارك 
 ،)2005  ،2003  ،1976( البندقية  وبينالي   ،)2002  -  1992( الألمانية 
تحضر   .)2003( إسطنبول  وبينالي   ،)2013  ،1981( باولو  ساو  وبينالي 
“المتحف  فيها  بما  الفنية  المجموعات  من  العديد  في  أيضاً  أعماله 
ساو  في  الحديث”  الفن  و”متحف  البلجيكية،  خنت  مدينة  في  البلدي” 
و”متحف  ستراسبورغ،  في  والمعاصر”  الحديث  الفن  و”متحف  باولو، 
في  الفنون”  و”متحف  لندن،  في  غاليري”  و”تيت  بورتو،  في  سيرالفيس” 

لوس أنجلوس، و”متحف برشلونة للفن المعاصر” في برشلونة.

العمل
يحلل  إذ   ،)1969( المال”  “شجرة  سلسلة  إلى  الفني  العمل  هذا  ينتمي 
ميريليش المفارقة بين القيمة الرمزية والقيمة الحقيقية للأشياء، كما 
يتساءل عن الاختلافات بين القيمة الحقيقية والرمزية وقيمة الصرف. 
وللتعمق أكثر في تحليل القيمة هذه، درس ميريليش بين عامي 1974 – 
1978 مجال التزوير الفني، وأنتج، على سبيل المحاكاة الساخرة، عملتي 
قيمة  هبوط  في  رؤيته  لتجسيد  سينتافوس”  و”صفر  كروزيرو”  “صفر 

النقود إلى اللا شيء.

التي  المشهورة  الشخصيات  باستبدال صور  أيضاً  ميريليش  واستبدل 
توضع عادةً على الأوراق النقدية بصور لشخصين مهمشين في المجتمع 
ترينداد،  في  النفسية  للأمراض  مستشفى  في  نزيل  أحدهما  البرازيلي: 
 )1984  -  1978( دولار”  “صفر  عملتي  في  أما  الكراو.  هنود  من  والآخــر 
و”صفر سنت” )1978 - 1984(، فيغوص ميريليش في فهم مغزى النقود 
من خلال فهم العملة الأجنبية كتمثيل رمزي لبلدٍ ما، وفي هذه الأعمال، 
الأمرين  يمثل  لكونه  والرمز  المادة  بين  للعلاقة  نموذجاً  المال  يشكل 

معاً.

في  تحديداً  للدولار  استخدامي  خلال  من  آمل  “كنت  يقول:  عمله  عن 
عملي أن أبتعد عن الارتباط النمطي للعملة البرازيلية بالتضخم؛ وهذا لا 

يحدث مع الدولار، فهو العملة الأكثر تداولاً في العالم”.

سيلدو ميريليش
ريو دي جانيرو 1948
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أبوظبيالإنسان  إلى  برشلونة  من 

سلسلة:  من   ،1964 كتالونيا،  ساحة  ميزيراغز.  شافيير 
“برشلونة بالأبيض والأسود“، حوالي عام 1964.

طباعة باستخدام جيلاتين الفضة، نسخة قديمة، 29.7 × 24 سم.
للفن  برشلونة  “متحف  مؤسسة  المعاصر”،  للفن  برشلونة  “متحف  مقتنيات 
المعاصر”. تم شراء العمل من خلال شركة “أغروليمين”. جميع الحقوق محفوظة © 

ورثة شافيير ميزيراغز. تصوير: شافيير ميزيراغز.

“برشلونة  سلسلة:  من  عنوان،  بدون  ميزيراغز.  شافيير 
بالأبيض والأسود“، حوالي عام 1964 – 1965 .

طباعة باستخدام جيلاتين الفض الفضة، نسخة قديمة،  
21.5 × 30 سم.

للفن  برشلونة  “متحف  مؤسسة  المعاصر”،  للفن  برشلونة  “متحف  مقتنيات 
المعاصر”. تم شراء العمل من خلال شركة “أغروليمين”. جميع الحقوق محفوظة © 

ورثة شافيير ميزيراغز. تصوير: شافيير ميزيراغز.

من   ،1964 برشلونة،  غراسيا،  احتفالات  ميزيراغز.  شافيير 
سلسلة: “برشلونة بالأبيض والأسود“، حوالي عام 1964.

طباعة باستخدام جيلاتين الفضة، نسخة قديمة، 24 × 30 سم.
للفن  برشلونة  “متحف  مؤسسة  المعاصر”،  للفن  برشلونة  “متحف  مقتنيات 
المعاصر”. تم شراء العمل من خلال شركة “أغروليمين”. جميع الحقوق محفوظة © 

ورثة شافيير ميزيراغز. تصوير: شافيير ميزيراغز.

“برشلونة  سلسلة:  من  عنوان،  بدون  ميزيراغز.  شافيير 
بالأبيض والأسود“، حوالي عام 1964.

طباعة باستخدام جيلاتين الفضة، نسخة قديمة، 24 × 18 سم.
للفن  برشلونة  “متحف  مؤسسة  المعاصر”،  للفن  برشلونة  “متحف  مقتنيات 
المعاصر”. تم شراء العمل من خلال شركة “أغروليمين”. جميع الحقوق محفوظة © 

ورثة شافيير ميزيراغز. تصوير: شافيير ميزيراغز.

سلسلة:   ،1962 برشلونة،  ميزيراغز.  شافيير 
“برشلونة بالأبيض والأسود“، حوالي عام 1962.

طباعة باستخدام جيلاتين الفضة، نسخة قديمة، 
29 × 20 سم.

“متحف  مؤسسة  المعاصر”،  للفن  برشلونة  “متحف  مقتنيات 
شركة  خلال  من  العمل  شراء  تم  المعاصر”.  للفن  برشلونة 
ميزيراغز.  شافيير  ورثة   © محفوظة  الحقوق  جميع  “أغروليمين”. 

تصوير: شافيير ميزيراغز.

شافيير ميزيراغز. حي إل بورن برشلونة، 1964، 
والأسود“،  بالأبيض  “برشلونة  سلسلة  من 

حوالي عام 1964.

طباعة باستخدام جيلاتين الفضة، نسخة قديمة، 
15.9 × 23.2 سم.

“متحف  مؤسسة  المعاصر”،  للفن  برشلونة  “متحف  مقتنيات 
شركة  خلال  من  العمل  شراء  تم  المعاصر”.  للفن  برشلونة 
ميزيراغز.  شافيير  ورثة   © محفوظة  الحقوق  جميع  “أغروليمين”. 

تصوير: شافيير ميزيراغز.
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الإماراتي الفن  مع  حوار  في  المعاصر  للفن  برشلونة  متحف  من  فنية  99أعمال 

الفنان
في عام 1954، وفي السابعة عشرة من عمره، حصل شافيير  ميزيراغز 
على أولى جوائز “لويس نافارو” في معرض “الصالون الوطني الثاني للفن 
المعاصر” الذي تنظمه “جمعية التصوير الفوتوغرافي في كتالونيا”. يعتبر 
هذا المعرض أحد المعرضين الكلاسيكيين اللذين يتضمنان حالياً صوراً 
تيري  وريكارد  ميزيراغز  لشافيير   الإبداعية  اللمسة  تحمل  فوتوغرافية 
التصوير  “جمعية  في   1957 عام  المعرض  أقيم  حيث  مازاتس،  ورامــون 
الفوتوغرافي في كتالونيا” ببرشلونة، و”جمعية التصوير الفوتوغرافي في 
وفي  مدريد”،  في  الفوتوغرافي  للتصوير  الملكية  و”الجمعية  العامرية”، 

عام 1959، أقيم معرض “قاعة أيشيليا” الثاني في برشلونة.

فن  بتجديد  المساهمين  أهم  من  أحد  ميزيراغز  غدا  الحين،  ذلك  ومنذ 
بعمل  التأثر  شديد  وكان  كتالونيا.  في  الوثائقي  الفوتوغرافي  التصوير 
أول  وخصوصاً  المدن  حول  وكتبه  كلاين  وليام  الفوتوغرافي  المصور 
نهاية  ومنذ   ،1955 عام  في  نشر  والــذي   نيويورك  مدينة  يتناول  كتاب 
فترة الستينات وما بعدها، وسّع ميزيراغز آفاق نشاطه المهني ليشمل 
الترويج الإعلاني، والتصوير الصحفي، والتصوير الفوتوغرافي التحريري، 
الأخبار  العالم كمراسل لصالح وكالة  السفر حول  بدأ   ،1966 وفي عام 
ومجلة  فانغارديا”،  “لا  إلوسترادا”، وصحيفة  “غاسيتا  ومجلة  الإسبانية، 
إينا  “مدرسة  بتأسيس  شارك   ،1969 عام  وفي  و”تريونفو”،  “إنترفيو”، 
عام  وفي  فيها،  الفوتوغرافي  للتصوير  مــدرس  أول  وأصبح  للفنون”، 

1970، بدأ تجاربه المتفرقة في مجال الأفلام. 

التي  بالكتابة  ميزيراغز  اهتمام  اتضح  حياته،  من  الأخيرة  السنوات  في 
الفوتوغرافي،  التصوير  في  الفريد  أسلوبه  لتوثيق  طريقة  فيها  وجد 
)النسخة  و”ذكريات”  الاتصال”،  “أوراق  مثل  الكتب  من  العديد  ألفّ  إذ 
صوره  تشكل   .)1998( الفوتوغرافي”  التصوير  و”معيار   ،)1998  ،62
الفوتوغرافية جزءاً من أهم المجموعات الفنية من الصور الفوتوغرافية 
و”متحف  كوليكتانيا”  “فــوتــو  مؤسسة  ذلــك  في  بما  الفترة  تلك  في 

برشلونة للفن المعاصر”.

وتشتمل قائمة أبرز أعمال ميزيراغز على الصور الفوتوغرافية المنشورة 
في الكتب التي تتناول برشلونة ومنطقة كوستا برافا الساحلية مطلع 
كوستا  و”معرض   )1964 )أيما،  والأسود”  بالأبيض  “برشلونة  الستينات: 
توثيق  في  محورياً  دوراً  الكتابين  كلا  ولعب   ،)1966 )كايروس،  برافا” 
السنوات الأولى من الثقافة الاستهلاكية الجديدة، والسياحة الجماعية 

الناشئة، وتدفق الفئات العاملة إلى البيئة الحضرية الجديدة.

الأعمال
تظهر صور ميزيراغز العالم من منظور علم الأنثروبولوجيا، حيث يتجلى 
الاندماجات  وبداية  الهجرة  وموضوع  وشوارعها،  بالمدينة  اهتمامه 
المدن.  مشارف  على  الحضري  النمو  ومشهد  العمال،  وحركة  الثقافية، 
ووصف الكاتب والصحفي جوسيب ماريا إسبيناس مرة برشلونة، كما 
 10 مقابل  شهي  شنيتسل  وينر  بـ“طبق  أشبه  بأنها  ميزيراغز،  صورها 
بيسيتات” و”فساتين يدفع ثمنها على أقساط شهرية قدرها 25 بيستا”. 
ـ  كاتالاك  وفرانسيسك  كلاين  وليام  عمل  من  إلهامه  ميزيراغز  استمد 
روكا، حيث وثق الحياة اليومية في أحياء المدينة المميزة مثل “غراسيا”، 
العائلات  تجول  وثــق  كما  و”بارسيلونيتا”،  بـــورن”،  و”إل  و”ســانــتــس”، 
السلع  وأسواق  الشوارع،  في  والأطفال  الشعبية،  والمهرجانات  هناك، 
في  المهاجرين  وأمتعة  المصانع،  يغادرون  الذين  والعمال  المستعملة، 

محطة القطار، بالإضافة إلى الشخصيات المعروفة في ذلك العصر.

المتحف،  عليها  حاز  التي  التاريخية،  الفوتوغرافية  صوره  استكمال  تم 
المحترف،  الفوتوغرافي  المصور  التقطها  آلاف صورة   8 يضم  بأرشيف 
من  المعاصر”  للفن  برشلونة  “متحف  دراســات  مركز  في  أودِعــت  والتي 
هذه  وتمتد  ونشرها،  وحفظها  فهرستها  أجل  من  ميزيراغز  عائلة  قبل 
التصوير  وورق  والــشــرائــح،  النيغاتيف،  صــور  من  الفنية  المجموعة 
الفوتوغرافي، والكتيبات؛ على مدى 44 عاماً من عام 1954 وحتى 1998، 
التصوير  عمالقة  أهم  لأحد  تعود  التي  الأعمال  أبــرز  من  عــدداً  وتوثق 

الفوتوغرافي في كتالونيا.

شافيير  ميزيراغز
برشلونة 1937 - 1998
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أبوظبيالإنسان  إلى  برشلونة  من 

بيريجاومي. حامل بطاقات بريدية، 1984.

حديد، قصدير، خشب، مرايا، طباعة باستخدام جيلاتين الفضة، حامل بطاقات بريدية 56 × 56 × 197 سم؛ 6 صور 
فوتوغرافية 29.5 × 138.5 سم لكل منها؛ 120 مرآة قياس 10 × 15 لكل منها.

مقتنيات “متحف برشلونة للفن المعاصر”، مؤسسة “متحف برشلونة للفن المعاصر”. جميع الحقوق محفوظة © بيريجاومي، رابطة إدارة الحقوق البصرية للفنانين 
التشكيليين، برشلونة، 2018. تصوير: روكو ريتشي
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الإماراتي الفن  مع  حوار  في  المعاصر  للفن  برشلونة  متحف  من  فنية  101أعمال 

الفنان
اسمه  وارتبط  السبعينات،  أواخــر  في  الفنية  مسيرته  بيريجاومي  بدأ 
المفاهيمي  والفن  والسريالية  الدادائية  مثل  طليعية  فنية  بحركات 
المشاهد  رســم  وتوجهات  الرومانسية  بالحركة  تأثره  إلى  بالإضافة 
ميرو،  بجوان  أيضاً  تأثر  عشر.  التاسع  القرن  في  الكاتالونية  الطبيعية 
والثقافة  فارداغير،  وجاسينت  فــوش،  فيسينس  وجوزيب  وبــروسّــا، 
في  المتوسط  البحر  ساحل  على  )تمتد  ماريسمي  منطقة  في  الشعبية 
نتاج  الحال فصل  بطبيعة  يمكن  ولا  الزراعة.  وعالم  إسبانيا(  كاتالونيا، 
لغة  ظهور  إلى  تدريجياً  أفضت  والتي  كتاباته،  عن  الفني  بيريجاومي 
شعرية خاصة مع أصداء مجازية لا نهاية لها يتعايش فيها الرسم مع 
والصوت.  والفيديو  والفعل  والكلمات  والنحت  الفوتوغرافي  التصوير 
في عام 2005، حصل بيريجاومي على الجائزة الوطنية للفنون البصرية 
للفنون  الوطنية  بالجائزة  التالي  العام  في  وفاز  كاتالونيا،  حكومة  من 
التشكيلية من وزارة الثقافة الإسبانية. وتضم قائمة مؤلفاته: “لودفيغ 
و”القمم   ،)1989( العزلة؟”  من  تقترب  وكيف  الكولاج  هو  ما  جوجول: 
و”البيوت   ،)2004( لفيرداغيريز”  الحقيقية  الارتفاعات  المدروسة: 

الريفية” )2011(، والتي حصد عليها مجتمعة جائزة مدينة برشلونة.

العمل
حامل بطاقات بريدية معدني يشبه ذلك المستخدم عادةً في المتاجر، 
البريدية.  البطاقات  من  بدلاً  بها  يحيط  ما  تعكس  مرايا  يحمل  ولكنه 
صعد بيريجاومي على جبلٍ وهو يحمل هذا الحامل على كتفه ليثبته في 
أماكن مختلفة. تعكس المرايا البيئة الطبيعية المحيطة لتشكل لوحة 
360 درجة، ما يجعلها أشبه بمتحف محمول.  متغيرة مع نطاق رؤية 

وترافق هذا العمل مع صور فوتوغرافية توثق رحلة الفنان في إنجازه.

بيريجاومي
سانت بول دي مار 1957
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أبوظبيالإنسان  إلى  برشلونة  من 

جوان راباسكال. قبلة ذرية، 1968.

أكريليك على قماش، 162 × 97 سم.
مقتنيات “متحف برشلونة للفن المعاصر”. إعارة طويلة الأمد من مجلس مدينة برشلونة. جميع الحقوق محفوظة © جوان راباسكال، رابطة إدارة الحقوق البصرية 

للفنانين التشكيليين، برشلونة، 2018. تصوير: طوني كول.
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الإماراتي الفن  مع  حوار  في  المعاصر  للفن  برشلونة  متحف  من  فنية  103أعمال 

الفنان
الزخرفية”  للفنون  العليا  ماسانا  “مدرسة  في  راباسكال  جــوان  درس 
بباريس  الجميلة”  للفنون  العليا  الوطنية  “المدرسة  وفي  ببرشلونة 
التي عاش وعمل فيها منذ عام 1962، وفي الستينات، احتكّ راباسكال 
بالناقدين لورانس ألواي وبيير ريستاني، وكذلك بـ“المجموعة المستقلة 
إحياء  أعــادوا  الذين  فرنسا  في  الجدد  والواقعيين  إنكلترا”  في  الريادية 
برلين.  في  للدادائيين  والأخلاقية  الجمالية  والأساليب  العرض  تقنيات 
التي  “الــطــقــوس”  في  رابــاســكــال  شــارك  و1970،   1969 عامي  وخــلال 
نظمتها مجموعة من الفنانين الكتالونيين الذين كانوا يعيشون بباريس 
بدأ  شيفرا.  وجاومي  روسيل،  وبينيت  ميرالدا،  أمثال  الوقت،  ذلك  في 
بإدخال  قام  ما  لكنه سرعان  الكولاج،  مادة  باستخدام  الفنية  مسيرته 
في  والأشــيــاء  الصور  يدمج  ــات  وب أعماله  في  الفوتوغرافي  المونتاج 
الأعمال التركيبية وسلاسل أعمال التصوير الفوتوغرافي. يتمحور عمل 
راباسكال حول نقد الصور التي تنشرها وسائل الإعلام وأنماط الحياة 
أعماله،  المتكررة في  الموضوعات  التلفزيون من  لها، وكان  التي تسوق 
أو  تذكار،  أو  أو شيء،  رمز،  نظر مختلفة، مثل  حيث قدمه من وجهات 
راباسكال  بدأ  الثمانينات،  وفي  تميمة،  أو  تواصل،  وسيلة  أو  منحوتة، 
تكوين أفكار مفاهيمية حول الرسم، ثم حول فكرة المناظر الطبيعية 

ودورها في النموذج البيئي الجديد.

العمل
الشركات  وكذلك  التواصل،  عالم  إلى  إشارات  راباسكال  أعمال  في  نجد 
والقطاعات التي تهيمن على العالم، وغزو الفضاء كوسيلة لاستعراض 
الجماهير  إلى  إشــارة  في  والتعددية  العمومية  صفات  وحضور  القوة، 
في  مختارين  أفــراد  حشد  أي  الإعــلام،  وسائل  شكلّتها  التي  الجديدة 
والطبقية  الاجتماعية  الهيكليات  مــراعــاة  دون  مــن  معينة  تكتلات 
الجماهير بصورة  تلك  تتجاوب  إليها.  ينتمون  التي  الهوية  أو  التقليدية 
ذلك  بما في  العشرين،  للقرن  الجديدة  الثقافية  الظواهر  مع  متساوية 
الشعبية،  والموسيقى  والتلفزيون،  والصحافة،  ــة،  والإذاعـ السينما، 
والقصص المصورة، والخيال العلمي، والكتب الأكثر مبيعاً، وكرة القدم، 
الحاضر،  مظاهر  تعكس  التي  الثقافية  العلامات  من  وغيرها  والأزيــاء، 
ويستعرض راباسكال تلك العلامات مصحوبةً برغبة في عرض لمحة عن 

التلاعب الذي يرسخه مجتمع المعلومات في وعي الجماهير.

الذي اجتاح  الحياة الأميركي  راباسكال فهماً عميقاً لصورة نمط  يملك 
أوروبا، التي ظلت حتى ذلك الوقت بعيدةً عن المجتمع الاستهلاكي إلى 
حدٍ ما حتى تهاوت حصونها أمامه في أواخر الخمسينات، عندما اختفت 

بساطة العيش بعد أن وضعت الحرب أوزارها مباشرةً.

بالسياسة  المرتبط  العنف  راباسكال  أنتجها  التي  الكولاج  أعمال  تصوّر 
في  يتجلى  ما  وهو  والغرب،  الشرق  من  المحدق  الذرية  القنابل  وخطر 
عملي “انفجار” )1966( و “رفرفة” )1967(. وتضم تلك الأعمال مجموعة 
من الصور والرموز المستمدة من أساليب التصوير الهوليوودية، سواء 
أو  الغرب  المتجسدة في شخصيات  الذكورية  الصورة  تقدم  التي  تلك 
النجومية وخرافة  المستمدة من حياة  أو الصفات الأنثوية  العصابات، 

مارلين مونرو.

جوان راباسكال
برشلونة 1935
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أبوظبيالإنسان  إلى  برشلونة  من 

أسامة ثابتي. في الانتظار، 2011.

مطبوعات حبر مثبتة على مادة الفوم. مجموعة 112 × 347 سم؛ 21 عنصراً 48.7 × 36.7 سم لكل منها.
مقتنيات “متحف برشلونة للفن المعاصر”، مؤسسة “متحف برشلونة للفن المعاصر”. طبعة AP 1 + 3. جميع الحقوق محفوظة © أسامة ثابتي، 2018. بإذن من 

الفنان. تصوير: رافاييل فارغاس
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الإماراتي الفن  مع  حوار  في  المعاصر  للفن  برشلونة  متحف  من  فنية  105أعمال 

الفنان
تخرج أسامة ثابتي من المدرسة العليا للفنون الجميلة في الجزائر، وهو 
خاص  إطار  ضمن  الفني  عمله  ويتركز  فرنسا،  في  حالياً  ويعمل  يعيش 
العقود  خلال  الجزائري  المجتمع  شهدها  التي  التغييرات  يستكشف 
كان  حقيقية  لمشاهد  صــوراً  التركيبية  أعماله  تضم  الماضية.  القليلة 
هو نفسه مشاركاً فيها أو اختارها من وسائل الإعلام. يستخدم ثابتي 
أشياء عاديةً من الحياة اليومية ليعرض من خلالها التغييرات الاجتماعية 
الكبيرة التي مرت بها بلدان شمال أفريقيا بطريقة تماسية متقنة، فمن 
الإسلامية  الحركات  فترة  للكتب خلال  المجانية  بالإعارة  العمل  إيقاف 
المسلحة، إلى فشل أنظمة التعليم، وغيرها الكثير من الأحداث اليومية 
نظام  لشجب  ثابتي  استخدمها  التي  استحضارها(  أو  إنشاؤها  )المعاد 

جيو- سياسي مغلق ومستبد. 

المتوسط  البحر  لدول  الشباب  الفنانين  بينالي  في:  أعماله  ثابتي  عرض 
وأوروبا )سكوبيه 2009، وأنكونا 2013(؛ و”آرتفاريتي” )تفاريتي، 2010(، 
)داك  داكار  وبينالي  )2011(؛  الجزائر  المعاصر”،  للفن  الدولي  و”المهرجان 
)2012(؛  مرسيليا  الثابتة”،  الفيديو  و”مهرجان  )2012(؛  ــار  داك آرت(، 

و”ترافيرس فيديو”، تولوز )2013(

العمل
الصفحة  على  ورقــة  تلُصق  كــان  العمومية،  الجزائرية  المكتبات  في 
هذه  ثابتي  استخدم  والإعــادة،  الإعارة  تواريخ  تتضمن  للكتاب  الأخيرة 
الأوراق لتسليط الضوء على فترة تاريخية تعتبر الآن من المحرمات في 
إعادة أي  أو  إذ لا تتضمن الأوراق تسجيل استعارة  الجزائري،  المجتمع 
كتاب في مكتبة المركز الثقافي الفرنسي بالجزائر في الفترة الممتدة بين 

عامي 1994 – 1999. 

التي تم فيها إغلاق المكتبة عقب فوز  الفترة  التواريخ مع  تتزامن هذه 
اللاحق  والانــقــلاب  البرلمانية  الانتخابات  في  المتطرفين  الإسلاميين 
المجتمع  في  الآراء  وتضاربت   ،1994 عــام  عليهم  الجزائري  للجيش 
إلى وصفها  المأسويةّ، حيث ذهب بعضهم  المرحلة  إزاء هذه  الجزائري 

بالحرب الأهلية فيما اعتبرها البعض الآخر سنوات من الإرهاب. 

كتاباً  لأربعين  الخلفية  للصفحات  صــوراً  الانتظار”  “في  عمل  ويتضمن 
قساوةً  الأكثر  المرحلة  تعتبر  التي  الزمنية  الفجوة  تلك  على  تشهد 
إلى  أفضت  التي   )1962  -  1954( الجزائرية  التحرير  ثورة  منذ  ودموية 

استقلال الجزائر عن فرنسا. 

أسامة ثابتي
الجزائر 1988
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أبوظبيالإنسان  إلى  برشلونة  من 

أنطوني تابييس. تكوين، 1955.

رمل ورسم على القماش، 81.4 × 100.2 سم. 
مجموعة  المعاصر”.  للفن  برشلونة  “متحف  مؤسسة  المعاصر”.  للفن  برشلونة  “متحف  مقتنيات 
البصرية  الحقوق  إدارة  “رابطة  تابييس،  أنطوني   © محفوظة  الحقوق  جميع  الفنية.  “تيليفونيكا” 

للفنانين التشكيليين”، برشلونة، 2018. تصوير: طوني كول.

أنطوني تابييس. أكسيد الرصاص وسهم، 1971.

وسائط متعددة على الخشب، 105 × 70 سم. 
مقتنيات “متحف برشلونة للفن المعاصر”. إعارة طويلة الأمد لحكومة كتالونيا. مجموعة سلفادور 
للفنانين  البصرية  الحقوق  إدارة  رابطة  تابييس،  أنطوني   © محفوظة  الحقوق  جميع  سابقاً.  ريرا 

التشكيليين، برشلونة، 2018. تصوير: غازول فوتوغرافيا.
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الإماراتي الفن  مع  حوار  في  المعاصر  للفن  برشلونة  متحف  من  فنية  107أعمال 

الفنان
القرن العشرين وأسس  أربعينات  بدأ أنطوني تابييس عرض أعماله في 
بالتعاون مع جوان بونس وجوان بروسّا وآخرين، مجلة “داو آل سيت” 
تابييس،  لوحات  في  وكلي  ميرو  الفنانين  تأثير  تجلى  وفيما   .)1948(
والهندسة  الخيال  ومــوضــوعــات  الــرمــوز  إضــافــة  في  نجح  مــا  ســرعــان 

ودراسات الألوان إلى لوحاته الغنية بالمواد.

حقق  الفذة،  التعبيرية  وإمكاناته  المتقنة  القماشية  لوحاته  وبفضل 
تابييس في منتصف الخمسينات شهرة عالمية كواحد من مبدعي الفن 
الغرافيكي،  الفن  مجال  في  مكثفة  نشاطات  له  كانت  كما  اللاشكلي، 
الشعراء  من  عدد  مع  بالتعاون  الفنية  الأعمال  مقتني  كتب  سيما  ولا 
وفــواش،  ــان،  ودوبـ وبــرودســكــي،  وبونيفوي،  ألبيرتي،  أمثال  والكتاب 
وغيرهم،  وزامبرانو،  وفالينتي،  وأولان،  وساراماغو،  وباز،  وميتشيرليخ، 
تشجيع  وبهدف   ،1984 عام  وفي  ككاتب.  تابييس  نجم  سطع  وهكذا 
أنطوني  “مؤسسة  تابييس  أســس  وانتشاره،  المعاصر  الفن  دراســة 
حي  قلب  في  سيمون”  إي  “مونتانير  القديمة  النشر  دار  في  تابييس” 

إيشامبل ببرشلونة.

المحافل  في  والتكريم  الجوائز  من  الكثير  على  تابييس  أعمال  حــازت 
مثل  البارزة  الدولية  المؤسسات  من  العديد  في  تألقت  كما  العامة، 
كونستاوز”،  و”متحف  )1962(؛  نيويورك  غوغنهايم”،  “متحف سولومون 
الفن  و”متحف  )1965(؛  لندن  المعاصر”،  الفن  و”معهد  )1962(؛  زيوريخ 
الحديث” في باريس، )1973(؛ و”المتحف الوطني الجديد”، برلين )1974(؛ 
)1990(؛  مدريد  للفنون”،  الوطني  المركزي  صوفيا  الملكة  و”متحف 
الفن  و”متحف  )1992(؛  فالنسيا  الحديث”،  للفن  فالنسيا  و”معهد 
)1994(؛  باريس  ــوم”،  ب دو  جو  و”متحف  )1992(؛  نيويورك  الحديث”، 

و”متحف برشلونة للفن المعاصر” )2004(.

العملان
في مطلع الخمسينات، تبنى تابييس أسلوباً تجريدياً لاشكلياً يستند إلى 
إيلائه  خلال  ومن  معبرة،  فنية  كوسيلة  التصويرية  المواد  استكشاف 
الأولوية للمادة على حساب الشكل، شرع باستخدام مواد فنية جديدة 
كالرمل وبودرة الرخام أو التراب الملون. إضافة إلى ذلك، اعتمد استخدام 
الأنواع السميكة من الطلاء لمعالجة الخدوش أو الشقوق التي تطال 

الأسطح المتآكلة، وهو نمط مختلف جذرياً عن الفنون السائدة آنذاك.

وعلى الرغم من أن تابييس تعلم الفن بمفرده، إلا أنه تأثر جداً في تلك 
المرحلة المبكرة بكل من ماكس إرنست وجوان ميرو وبول كلي؛ حيث 
خلال  أعماله  كللت  التي  والحالمة  الخيالية  الخصائص  بعض  أن  نجد 
تلك الفترة ظهرت في أعماله اللاحقة. وهو ما يفسر استمرار المساحات 
الغامضة، التي تسودها أشكال الصناديق والأبواب، في الأبواب والنوافذ 
ضمن لوحاته الغنية. في مطلع السبعينات، وجهّ تابييس  اهتمامه إلى 
أشياء الحياة اليومية كمصدر للإلهام الفني، ولكن مع بداية الثمانينات، 
حيث  التصويري”،  “العمل  إلى  عــودة  إنتاجه  في  يــرون  المختصون  بدأ 
الشفافة، والألوان  الأكثر مرونة، والصفائح  المواد  إلى استخدام  تحول 

الأكثر إشراقاً.

أنطوني تابييس
برشلونة 1923 - 2012
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أبوظبيالإنسان  إلى  برشلونة  من 

عمار العطار. رسومات بصرية، جزء من سلسلة “يوميات بصرية“، 2010 – 2015. 

مطبوعات تناظرية باللونين الأسود والأبيض في غرفة مظلمة، أبعاد متنوعة. 
بإذن من الفنان.
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الإماراتي الفن  مع  حوار  في  المعاصر  للفن  برشلونة  متحف  من  فنية  أعمال 

109

الفنان
يعيش  متعددة  وسائط  وفنان  فوتوغرافي  مصور  هو  العطار  عمار 
التعلم على  الذاتي  الفنان  ويعمل في عجمان. لا تقتصر ممارسات هذا 
التوثيق فحسب وإنما تتعداه إلى البحث المنهجي واستكشاف جوانب 
تتوارى  الجغرافية، والتي  والنزعة  المادية  الإماراتية والثقافة  الطقوس 

على نحو متزايد في مجتمع يتجه نحو العولمة بخطى متسارعة.  

وهو  أعماله؛  في  القديمة  التصوير  معدات  بــإدراج  غالباً  العطار  يقوم 
الإسقاط  أجهزة  من  بــدءاً  العالم  بهذا  يتعلق  ما  كل  جعبته  في  يكتنز 
والبطاقات  الضخمة،  الكاميرات  إلى  وصــولاً  الشرائح  ذات  الضوئي 
يؤرشف  حيث  القديمة،  النيغاتيف  وصــور  الأطــراف،  مطوية  البريدية 
هذه التذكارات بدقة بالغة على رفوف الاستوديو الخاص به في الشارقة. 
والذي  الزمن”،  “عكس  المتواصل  البحثي  مشروعة  في  العطار  يجمع 
قصصاً  القديمة،  التصوير  استوديوهات  من  العديد  مع  فيه  يتعاون 
لإمــارات،  دولة  في  الفوتوغرافي  التصوير  تاريخ  معاً  تؤلف  ومقتنيات 
حد  إلى  إشكالياً  ســرداً  بمجملها  لتشكل  الومضات  هذه  ينسّق  حيث 

بعيد.  

يتم عرض أعمال العطار في دولة الإمارات ومنطقة الخليج عموما؛ً كما 
بما  والخاصة  العامة  الفنية  المجموعات  من  العديد  في  أيضاً  تحضر 
و”مركز  للفنون”،  بارجيل  و”مؤسسة  للفنون”،  الشارقة  “مؤسسة  فيها 

مرايا للفنون”، و”متحف زايد الوطني” المرتقب، وغيره.

العمل
انتقائية ومتنوعة،  تتألف سلسلة “يوميات بصرية” من مجموعة صور 
وبرز اسم العطار خلال الفترة التي شهدت تطور فن تصوير الشارع في 
دولة الإمارات، واكتسب خبرةً جيدة من الجلسات مع المصور الأميركي 
شجع  إماراتية”.  “تعابير  برنامج  إطار  ضمن  وذلك  شور،  ستيفن  البارز 
شور، الذي يشتهر بصوره الرائعة للمشاهد والأشياء العادية والمبتذلة، 
والطقوس  للأماكن  البصرية  التوثيقات  هــذه  مواصلة  على  العطار 
السلسلة  ترسم هذه  اليومية.  الإماراتية  الحياة  من  التي تشكل جزءاً 
تبرز  أنها  كما  العلامات بصورة متسارعة،  تتعقب تلاشي هذه  خريطةً 

تأثير التطور المتسارع على المشهد الاجتماعي والثقافي والطبيعي. 

عمار العطار
دبي 1981
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أبوظبيالإنسان  إلى  برشلونة  من 

العنود العبيدلي. كراّسة رسم بلاستيكية، 2015.

ورق، بلاستيك، وخيط، 10 × 12 سم.
بإذن من الفنانة.

العنود العبيدلي. كراّسات رسم مختارة، 2012 – 2016.

ورق، قماش، خيط، حبر، ألوان مائية، شريط لاصق، وورق مقوّى، 48 × 61 سم. 
بإذن من الفنانة.

110

MACBA-from_barcelona_to_abu_dhabi-17_Jan-Arabic.indd   110 1/18/18   6:40 PM



الإماراتي الفن  مع  حوار  في  المعاصر  للفن  برشلونة  متحف  من  فنية  111أعمال 

الفنانة
يتحرى  بأسلوب  المعتادة  اليومية  الأشياء  العبيدلي  العنود  تستخدم 
المتعلقة  والمفاهيم  البشرية  المركزية  لانعدام  الفلسفية  النظرية 
ومن خلال  الفاعل.  مقام  الأشياء في  بعض  فيها  تصبح  التي  بالكيفية 
الفكرة القائلة بأن البشر مجرد عناصر فاعلة قياساً بشمولية الأشياء 
يوفرها  التي  والفيزيائية  البصرية  التجربة  العبيدلي  تستخدم  اليومية، 
الرسم، مما يعطي الأعمال بعداً ثنائياً ويجعلها تبدو أشياءَ بحد ذاتها. 
تدرس  كــأدوات  الاستهلاكية  المواد  من  مجموعة  الفنانة  استخدمت 
وخشباً  وحبلاً  ــورق  ال ذلــك  ويشمل  بصرية،  بصورة  والشكل  اللون 
عفوية  تجربة  في  تجميعها  وإعــادة  بتفكيكها  قامت  حيث  وشريطاً، 

مستمرة. 

للفنانين  حمدان  بنت  سلامة  “منحة  برنامج  من  العبيدلي  تخرجت 
البصرية  الفنون  البكالوريوس في  حاصلة على شهادة  وهي  الناشئين” 

من كلية الفنون والصناعات الإبداعية في “جامعة زايد”. 

العمل
توثق كراّسات الرسم الخاصة بالعنود العبيدلي سير عملها وتفاعلها مع 
بالتفاصيل  الزاخرة  الكراّسات  هذه  وتوحي  المعتادة،  اليومية  الأشياء 
تلخيص  ومن خلال  اليومية،  الحياة  توثيق  تجاه  قوي  بوجود هاجسٍ 
كما  ذاتها.  بحد  أشياء  لتصبح  الأعمال  تتراكم هذه  على حدة،  يومٍ  كل 
والــذي  والــرســومــات،  الصور  خــلال  من  التوثيق  على  العملية  تنطوي 
ينقلها  اليومية،  الأحداث  التفاعل مع  من  نوعاً  يعكس كل عنصر منها 
إلى حالة الفاعل ويجردها من فرديتها من خلال الإعادة والتكرار. فعلى 
مع  تنسجم  التي  الصفات  لإبــراز  الكولاج  يسُتخدم  الخصوص،  وجه 
بناء وإعادة تشكيل تساؤلات  المفاهيمية، والتي تتمثل في  الممارسة 
وتوازنها،  وشدتها،  وتكوينها،  الــمــواد،  شكل  حــول  تأملي  طابع  ذات 

وانضباطها، والاهتمام الشخصي الذي نوليه لها. 

تحويل  عبر  اليومية  للأشياء  البصرية  التجربة  “أدرس  العبيدلي:  تقول 
خواصها المادية من ثنائية إلى ثلاثية الأبعاد. ويقدم الكولاج، من خلال 
الشخصية  للقناعات  يرمز  عملاً  ومفاهيمية،  مادية  كممارسة  دوره 
والمنحوتات ذات  الأعمال  صَنعَت  التشكيل.  المادية وعملية  والأشياء 
الاستهلاكية  المواد  من  متنوعة  مجموعة  باستخدام  الثنائية  الأبعاد 
المعاد تصنيعها وتجميعها واكتشافها، مثل الورق والمعدن والاسفنج 
والأشرطة  والحبال  والنسيج  والخشب  والطلاء  والجص  والبلاستيك 
والكرتون، وتعدّ عملية تفكيك وإعادة دمجها وتصنيعها الأعمال تجربة 
بصرية مستمرة. وترتكز الأشكال والمواد إلى نقطة معينة من تجربتي 

الشخصية، كما أنها تخفي هاجسي تجاه توثيق الأشياء اليومية”. 

العنود العبيدلي
أبوظبي 1990
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أبوظبيالإنسان  إلى  برشلونة  من 

فرح القاسمي. زهور مكب النفايات، 2014

طباعة أرشيفية بواسطة طابعة نافثة للحبر، 69 × 54 سم. نسخة من 5. 
بإذن من الفنانة و”غاليري الخط الثالث”، دبي. 

فرح القاسمي. قلاع الرمال، 2014

طباعة أرشيفية بواسطة طابعة نافثة للحبر، 69 × 86 سم. نسخة من 5. 
بإذن من الفنانة. جزء من مقتنيات مجموعة أبوظبي للثقافة والفنون. جميع الحقوق محفوظة ©  مجموعة أبوظبي للثقافة والفنون، 2018.
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الإماراتي الفن  مع  حوار  في  المعاصر  للفن  برشلونة  متحف  من  فنية  113أعمال 

 الفنانة
الفنون  في  الماجستير  شهادة  تحمل  وموسيقية  فنانة  القاسمي  فرح 
في  البكالوريوس  ودرجة  الفوتوغرافي،  التصوير  باختصاص  الجميلة 
بين  بمرونة  ممارساتها  تنقلت  للفنون”.  ييل  “مدرسة  من  الموسيقى 
مسلطاً  يبقى  والأخير  الأول  اهتمامها  لكن  والعامّة،  الخاصة  الأماكن 
على استكشاف النظم التي تحكم جوانب الرغبة والانتهاك والمراقبة من 

حيث ارتباطها بالحياة اليومية. 

شاركت القاسمي في برامج إقامة فنية في “كلية برن للفنون” في أيرلندا، 
للثقافة  أبوظبي  مجموعة  من  بدعم  دبــي  في  الخاص  مرسمها  وفــي 
الأخيرة،  الآونــة  وفي  نيويورك.  في  البصرية”  الفنون  و”كلية  والفنون، 
التي  الناشئين”  للفنانين  بنت حمدان  “منحة سلامة  برنامج  شاركت في 
“كلية  مع  بالتعاون  نهيان”  آل  حمدان  بنت  سلامة  “مؤسسة  أسستها 
من  مجموعة  في  مؤخراً  مشاركتها  إلى  إضافة  للتصميم”.  آيلاند  رود 
)2017(، و”لا  بنيويورك  أرناثر”  المعارض في كل من صالة عرض “هيلينا 
أناندال  منطقة  في  بارد  كلية  في  الجانبية”  والتأثيرات  الخسائر  للغزو: 
أب  و”كمينغ   ،)2017( شو”  “نيويورك   ،)2017( بنيويورك  هدسون  أون 
بينالي للتصوير  )2016(، وفي أول  الثالث” بدبي  روزز” في “غاليري الخط 
الفوتوغرافي في العالم العربي في “معهد العالم العربي” بباريس )2015(، 
و”جــدران   ،)2015( بأبوظبي  السعديات  منارة  في  إماراتية”  و”تعابير 
 ،)2015( الشارقة  بــإمــارة  للفنون”  بارجيل  “مؤسسة  في  وهــوامــش” 
و”اللهجة” في “مركز مرايا للفنون” بالشارقة )2016(، و”العالم يغرق” في 

“غاليري الخط الثالث” بدبي )2014(. 

“كلية  في  الفنية  الإقامة  برامج  من  العديد  في  القاسمي  شاركت 
دلفينا  في”مؤسسة  مقيمة  حالياً  وهي  والنحت”،  الرسم  سكوهيغان 
للفنون” في العاصمة البريطانية لندن، وذلك بدعم من مجموعة أبوظبي 
للثقافة والفنون و”مركز مرايا للفنون”، وتعيش في مدينتي نيويورك ودبي.

العملان
الرمال” و”زهور  )2014(، وكذلك “قلاع  “العالم يغرق”  من خلال سلسلة 
مكب النفايات”، تصوّر القاسمي جزءاً من الصورة البصرية العامّة والتي 
والاستوديو،  التوثيق  عمل  بين  الفاصلة  الخطوط  عمد  عن  تطمس 
ينتمي  والاجتماعية/الثقافية.  السياسية  والجوانب  والخاص،  والعام 
المفاهيمية،  الثنائيات  اثنان من الأعمال إلى فئتين متناقضين من تلك 
بصورة  أو  القمة  هزلية في  بصورة  رملية  قلعة  تتموضع  إحداها  ففي 
مفروضة  وكأنها  تبدو  قد  تراكيب  مشكلة  الشاهقة،  ــراج  الأب تخفي 
فرصة  الطبيعية  تجد  ذاتــه،  الوقت  وفي  الطبيعية.  البيئة  على  قسراً 
 )GULF( “الخليج”  شعار  يحمل  أحمر  نفط  برميل  في  للازدهار  ضئيلة 

ومتموضع أمام المكب. 

التغيرات  عــلى  شــاهــداً  جيلها،  أبــنــاء  مــن  كالعديد  القاسمي،  كــانــت 
المستمرة والمتواصلة التي تطرأ على محيطها القريب، والذي برز تأثيره 
في المجتمعات المحلية على الصعيدين الاجتماعي والثقافي. ومن خلال 
الأسطح  مستكشفةً  حولها  وما  دبي  في  المواقع  تصوّر  كهذه؛  أعمال 
والواجهات التي تم تصميمها لتجسد التطلعات الطموحة وتبرز أوجه 
التماثل القابعة في الحطام. تقدم الصور مقاربةً فريدة تارة ومرحةً تارةً 
أخرى لصفة العولمة، ذات الأبعاد والثقافات المتعددة، التي تسبغ دولة 

الإمارات بصورة متزايدة خلال العقود القليلة الماضية. 

الأعمال  تتأمل  وفيما  المشاهد،  وبين  بينها  خاصة  دعابةً  يشبه  وبما 
مجرد  الاستقصائية  الفنانة  مساعي  تصبح  الإنساني،  الوضع  سخافة 
بالاغتراب  شعوراً  تترك  هزلية  شبه  بنتائج  تنتهي  متسارعة  محاولات 
التوازن،  انعدام  من  يأتي  والذي  بالإلحاح،  الاحساس  عن  تنتج  والعزلة. 
الوقت  وفــي  الغالب.  في  منطقية  وغير  تحُتمل  لا  متكررة  تغييرات 
لتغتنم  للسكن،  تصلح  لا  الأراضي  من  بقعة  داخل  الأزهار  تشبّ  ذاته، 
القاسمي تجسيد  تحاول  الحياة.  المشروعة في  فرصها  بذلك  الطبيعة 
هذا المشهد الغريب الذي يبرز التأثيرات التي يفرضها التغيير بلغة أكثر 
هوية  بمثابة  باتت  التي  الكبيرة  الطموحات  بذلك  متأملةً  خصوصية، 
ثانية لدولة الإمارات وسكانها، وذلك بغض النظر عن عواقبها وافتقارها 

للرؤية الموضوعية. 

فرح القاسمي
أبوظبي 1991
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أبوظبيالإنسان  إلى  برشلونة  من 

آلاء إدريس حلم الريم،  2015.

سلسلة تضم 5 صور فوتوغرافية، 59.4 سم × 84.1 سم لكل منها.
بإذن من الفنانة.
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الإماراتي الفن  مع  حوار  في  المعاصر  للفن  برشلونة  متحف  من  فنية  115أعمال 

 الفنانة
للخروج  الأداء  وفن  والفيديو  الضوئي  التصوير  إدريس  آلاء  تستخدم 
والحضرية.  الاجتماعية  لبيئتها  تجريبية  ومــقــاربــات  بمخططات 
العلمي،  والخيال  الخرائط  ورســم  الأنثروبولوجيا  مجالات  وبخوضها 
الفنية  الأبحاث  على  هيمنت  التي  الأفكار  بعض  إدريــس  تستكشف 
العربية مثل تكوين الجنس الاجتماعي، والعلاقة بين التقاليد والحداثة، 
واللغة كوسط لتحديد شكل الثقافة وبلورته. تنعكس تجربة إدريس 
في مجالي الفيديو والتصوير الضوئي على ممارستها الفنية، حيث تبدو 
السرد  منها  يتمدد  ومشاهد  جامدة  بإطارات  أشبه  الفردية  أعمالها 
الفني، وتبدو مشاهدات إدريس من سياقها المباشر )الإمارات في أواخر 
العقد الأول من القرن الحادي والعشرين( متأثرةً بمسارات أكثر خياليةً 
واحد؛  آن  في  والمشوهة  المألوفة  مظاهرها  في  غريبة  حــالات  لبلوغ 
وهي تبحث في الحقائق الجماعية للبيئات الحضرية المتحولة، والمهد 
والإيمان  الاجتماعي،  للجنس  القوية  والسيمياء  للفولكلور،  الخصب 
والتاريخ  والأساطير  العمرانية  البنى  تصميم  أو  طرح  إعــادة  بضرورة 
فبحثها  اتصال،  نقطة  بمثابة  أعمالها  من  عمل  كل  ويبدو  الاجتماعي. 
العميق في خبايا هذه المواد يفتح الباب أمام احتمالات موازية لإعادة 
التفسير والتقدم، ورغم الطابع الفانتازي لهذه الاحتمالات، إلا أنها تعُززّ 

بشيء من الألفة الغريبة.

والتصميم” في جامعة  الجميلة  الفنون  “كلية  إدريس من  آلاء  تخرجت 
الشارقة مع تخصص في مجال الوسائط الإلكترونية، وعُرضت أعمالها 
في  “ذهبيات”  ذلــك  في  بما  والعالم  المنطقة  في  عــدة  معارض  ضمن 
“مسرح دبي الاجتماعي ومركز الفنون”، دبي )2017(، و”الحركة بركة” و”في 
أيضاً  وشاركت   ،)2016( الشارقة  للفنون”،  مرايا  “مركز  النص” في  غياب 
المتحدة،  الولايات  في  ــارات”  الإم من  معاصر  “فن  الجوال  المعرض  في 
وتم   .)2013( لندن  المتحركة”،  الصورة  فن  و”معرض   ،)2016  –  2014(
تكليفها من قبل كريستينا دي مارشي ومحمد كاظم لتكون جزءاً من 
برنامج “آفاق” من معرض “فن أبوظبي” )2017(. تخرجت آلاء من “برنامج 
منحة سلامة بنت حمدان للفنانين الناشئين” في عام 2015، وحازت على 
حالياً  تعيش  وهي   ،2011 عام  البندقية  في  سيني”  “مؤسسة  في  إقامة 
“جامعة  في  الفن”  “رواق  لبرنامج  فنية  كقيمة  تعمل  حيث  أبوظبي  في 

نيويورك- أبوظبي”. 

العمل
آلاء  العمل، تلاحظ  بعد ساعات من  بناء  لموقع  الغريب  الهدوء  وسط 
فمن  التحولات.  من  الكثير  يشهد  ببلد  تعصف  التي  التيارات  إدريــس 
الصاخبة،  الحضرية  المشاهد  هذه  في  الاجتماعية  أبحاثها  دمج  خلال 
توسع الفنانة نطاق استكشافاتها ليشمل الظروف الناشئة التي ترسم 

ملامح دولة الإمارات.

تبهر  التي  الرئيسية  العوامل  إحــدى  بـــالإدراك  الواقع  مقارنة  تشكل 
إدريس، فمن خلال تطوير نهج جديد لاختبار آلية التفاعل بين الجانبين، 
تبني إدريس صوراً خاصة تشيّد عوالم غامرة ومترابطة وسريالية يغدو 

جمهور الفنانة جزءاً منها.

الريم”. “حلم  لسلسلة  الحالية  أعمالها  في  خاص  بشكل  هذا  يتجلى 
وتمثل جزيرة الريم في أبوظبي مشروعاً مذهلاً يجسد منارة للأنشطة 
مدى  على  مثال  خير  وهي  والثقافية،  والتعليمية  والتجارية  السكنية 

التقدم واندماج المستقبل بالتراث.

فيها  التشييد  أعمال  تواصل  والنمو،  التطور  الجزيرة  تحقق  وفيما 
فترة  وتمثل  والمستقبل،  الحاضر  طابعي  بين  لتجمع  التوسع  تحقيق 
غير محددة تستكشف مفاهيم وأفكار من يختبرونها، ومن هنا تنبثق 
أفكار إدريس الخاصة لتواجه اللامألوف واللامتوقع، فقد طورت الفنانة 
نهجاً للنظر من منظور التطور، مما ينشئ وبشكل غير متوقع سرداً لا 

يمكن التنبؤ به فعلياً. 

التقدم  مراحل  إدريس  تستكشف  الريم”،  “حلم  سلسلة  استمرار  ومع 
التي غالباً ما نختار عدم الخضوع لها، ألا وهي اللامرئية، لتبدأ من فكرة 
أننا نقيس التطور والنجاح بعدد مباني الزجاج والإسمنت المحيطة بنا. 

آلاء إدريس
الشارقة 1986
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أبوظبيالإنسان  إلى  برشلونة  من 

ليلى جمعة. استيطان، 2017.

خشب ميرانتي، 550 × 300 × 500 سم، نسخة مؤلفة من 3.
تكليف حصري من مهرجان أبوظبي 2018. بإذن من الفنانة. جزء من مقتنيات مجموعة أبوظبي للثقافة والفنون. جميع الحقوق محفوظة © مجموعة أبوظبي 

للثقافة والفنون، 2018.
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الإماراتي الفن  مع  حوار  في  المعاصر  للفن  برشلونة  متحف  من  فنية  117أعمال 

 الفنانة
توظّف ليلى جمعة الأشكال الهندسية المتكررة لإبداع صيغة وتسلسل 
الأشكال  هذه  الوسائط،  المتعدد  عملها  في  وظفت  كما  فريد،  إيقاعي 
ويتركز  والهويات،  الاجتماعية  الرموز  مفاهمّية  لتوضيح  والإيقاعات 
انتباهها على نقاط التقاطع بين الأشكال، وتتحدث أعمالها عن تشظي 

التجربة الإنسانية وتقارباتها المشتركة.

المكانية  الترتيبات  قــوة  الاعتبار  في  المتكررة  جمعة  تأملات  تأخذ 
ثم  ومــن  معمارية،  كمهندسة  الأصــل  في  تدريبها  وتلقّت  وتأثيرها، 
تطورت رسوماتها الثنائية الأبعاد إلى منحوتات وأعمال تركيبية ثلاثية 
الرسم  لأعمال  الدقيقة  الهندسة  بنفس  منحوتاتها  احتفظت  الأبعاد. 
الخاصة بها في السابق، مما أتاح لها بلوغ التحليل الإيقاعي والتجارب 

بواسطة بعض التعديلات المكانية باستخدام سطوح أخرى.

وكعضو في “جمعية الإمارات للفنون التشكيلية”، تستمد جمعة إلهامها 
من رواد الفن المفاهيمي في دولة الإمارات أمثال حسن شريف ومحمد 

كاظم.

سنغافورة  بينالي  ذلك  في  بما  الدولي  المستوى  على  أعمالها  عرضت 
الاجتماعي  دبي  مسرح  في  الضوء  “غاليري  في  دبي”  في  “صنع  )2008(؛ 
ومركز الفنون في مول الإمارات”، دبي )2012(؛ ومعرض “تعابير إماراتية 
واليابان  ومصر  الكويت  في  وكذلك  )2014(؛  تتحقق”،  رؤيــة  الثالث: 
من  حصري  بتكليف  الـــرؤى”  ــارات  “إمـ معرض  في  شاركت  وسويسرا. 
“مي  قاعة  في  أيضاً  برلين  في  أقيم  ــذي  وال  ،)2016( أبوظبي  مهرجان 

كوليكترز”، ألمانيا )2017(.

العمل
يباغتنا عمل الفنانة ليلى جمعة بشبكة متداخلة من الأشكال على هيئة 
للمكعبات  البصرية  الإيماءات  رؤية  ويمكن  الإطــارات،  من  برجي  تكتل 
المتداخلة على شكل بناء، كلمحة مجزأة تستحضر الماضي كما لو كنا 
بين  هنا جمعة  وتربط  نافذة سيارة مسرعة.  من خلال  المدينة  نراقب 
الإحساس بالحركة المكانية والشعور بالتقدم والاستمرارية، في إشارة 
إلى مرور الزمن فيما تسلط الضوء على مدننا السريعة التطور. ويغدو 
بالمساحات  بأفق مدينة، حيث يزخر كل مكعب  الصاعد أشبه  الشكل 
بيئة  من  جــزءاً  منها  كل  ويشكل  فيها،  العيش  يمكن  التي  المكتظة 
المفتوح  الفسيح  البناء  ولكن  الترابط،  ومتزايدة  محتشدة  حضرية 
القابل  غير  الزجاج  يشمل  لا  البسيطة  الطبيعية  المادية  والمفاجآت 
القرن  من  البراقة  بالمدن  يرتبط  ما  غالباً  الــذي  الإسمنت  أو  للاختراق 

الحادي والعشرين.

وفي إطار تعليقها على العمل، قالت ليلى جمعة: “كل ما حولنا يتحرك 
دائمة  فعقولنا  التعقيد،  ومتزايد  التغير  دائم  عالم  وسط  البصر،  بلمح 
ومع   ... ما  مكان  في  ما  شيء  بفعل  الانشغال  دائمو  ونحن  التفكير، 
تحيط  التي  التقدم  وقفزات  الكبيرة  التغيرات  إزاء  بالذهول  نشعر  ذلك 
بنا، ولا سيما كتل المباني الجديدة. وفيما أحاول التجول واستكشاف 
وتجميد  للتوقف،  تواقةً  نفسي  أجــد  بالحركة،  الحافلة  الكتل  هــذه 
أي  أين سنعمل؟  أين سنعيش؟  الزمان وتخيل شكل حياتنا مستقبلاً: 
المتنامي من السكان؟ فكل حيز فراغي  العدد  حيز سيحتضن كل هذا 
يحيط بنا يصُمم لغرض الوقاية والحماية وتأمين الخصوصية وتقديم 

الخدمات المعيشية والترفيهية”.

الزمنية  اللحظة  تلك  “اســتــيــطــان”  عمل  “يجسّد  جمعة:  وأضــافــت 
المتوقفة؛ وهنا أحاول بناء مستوطنة متسارعة ومتنامية تشبه العالم 
الذي نعيش فيه، وتركيبها بطريقة أشبه ما تكون رؤية تخيلية لمساكن 
الغد، بومضات خيال لا حصر لها تنطوي على أفكار لا محدودة، تخيلتُ 

المستقبل المحتمل لبيئاتنا المتسارعة والمتنامية”.

ليلى جمعة
الشارقة 1977
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خالد مزينة. الأميري، 2016.

بالات أقمشة، عربة تسوّق بأبعاد متغيرة.
بإذن من الفنان، ومقتيات “إ. ع. م.” اللامحدودة.. 
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الإماراتي الفن  مع  حوار  في  المعاصر  للفن  برشلونة  متحف  من  فنية  119أعمال 

 الفنان
في  والعمل  الغرافيك،  تصميم  طريق  عن  الفن  عالم  مزينة  خالد  دخل 
بما في ذلك  الإمــارات،  الفنون في  المرئية لمؤسسات  مجال الاتصالات 
القرب  هــذا  وألهمه  دبــي،  في  و”تشكيل”  للفنون”  الشارقة  “مؤسسة 
والاندماج في مجتمع الفنون لمواصلة ممارسته الخاصة جنباً إلى جنب 

مع التصميم.

واستخلاص  الإماراتية،  الثقافة  نسيج  من  إلهامه  مزينة  عمل  يستمد 
أعماله  في  العناصر  هذه  وتبرز  اليومية،  تجاربه  من  الفردية  المواضيع 
بكل وضوح، مثل تركيزه على المباني أو ميزات تصميم خاصة، وتتراكم 
في مجموعة تقدم مُلاحظات ثقافية عميقة، ويعتبر عمله بمثابة توثيق 
المتحدة.  العربية  الإمــارات  دولة  تشهده  الذي  المستمر  للتطور  هام 
التقليدية  العناصر  يقدم  ما  وغالباً  الشعبية،  بالثقافة  أعماله  وتتأثر 

بأسلوب مُعاصر مع الاحترام للتقاليد.

عبارة  وهي  “كروسبريد”،  التجارية  العلامة  مزينة  أطلق   ،2010 عام  في 
التوضيحية.  والرسوم  التصاميم  في  متخصص  مستقل  استوديو  عن 
القمصان  مــثــل  منتجات  تــقــدم  خــدمــيــة  ــة  ــال وك هــي  ــد”  ــري “كــروســب
والمشاريع  البيانية  الرسوم  تصميم  وكذلك  والقرطاسية  والمطبوعات 
المكلفة. تم عرض أعمال مزينة في عدد من المعارض الإقليمية والدولية 
 )2014( الإمــارات”  من  المعاصر  الفن  الأمــام:  إلى  “الماضي  ذلك  في  بما 
مشاريع  في  وشــارك   .)2015( الفنون”  ميادين  الرابع:  إماراتية  و”تعابير 
من   2015 عام  في  وتخرج  الدولة.  وخارج  داخل  المُقيم،  الفنان  وبرامج 
برنامج “منحة سلامة بنت حمدان للفنانين الناشئين”، بالشراكة مع “كلية 
الجميلة من  الفنون  الماجستير في  للتصميم”، ويدرس حالياً  آيلاند  رود 

“كلية رود آيلاند للتصميم” وسيتخرج منها عام 2018. 

العمل
تبنيه  ما  هي  الثقافة  أن  تماماً  “أدركُ  عمله:  عن  مزينة  خالد  يقول 
لنفسك، وهي تتحدد من خلال مفهوم كل شخص وتجربته، ولطالما 
شعرت أني بعيد عن تقاليدي وتراثي، الأمر الذي أتاح لي صياغة ثقافة 
والتأثيرات  بــلادي  تشهدها  التي  الدائمة  للتغيرات  وفقاً  بي  خاصة 

الأجنبية التي تطالها. 

وضمن إطار التطوير البحثي الحالي للملاحظات الشخصية والتفاعلات 
مناطق  استكشاف  إعــادة  حاولت  القديمة،  المجتمعات  مع  القائمة 
الإمــارات  دولــة  ازدهــار  في  محورياً  دوراً  ما  يوماً  لعبت  دبي  في  معينة 
يعزى  فشيئاً.  أكبرُ شيئاً  وأنا  من حياتي  هاماً  كانت جزءاً  كما  ونموّها، 
شهدتها  التي  السريعة  الــتــطــورات  إلى  المناطق  هــذه  عــن  انقطاعي 
من  اليوم  وباعتباري  الماضية.  عشرة  الخمس  السنوات  خلال  المدينة 
الماضي  إلى  حنيناً  الاستكشافية  التجربة  هذه  تجسد  الفن،  ممارسي 
وتجربة مختلفة كلياً عما أتذكره في شبابي، فقد اتخذت آليات التفاعل 
هذه  استكشاف  يعتبر  وبالمقابل،  خصوصية.  أكثر  طابعاً  والتواصل 
وراء  أجوبها سعياً  فأنا  بالغ،  لي كشخص  بالنسبة  ملهماً  أمراً  المناطق 
تجارب جديدة ولكنها مألوفة، حيث أخطو نحو المستقبل من خلال ما 

كان يعتبر أمراً مفروغاً منه في ما مضى.

وأشبهّ  المناطق،  التي تجوب هذه  العربات  قبضات  إلهامي من  أستمد 
من  والثقافات  والتجارب  السلع  ينقلون  الذين  الأفــراد  بهؤلاء  نفسي 
مكان لآخر. تغص عربتي ببالات الأقمشة التي تعكس وتجسد محتوى 
الزخارف  تتألق  المحتوى،  يختفي  وبينما  الثقافة.  عن  الخاص  مفهومي 
الأسفل،  في  تخفيه  ما  أهمية  من  لتعزز  المغلفة  الأقمشة  تزين  التي 
الموسيقى  تطال  التي  التأثيرات  من  متنوعة  باقة  ثقافتي  وتؤلف 
إلى مصادر جغرافية  ترجع  والطقوس  والرقصات  والأزياء  والمأكولات 
مختلفة. أشارك ثقافتي مع جمهور يواصل تأثيره عليّ، على أمل التأثير 

في الآخرين الراغبين في التأثير على بعضهم البعض بالطريقة نفسها”.

- خالد مزينة عن عمله المكلف من “إ.ع.م.” اللامحدودة لمعرض “الحركة 
بركة” عام 2016.

خالد مزينة
دبي 1985
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أبوظبيالإنسان  إلى  برشلونة  من 

حسين شريف. بدون عنوان، 1990.

حبر وفحم على ورق 1986/ 1990. قياس 30 × 22.5 لكل منها.
الحقوق  جميع  والفنون.  للثقافة  أبوظبي  مجموعة  مقتنيات  من  منها  عملان  غاليري”.  زيدان  و”سلوى  الفنان  من  بإذن 

محفوظة ©  مجموعة أبوظبي للثقافة والفنون، 2018.
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الإماراتي الفن  مع  حوار  في  المعاصر  للفن  برشلونة  متحف  من  فنية  121أعمال 

 الفنان
درس حسين شريف في “معهد الدراسات العليا” في الكويت وحصل على 
لقسم  كرئيس  عمل  ثم  ومن   ،1986 عام  المسرح  تصميم  في  شهادة 
دولة  في  الفنية  أعماله  بعرض  وبدأ  الشارقة”،  “تلفزيون  في  التصميم 
التي  التعبير  أشكال  أحد  إبداعاته  تجسد  المتحدة.  العربية  الإمــارات 
يتجاوز فيها نسق العمل وقوته وثباته الحدود المادية للحد من القيود 

التي تكبل الحس الإبداعي.

جنباً  التشكيلية”،  للفنون  الإمارات  “جمعية  تأسيس  ساهم شريف في 
الفنانين.  من  وغيرهما  شريف  حسن  الــراحــل  شقيقه  مع  جنب  إلى 
 40 من  أكثر  الغنية في  المهنية  وشارك حسين شريف خلال مسيرته 
الفنان  أن  يرى شريف  عالمية.  معارض   7 وفي  وجماعياً،  فردياً  معرضاً 
لا ينبغي أن يكتفي بالبحث عن المواد التقليدية المستخدمة في مجال 
الفنون، ولكن يمكن استخدام وتخصيص مواد أخرى باعتبارها وسيلة 
لتشكيل الهوية، كما يدُرك أن التغيير الجذري بدأ في المجتمع الإماراتي 
جميع  على  سريعة  بوتيرة  اليوم  إلى  ويستمر  السبعينات  منتصف  في 
المستويات. وباستخدام المواد المُعاد تدويرها، يحاول استعادة الأمور 
الأصلية، ومعانيها الفردية وهو ما يعتبره أنهّ ضاع في خضم الشوارع 

والبيئات الحضرية التي تعج بالمواد المختلفة.

العمل
المرسومة  السريعة  والرسومات  المكعبات  أشكال  تكرار  يستحضر 
بالفحم والحبر، والمليئة تارة والفارغة تارة أخرى؛ حركة الزحام والمباني 
الشاهقة اللامتناهية، أو منظر مدينة مكتظة بناطحات السحاب. ومن 
خلال الزخرفة الكثيفة الممتدة والفائضة عن أطراف الورق، نجح شريف 
بالتوثيق والصياغة والتعبير عن رؤيته لدبي السريعة التغير، وذلك من 
المدينة بعد عدة سنوات  إليه  النهائي لما وصلت  الجوهر  تأليف  خلال 

من التغيرات اللامتناهية.

بالحياة  نابضة  لمدينة  المشاهد  هــذه  تجميع  في  شــريــف  ونــجــح 
تلك  “في  السياق:  هــذا  في  وقــال  الثمانينات.  منتصف  منذ  وتوليفها 
وإثرائها من خلال  عليها،  والعمل  المكعبات،  برسم  الفترة، كنت مغرماً 
السطوح المختلفة. وبالرغم من صغر حجمه، يترك المنظور المعماري 
النمط  شك  بلا  وهــو  متناهٍ،  لا  شاهقٍ  مبنى  انطباع  المكعبات  لهذه 
فتجلى  المرح،  الجانب  أما  لاحقاً.  لدبي  العام  المشهد  على  طغى  الذي 
على  العمل  ثم  ومن  عشوائية،  أماكن  في  المكعبات  إسقاط  خلال  من 
القطع من خلال الإضافات المستمرة. وعُرضت هذه الأعمال في العديد 
أي في  والشارقة،  والقاهرة  ألمانيا وهولندا  الجماعية في  المعارض  من 
مشاهد حضرية مختلفة تثمر عن المزيد من وجهات النظر أيضا؛ً حتى 
إن بعضها تم إبداعه في مكانه الأصلي، حيث رسم مباشرة على الجدران 

بأحجام كبيرة للغاية”.

حسين شريف
دبي 1961
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إغناسي أبالي. اختفاء 2، 2005.

طبعات رقمية على ورق مثبتة على لوحات عرض من الحديد والألمنيوم، “الشارح”: 114 × 142 × 76 سم؛ 24 صورة 
مطبوعة: 100 × 70 سم لكل منها.
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إغناسي أبالي، 2018. تصوير: غازول فوتوغرافيا.
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الفنان
نال إغناسي أبالي شهادة البكالوريوس في الفنون الجميلة من جامعة 
حول  أعماله  تمحورت  الثمانينات،  أواخــر  ومنذ   ،1981 عــام  برشلونة 
الذي  الاستكشاف  أولهما  ظاهرياً،  المتناقضة  الممارسات  من  خطين 
المتناهي  والإيحاء  التبسيطي،  للنشاط  الفنية  بدأه في مطلع مسيرته 
نحو  توجه  عن  يكشف  اهتمام  وهو  الملحوظ،  غير  والتعديل  الصغر، 
توظيف  وثانيهما  جيله؛  أبناء  من  الآخرين  بالفنانين  أسوة  اللاشكلية 
حين  وفــي  أعماله.  مكان  لتحديد  ووسيلة  كمادة  القصصي  السرد 
أنه  إلا  التصويري،  النظام  تطبيقات  الأولى  أعماله  في  أبالي  استخدم 
أبعدته عن  التي  الإنتاج  التوجه نحو ممارسات وشروط  بدأ  ما  سرعان 
البحث  وعن  آنــذاك،  سائدة  كانت  التي  النمطية  والأشكال  المشكلات 
في قيود التجسيد وحدوده. فمن ناحية، نجد أعمالاً يختفي فيها الفنان 
المجال أمام الغبار أو أشعة الشمس للقيام بفعلهما  كفاعل، مفسحاً 
فناناً  نواجه  أخرى،  ناحية  ومن  النهائية،  صيغتها  وإعطائها  المواد  على 
أو يجمع صوراً  الجرائد،  المعلومات وتخزينها وترتيبها من  يهتم بجمع 
مستنسخة إلى ما لا نهاية، أو يمجد غموض الآخرين بحيث يحولهم إلى 

مكونات صور غير واضحة المعالم.

العمل
في عمله الفني “اختفاء 2”، يقدم لنا إغناسي أبالي 24 ملصقاً سينمائياً، 
لنا تصفحها كما لو كانت كتاباً كبيراً. يكمن وجه الشبه الوحيد  متيحاً 
بين هذه الملصقات في أنها ملصقات أفلام من تأليف الكاتب والمخرج 
الفرنسي جورج بيريك، )يركز أبالي على الجانب الأقل شهرة من مسيرة 
بيريك، وهو التصوير السينمائي(، ومن ثم يشير في عنوان العمل الفني 
 .1969 عام  كتبها  التي  “الاختفاء”  بعنوان  الأكثر شهرة  بيريك  رواية  إلى 
وقد نجح بيريك في كتابة هذه الرواية باللغة الفرنسية في أكثر من 300 
الحرف  وهو   ،e بالحرف  تنتهي  واحدة  كلمة  يستخدم  أن  دون  صفحة 
على  “الاختفاء”  العمل  اسم  ويحفزنا  الفرنسية،  في  استخداماً  الأكثر 
البحث عن ملصق بهذا الاسم، ولكن بلا جدوى، وتمثل هذه الملصقات 
أفلاماً لم يتم تصويرها، وجميعها تحمل أسماء روايات للكاتب جورج 

بيريك، تم تحويل قلة منها فقط إلى أفلام سينمائية.

أفــلام  أنها  عــلى  العناوين  هــذه  بعض  نتذكر  وكأننا  نبدو  ــك،  ذل ومــع 
سينمائية، أو ربما نتخيل ببساطة أننا نتذكرها، فبعد أن يؤدي وظيفته 
الفيلم  من  يتبقى  ما  كل  هو  السينمائي  الملصق  فإن  الفيلم،  لإشهار 
كأثر موضوعي أو مادي يدل على وجوده، وبالرغم من ذلك، فهو ينطوي 
على أثر ذاتي، إذ يحمل شيئاً من تاريخنا الشخصي، وعلاقتنا بالسينما، 
القصص  وربما  بالأفلام،  المتعلقة  الجوانب  بعض  نتذكر  يجعلنا  مما 
التي ترويها هذه الأفلام، وبمجرد النظر إلى هذه الملصقات نبدأ بتأليف 
قصصنا الخاصة، حيث تفتح الصور والنص والتصميم الأبواب واسعة 
أمام احتمالات مختلفة بالنسبة إلينا، ومن خلال ابتداع أثر مادي للأفلام 
التي لم ترَ النور أبداً، يقوم العمل الفني “اختفاء 2” بإحياء هذه الأفلام، 

ليبدأ المشاهد بصياغتها، لا بل وتذكرها.

إغناسي أبالي
برشلونة 1958
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الفنان
ستينات  منتصف  في  كشاعر  الفنية  مسيرته  أكونتشي  فيتو  استهل 
أعماله  في  الفارغة  الصفحات  مع  أكونتشي  وتعامل  الماضي،  القرن 
الكلمات  مستخدماً  لإبداعاته،  العنان  لإطلاق  مساحة  باعتبارها  الأولى 
عن  عبارة  أعماله  وكانت  تحتويها،  فارغة  صفحات  على  للحركة  كأداة 
أشرطة  مثل  مختلفة،  وعناصر  مــواداً  فيها  استخدم  شعرية  إبداعات 

الكاسيت، أو الجدران، أو الكراسي في غرفة.

المعارض،  قاعات  إلى  ــورق  ال من  بعد  فيما  الشعرية  أعماله  انتقلت 
الجسدية والنفسية، ومنذ  أكونتشي  لتتحول إلى عروض تعكس حالة 
أعماله  في  دائم  مادي  حضور  الفنان  لشخصية  كان  السبعينات،  بداية 
تسجيلاته  أو  ــلام  الأف خــلال  من  ســواء  الأدائــيــة،  وعــروضــه  التركيبية 
أكونتشي  اقترح  غامرة.  حسية  تجربة  للزائر  وفــرت  والتي  الصوتية، 
بين  المشتركة  التجربة  من  وحيزاً  المادي  للموضوع  جديداً  تعريفاً 
المشاهد والفنان عبر إزالة الحدود التقليدية بين الفنان وجمهوره، بين 
سياق  ضمن  ووجــوده  الفني  العمل  وبين  الزمني،  والحدث  الموضوع 

مكاني و/ أو اجتماعي.

ضمن  التركيبية  الأعمال  من  عدداً  إنجازه  من  فترة  وبعد  فشيئاً،  شيئاً 
مساحات داخلية )عادة من تكون إما صالات عرض أو متاحف(، تحوّل 
اهتمامه نحو الساحات العامة، ففي عام 1988، أسس الفنان “استوديو 
أكونتشي”، وهو عبارة عن خلية عمل جمعت مهندسين معماريين مع 
ومع  المعماري،  المجال  في  ممارساتهم  تطوير  على  يعملون  فنانين 
قوة  تكمن  والمعمارية.  البيئية  التقاطعات  أنواع  يتصورون  أشخاص 
مشاريع “استوديو أكونتشي”، في أنها تتكون من إعادة النظر في تعريف 
المساحة العامة، ومناقشة طريقة رؤيتنا لها وكيفية استخدامنا إياها، 

حيث يبقى الفنان ملتزماً باللغة والجسد وعلاقته بالمساحة.

العمل
من  مجموعة  أكونتشي  فيتو  أنــتــج  الــمــاضــي،  الــقــرن  سبعينات  في 
بالراديكالية  تتسم  الــتــي  والأدائــــي  المفاهيمي  الــفــن  فــيــديــوهــات 
والأصالة، بأسلوب فعال للغاية وطريقة مباشرة، حيث أحدثت أعماله 
المادي  الفنان والمشاهد، والجسم  بين  متوترّاً  النفسية-الدرامية حواراً 
تلك  الأولى  أعماله  شكلت  والــخــاص.  العام  والفضاءين  والموضوع، 
للبحث  حجر الأساس لأعماله اللاحقة، والتي أصبح فيها الجسد حقلاً 
النفسي والبدني، واستكشافاً للذات. يضاف إلى ذلك، أنه استخدم كاميرا 
بحثه  رحلة  أساسياً في  منه عنصراً  إلى جسده، جاعلاً  الأقرب  الحيز  في 
الفني، ويعتبر استخدامه لتقنية تصوير الفيديو من أكثر الاستكشافات 

روعة وتعقيداً على الإطلاق باستخدام هذه الوسيلة.

من  سلسلة  أيــضــاً  أكونتشي  أنــتــج  الــفــيــديــو،  عـــروض  مــع  بــالــتــوازي 
 1969 عامي  بين   ”8 “ســوبــر  صيغة  باستخدام  شهرة  ــل  الأق الأفـــلام 
والفن  المادي  بالعمل  الشديد  التزامه  العروض  هذه  وتعكس  و1974. 
المواد،  من  الأدنــى  وبالحد  مباشر  بأسلوب  إخراجها  وتم  المفاهيمي، 
الأعمال  هذه  ومن  بالمفاهيمية،  غني  بحثي  حقل  عن  تكشف  بحيث 
عمل بعنوان “3 دراسات إطارية”، يقوم أكونتشي من خلاله باستكشاف 
محيطه عبر حركات جسده لمدة 10 دقائق. إنها سلسلة من الحركات، 
العنوان،  يوحي  آخر، وكما  أو دفع رجل  القفز،  أو  دائرة،  الجري في  مثل 
الفيلم،  في  إطار  كل  حدود  مع  تتطابق  للحركة  الجسدية  الحدود  فإن 

ويغدو التطابق فيها مطلقاً بين المشهد والخصوصية.

فيتو أكونتشي
نيويورك 1940 - 2017
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جون بالديساري. القزم ووحيد القرن، )مع طل أسود كبير(، )1989( 2013.

طباعة حبر وطلاء، أبعاد متنوعة.
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الفنان
يعتبر جون بالديساري أحد أكثر الفنانين الأميركيين تأثيراً خلال النصف 
متعددة.  توجهات  باتباعه  اشتهر  حيث  العشرين،  القرن  من  الثاني 
والكلمات  النصوص  دمــج  بالديساري  بــدأ  الستينات،  منتصف  ففي 
وخلال  المفاهيمي،  الفن  رواد  أبرز  أحد  جعله  مما  لوحاته،  والصور في 
السبعينات، اتجه إلى إنتاج الأفلام، ومقاطع الفيديو، والأعمال التركيبية، 
فشكلت  الثمانينات،  في  ــا  أمّ الفوتوغرافي،  والتصوير  والمنحوتات، 
تراكيبه التصويرية والمواد السينمائية المقتبسة بداية ما يعُرف باسم 

“الاستئثار” الفني. 

تعكس أعمال بالديساري معرفةً عميقة باللغة، استمدها من فلسفة 
البنيوية لكلود ليفي شتراوس، وكذلك دمج صور من الثقافة الشعبية، 
وخلافاً لغيره من الفنانين المفاهيميين، يظُهر بالديساري حساً فكاهياً 
دلالات  عــلى  تنطوي  أنها  إلا  صـــوره،  بساطة  مــن  الــرغــم  فعلى  ــاً،  لاذعـ
معارضه  جانب  إلى  الجماهيرية.  للثقافة  ثاقباً  تحليلاً  وتقدم  متعددة 
بالديساري  أقــام  وأميركا،  ــا  أوروب حــول  ــارزة  ب فنية  مراكز  في  العديدة 
الوطني  المركزي  الملكة صوفيا  معارض استعادية في كلّ من “متحف 
للفنون” في مدريد و”معرض فالنسيا للفن الحديث” في فالنسيا )1989(، 
في  الحديث”  الفن  و”متحف   ،)2005( النمسا  في  غراتس”  و”كونستاوز 
برشلونة  و”متحف  لندن  في  مــودرن”  تيت  و”متحف   ،)2010( نيويورك 
أعماله  إدراج  تم  ذلك،  إلى  إضافة   .)2010( برشلونة  المعاصر” في  للفن 
 ،)1986  –  1985( إنترناشونال”  و”كارنيغي   ،)1997( البندقية  بينالي  في 
 1972( كاسل  مدينة  في  “دوكومنتا”  ومعرض   ،)1983( بينالي”  و”ويتني 

و1982(. 

العمل
كان  التي  لوحاته  جميع  بالديساري  أحــرق  عندما   ،1970 عــام  منذ 
مرحلة  دخوله  بداية  يمثل  رمزي  عمل  )وهو  الوقت  ذلك  حتى  أبدعها 
المفاهيمية المُثقلة بالفكاهة(، تكرر موضوع عالم الحيوان في أعماله، 
والذي كان يقدمه غالباً بأسلوب حواري مع الإنسانية، وأثمر هذا النوع 
من العمل عن أعمال تركيبية، مثل “القزم ووحيد القرن )مع شكل كبير 
2013 من  1989 وأعاد تركيبه في عام  أنتجه عام  الذي  باللون الأسود(” 
في   ”1989  –  1987 التركيبية:  الأعمال  بالديساري.  “جون  معرض  أجل 

صالة “ماريان غودمان غاليري” في نيويورك. 

الأســود(”  باللون  كبير  شكل  )مع  القرن  ووحيد  “القزم  عمل  ويتكون 
القرن  وحيد  لحيوان  الطبيعي  بالحجم  مختلفة  فوتوغرافية  صور  من 
قرن  وحيد  الجدران صورة  أحد  على  تعُلق  كما  القامة،  وشخصٍ قصير 
صورة  توجد  منها  اليسار  وإلى  يابس،  عشبٍ  فوق  يقف  اللون  رمــادي 
باللونين الأسود والأبيض لقزم يرتدي سترة وقبعة يبدو وكأنه يتحدث 
أبرز ما يثير السخرية  بإصبعه. من  إليه مشيراً  إلى الحيوان، حيث ينظر 
في الصور هو حجمها ونطاقها، فبالرغم من أنها تصوّر شخصية قصيرة 
القامة لكنها مُكبّرة إلى درجة تجعل من حجم ذلك القزم كبيراً بحجم 
شخص عادي، ولكنه مع ذلك سيبدو قزماً بالمقارنة مع وحيد القرن. في 
أسفل الصورة يبدو العشب مهملاً، في حين يمتد خط أسود رفيع على 
الجزء العلوي من الجدار وكأنه يطفو بشكل مائل يجعله يبدو كرسمٍ 
القرن  الكبير لا يعكس صورة وحيد  الأسود  الشكل  أن  كرتوني، ورغم 
كما أنه لا يمثل ظله بالتأكيد، ولكن بمجرد تكوين صورة ذهنية تجمع 

الشكلين سنجد التوتر بينهما يملأ الفراغ. 

جون بالديساري
ناشونال سيتي 1931

MACBA-from_barcelona_to_abu_dhabi-17_Jan-Arabic.indd   129 1/18/18   6:41 PM



لتشكيل  أبوظبيا إلى  برشلونة  من 

جوردي بينيتو. تحول الجليد إلى ماء بحرارة الجسد، 1972.

طباعة باستخدام جيلاتين الفضة على ورق مقوى. 9 صور فوتوغرافية 18 × 20.9 سم لكل واحدة منها.
مقتنيات “متحف برشلونة للفن المعاصر”. مؤسسة “متحف برشلونة للفن المعاصر”. هدية مقدمة من أنطوني مونتاداس. جميع الحقوق محفوظة © جوردي بينيتو، رابطة 

إدارة الحقوق البصرية للفنانين التشكيليين، برشلونة، 2018. تصوير: طوني كول.
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الإماراتي الفن  مع  حوار  في  المعاصر  للفن  برشلونة  متحف  من  فنية  131أعمال 

الفنان
عمل جوردي بينيتو بدايةً على إنشاء أعمال تركيبية مصنوعة من مواد 
كبيراً  اهتماماً  آنــذاك  استرعت  وقد  الحجارة،  أو  السرير  أغطية  مثل 
مستخدماً  فنية  أعمالاً  ينجز  بدأ  ما  وسرعان  المكاني،  الحيز  بمسألة 
جسده. شارك في سلسلة من الأعمال لمعرض “دوكومنتا 5” في مدينة 
أعماله  أصبحت  السبعينات،  منتصف  وفي   ،1972 عام  الألمانية  كاسل 
ولعل  معقدة،  عروضاً  إنجازه  مع  راديكالية  أكثر  بالجسد  المرتبطة 
السبب كان تأثره بفنان الأدائية النمساوي هيرمان نيتش الذي تعاون 
معه في “مهرجان ليون للأداء” عام 1979. بدأ بينيتو باتباع مسار معين 
في العمل استمر حتى الثمانينات والتسعينات مع عروض تحمل الكثير 

من التأثيرات المسرحية.

الفترة،  تلك  خلال  بينيتو  أعمال  في  أساسياً  عنصراً  الموسيقى  كانت 
من  فترة  وبعد  والملحنين.  الموسيقيين  من  العديد  مع  تعاون  حيث 
الخمول الفني، بدأ بينيتو مطلع القرن الحادي والعشرين بإبداع أعمال 
آخر  وكانت  الرياضية،  والصيغ  والبيانو  الضوء  باستخدام  تركيبية 
مشاركاته في بهو محطة قطارات بروفينسا؛ وذلك تكريماً لروح مؤلف 

الإصلاح المعياري للغة الكاتالونية المعاصرة بومبيو فابرا.

جانب  إلى  الراديكالية،  الأدائية  حركة  سياق  في  بينيتو  نشاط  ساهم 
الممارسات  الفنانين، في تطوير  كامل من  النشطة مع جيل  مشاركته 
أهم  أحد  الذي جعله  الأمر  السبعينات،  كاتالونيا خلال  المفاهيمية في 

ممثلي هذه الحركة الفنية في إسبانيا.

العمل
الجماعي  المعرض  في  بينيتو  بها  قــام  أفعال  ثلاثة  العمل  هــذا  يوثق 
صندوق  لموظفي  كايشا  “جمعية  قــاعــة  في  أقــيــم  الـــذي  ــحــولات”  “ت
مثل  فنانين  وجمع   ،1972 أكتوبر  في  ببرشلونة  التقاعدية”  المعاشات 
وكارلوس  خوفيه،  وآنخيل  غوبيرن،  وسيلفيا  سيفيّا،  غارثيا  فيران 
هذا  وساهم  وغيرهم،  أوتريلا  ولويس  بونساتي،  وجوزيب  باثوس، 
تضمنت  كاتالونيا.  في  ــة  ــي الأدائ حــركــة  حــضــور  تعزيز  في  الــمــعــرض 
القيام  بينيتو “تجارب وتحولات” حالات تجريبية لمواد عبر  مساهمات 
السير على شيء ما.  أو  التبليل  أو  الزفير  بأفعال جسدية بسيطة مثل 
الجسد”،  بحرارة  ماء  إلى  الجليد  “تحول  عمله  في  المثال،  سبيل  فعلى 
الذوبان؛ وقام في عمل  الثلج بكلتا يديه حتى  أمسك بينيتو مكعباً من 
بتفتيت كتلة صلبة من  والرطوبة”  التحلل  عبر  التراب  “تحول كتلة من 
التراب ومزجها مع المياه ليصنع منها قالباً، أما في عمله “فعل على ورق 

السجائر”، فجعل ورقة السجائر تختفي بمجرد النفخ عليها.

جوردي بينيتو
غرانوليرس 1951 - برشلونة 2008
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لتشكيل  أبوظبيا إلى  برشلونة  من 

جوزيف بويز. عَلمَ الجامعة الدولية الحرةّ، 1985.

أكريليك على قماش، حلقات معدنية، خيط صناعي، 123.5 × 138.5 سم.
مقتنيات “متحف برشلونة للفن المعاصر”. إعارة طويلة الأمد من حكومة كتالونيا. جميع الحقوق محفوظة © ملكية: جوزيف بويز، 2018. تصوير: غازول فوتوغرافيا. 
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الإماراتي الفن  مع  حوار  في  المعاصر  للفن  برشلونة  متحف  من  فنية  133أعمال 

الفنان
الاجتماعي،  بالجانب  الشديد  التزامه  بويز  جوزيف  أعمال  تعكس 
دافع  ولطالما  الفن.  على  الديموقراطي  الطابع  إضفاء  في  ورغبته 
تضمنت  الإنساني.  الوجود  جوانب  جميع  في  الإبداع  أهمية  عن  بويز 
تركيبية  أعمالاً  النحت،  جانب  إلى  والأدائية،  الطبيعية  المدرستين 
الفني  منتوجه  واستند  والأدائية،  الطبيعية  المدرستين  إلى  تنتمي 
الفنية  أفعاله  واتسمت  السياسي،  والعمل  الاجتماعية  النظرية  إلى 
في  بويز  درس  واضحة.  سياسية  بنبرة  الماضي  القرن  سبعينات  في 
الصدامات  كانت  عندما  الجميلة”،  للفنون  دوسلدورف  “أكاديمية 
بالأكاديمية  الالتحاق  سياسات  على  والاعتراضات  الإدارة  مع 
الحرة  الدولية  “الجامعة  بويز  أسس   ،1971 عام  وفي  للغاية،  شائعة 
عن  بتخليها  تميزت  والتي  التخصصات”  متعددة  والأبحاث  للإبداع 
الداعمين  أبرز  أحد  بويز  يعتبر  الهرمية.  والهيكلية  بالملفات  التعامل 
“حزب  في  ناشطاً  عضواً  كان  كما  المباشرة،  الشعبية  للديموقراطية 

الخضر الألماني” )دي غرونن(. 

العمل
“أدائية  قدمت  التي  الفنية  “فلوكسوس”  حركة  أعضاء  أحد  بويز  كان 
فيينا” و”الدادائية الجديدة” إلى عامّة الناس، وتشترك العديد من أعمال 
بويز بتسليط الضوء على طبيعة ودور الفنان، والذي يشبه بنظره مهمة 
باستخدام  عمله  ويعتبر  وإنقاذه،  المحتضر  المجتمع  علاج  في  الكاهن 
الحيوانات  جثث  استخدم  واللباد،  الدهون  جانب  )إلى  العضوية  المواد 
النافقة التي كان يتحدث إليها(، ومؤتمراته الاستفزازية، وزراعة الأشجار 
إذ  للجدل،  إثــارةً  وأكثرها  الحرب  بعد  أعماله  أشهر  من  بعضاً  الكبيرة، 

أزالت الحدود الفاصلة بين الفن والحياة. 

العمل

“نوبل”  بجائزة  الفائز  والألماني  بويز  جوزيف  أعلن   ،1974 فبراير  في 
هاينريخ بول إنشاء “الجامعة الدولية الحرةّ للإبداع والأبحاث المتعددة 
بمن  الإبـــداع  ينحصر  “لا  الكلمات:  بهذه  ــو.(  ي آي.  )إف.  التخصصات” 
يمارسون أحد أشكال الفن التقليدي، وحتى بالنسبة للفنانين، لا يقتصر 
الإبداع على ممارساتهم الفنية؛ فكلّ واحد منا يتمتع بإمكانات إبداعية 
تتوارى خلف النزعة التنافسية والعدائية لتحقيق النجاح، وتتمثل مهمة 

الجامعة في استكشاف هذه الإمكانيات وتطويرها”. 

موقع  في  محصورة  تكن  لم  التي  الــحــرةّ”،  الدولية  “الجامعة  تطوّرت 
جغرافي محدد، لتغدو مشروعاً جماعياً دولياً للإبداع والتعلم، وتميز بويز 
بمعارضته الشديدة لحصر الفن بالطبقة النخبوية فقط، حيث شجع على 
بويز من خلال  أدرك  المجتمع.  لتغيير  كأداة  الفنية  الممارسة  استخدام 
اتباعه مساراً فنياً يتسم بالحيوية المتطرفة أن أهمية الفن تكمن في تأثير 
الجامعة  الممارسة، واستمرت  أسلوب  التي يوصلها وليس في  الرسالة 

بنشاطاتها حتى عام 1988، أي بعد عامين من وفاة بويز. 

جوزيف بويز
كريفيلد 1921 - دوسلدورف 1986
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لتشكيل  أبوظبيا إلى  برشلونة  من 

مارسيل برودتيرز. فن وكلمات، 1973.

طباعة أكريليك على قماش، 9 قطع قياس كل منها 79.4 × 99.7 سم.
مقتنيات “متحف برشلونة للفن المعاصر”، مؤسسة “متحف برشلونة للفن المعاصر”. جميع الحقوق محفوظة © مارسيل برودتيرز. رابطة إدارة الحقوق البصرية للفنانين 

التشكيليين، برشلونة، 2018. تصوير: غازول فوتوغرافيا.
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الإماراتي الفن  مع  حوار  في  المعاصر  للفن  برشلونة  متحف  من  فنية  135أعمال 

الفنان
تخليه  وبعد  العشرين،  القرن  فناني  أبرز  أحد  برودتيرز  مارسيل  يعتبر 
وفي   ،1945 عام  له  شعرية  مجموعة  أول  نشر  الكيمياء،  دراســة  عن 
فترتي الأربعينات والخمسينات، واصل برودتيرز تأليف الشعر إلى جانب 
 ،1964 عام  في  أما  أفلامه.  أول  أبدع   ،1957 عام  وفي  كصحافي،  عمله 
بدأ استخدام الوسائط البصرية الأخرى مثل التصوير والكولاج وواصل 
والنصية  والسينمائية  الغرافيكية  الأعمال  من  واسعة  مجموعة  إنتاج 

التي لم تكن بمنأى عن الشعر.

حيث  وماغريت،  دوشامب  عن  الفريد  السريالي  النهج  برودتيرز  ورث 
ويتجذر  المنطقية،  واستنتاجاتهما  الفن  في  العميقة  تأملاتهما  تبنى 
عمله عميقاً في عالم اللغة، حيث يتألف من مجموعة أشياء متناقضة 

ومختلف أنواع المواد )المستوحاة في جزء كبير منها من الطبيعة(.

وأجــزاء  الهيروغليفية  والأحــرف  الساخرة  بالتعابير  برودتيرز  استعان 
ولا  دوماس،  مالارميه،  )بودلير،  عشر  التاسع  القرن  كتّاب  مؤلفات  من 
فونتين( لإضفاء لمسة أشمل وأكثر حدة على أسلوبه النقدي المناهض 

للبرجوازية والأعراف الاجتماعية السائدة.

نمط  بإبداع  سينمائي،  عمل   100 من  أكثر  أنتج  الذي  برودتيرز،  ساهم 
في  والأشياء  واللغة  الثابتة  والصور  الأفلام  بين  خلاله  من  مزج  جديد 

آنٍ واحد.

يمكن إيجاد أعمال الفنان في العديد من المجموعات الفنية المرموقة، 
تيت  و”متحف  نيويورك،  في  الحديث”  الفن  “متحف  مجموعات  مثل 
بومبيدو  و”مركز  آيندهوفن،  في  ستيديليك”  و”متحف  لندن،  في  مودرن” 
للفن الحديث والمعاصر” في باريس، ومؤسسة “متحف برشلونة للفن 

المعاصر” في برشلونة.

العمل
بين عامي 1972 و1973، صمم برودتيرز مجموعات متعدّدة من اللوحات 
والعبارات  الكلمات  بين  تجمع  لوحات   9 من  منها  كل  يتألف  الأدبية، 

والتواريخ.

هذه  في  شــيء  كــل  أن  إلا  الأولى،  للوهلة  عشوائية  تبدو  قــد  وفيما 
اللوحات مختار بعناية فائقة، بدءاً بالكلمات المطبوعة وصولاً إلى نوع 
إلى  وأسلوبها  متكرر  بشكل  المطبوعة  الحروف  أناقة  وتشير  الطباعة، 
يصهر  وهو  والتعبير،  التنفيذ  بجانبي  واهتمامه  الراقية  الثقافة  نمط 
تجاري وهو  تنطوي على عنصر  التي  الأدبية  لوحاته  قالب  كل ذلك في 
إعادة الإنتاج بأسلوب ميكانيكي. تجسد هذه الأعمال رد الفنان الساخر 
تفتح  بينما  المفاهيمي،  والفن  التبسيط  لفن  المتعاقبة  الأنماط  على 
المجال أمام نوع من التعبير البصري الذي يجمع بين الاثنين أحياناً دون 
أن يكون بالضرورة شعراً أو رسماً، كما تتبنى هذه الأعمال وإلى أقصى 
حد “لوحات القصائد” التي أبدعها جوان ميرو، وفي معظمها عمل رينيه 
أسلوب  على  التأثير  عظيم  له  كان  أيضاً  بلجيكي  فنان  )وهو  ماغريت 

برودتيرز(.

المعروفين  الأوروبيين  الفنانين  أبــرز  أحد  من  شك  بلا  برودتيرز  يعتبر 
المؤثرين  الفنانين  أهم  وأحد  العشرين،  القرن  من  الثاني  النصف  خلال 
في شريحة واسعة من الرسامين والشعراء. من خلال عمله المميز “فن 
وكلمات” )1973(، كسبت المجموعة الفنية الخاصة بـ “متحف برشلونة 
ذلك  منذ  تكتنف  التي  الأزمة  لفهم  الأهمية  بالغ  عملاً  المعاصر”  للفن 

الوقت الرسم أو التمثيل التصويري أو الممارسات الفنية.

مارسيل برودتيرز
بروكسل 1942 - كولونيا 1976
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لتشكيل  أبوظبيا إلى  برشلونة  من 

 .)1984( بروسّا. قراءة.  جوان 

53.2 سم.  × 84.3  × 22.5 ورق وقماش على الخشب، 
بروسّا”.  “مؤسسة جوان  الأمد من  إعارة طويلة  بروسّا”.  “مؤسسة جوان  المعاصر”،  للفن  برشلونة  “متحف  المعاصر”، مؤسسة  للفن  برشلونة  “متحف  مقتنيات 

النسخة 7/10. جميع الحقوق محفوظة © جوان بروسّا، رابطة إدارة الحقوق البصرية للفنانين التشكيليين، 2018. تصوير: مارتي غازول.
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الإماراتي الفن  مع  حوار  في  المعاصر  للفن  برشلونة  متحف  من  فنية  137أعمال 

الفنان
بروسّا  خــوان  التشكيلي  والفنان  المسرحي  والكاتب  الشاعر  قــدم 
مجموعةً واسعة من الأعمال الفنية. في أربعينات القرن الماضي، التقى 
مراجعه  أحد  شكل  الــذي  فــواش،  فيسينس  جوسيب  من  كلاًّ  بروسّا 
وجوان  كويشارت،  مودست  والفنانين  بويغ،  أرناو  والفيلسوف  الأدبية، 
معاً  أسسوا  تاراتس، حيث  تابييس، وجوان جوسيب  وأنطوني  بونس، 
ريادية ومجلة نشر فيها  )1948(، وهي مجموعة  “داو آل سيت”  حركة 
بروسّا نصوصاً سريالية تنطوي على صور تتأرجح بين الأحلام واليقظة 
وتقارب التلقائية الذهنية، وكانت تلك بداية سلسلة من الأعمال الأدبية 
بالمؤلف  ودفعت  للتجريب  كوسيلة  اللغة  استخدمت  التي  المهمّة 
والنحت،  )الدراماتورجيا(،  الدراما  وصناعة  البصري،  الشعر  اعتناق  إلى 
كالسخرية،  شعره  في  الرئيسية  العناصر  شكلت  الأدائــيــة.  والأعمال 
والمعنى  الكلمات  بين  التفريق  ورفض  السياق،  من  والتجريد  والربط، 
أنه  ورغم  أعماله،  تكوين  في  إليه  استند  الذي  الأساس  إيصاله،  المراد 
أن  إلا  السريالية،  بداياته  خلال  الأبعاد  الثلاثية  الأعمال  من  اثنين  أنتج 
محرراً   ،1967 عام  حتى  الأشياء  لعالم  تماماً  نفسه  يكرس  لم  بروسّا 
نفسه بذلك من جميع القيود اللغوية إلى الأبد. قدم بروسّا خلال فترتي 
نتيجةً  ذلك  البصرية، وكان  الأعمال  الكثير من  والتسعينات  الثمانينات 
الشعرية،  مسيرته  خلال  داخله  تراكمت  التي  المخاوف  من  لمجموعة 
و“النميمة  حــدة”،  على  يــوم  كل  في  القابع  السحر  عن  “البحث  وهــي: 
والاضطهاد الاجتماعي”. وفي السنوات اللاحقة من حياته، حصد العديد 
من الجوائز، وحظيت أعماله شهرةً واسعة، بالإضافة إلى ترجمة أعماله 
المكتوبة، وعرض أعماله الفنية البصرية، وبات يعتبر من أبرز شخصيات 

الحركة الريادية في كتالونيا. 

العمل
يكشف إنتاج بروسّا لكمٍ هائل من “قصائد الأشياء” عن سعيه لإدخال 
يتعامل مع الأشياء  الشعر واللغة، حيث كان  منطق الأشياء إلى عالم 
يستخدمها،  التي  اليومية  الأشياء  يغير  لا  فهو  كلمات،  أنها  لو  كما 
سياقها  من  ليجردّها  وشعرياً  مفاهيمياً  تعديلاً  عليها  يجري  وإنما 
ويغير استخدامها. يسعى بروسّا إلى استكشاف أوجه الشبه، والتناظر، 
مطلقاً  بعضها  مع  تتواجد  لا  التي  الأشياء  بين  والنقائض  والترابط، 
ليضعها جنباً إلى جنب. وتظُهر أعماله على الدوام تقديراً كبيراً لعنصري 

المفاجأة والغموض.

يبتعد بروسّا عن تناول البعد المادي للأشياء، فيتعامل معها من حيث 
بوعيه  الأشياء  استخدام  في  طريقته  وترتبط  واستخداماتها،  دلالاتها 
بروسّا  يفكك  السياق،  هــذا  وفــي  الكلمات،  على  المفروضة  للقيود 
الأنظمة والعادات البالية التي نستخدمها لنقل المعنى. وفي عام 1982، 
كتب الشاعر: “إن اللغة فقيرة بالكلمات”. وبذلك استخلص بروسّا فكرة 

من السريالية ليعطي من خلالها بعداً معنوياً للشيء.

جوان بروسّا
برشلونة 1919 - 1998
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لتشكيل  أبوظبيا إلى  برشلونة  من 

ألكساندر كالدر. بدون عنوان، 1931.

خشب وحديد وسلك وألمنيوم وخيط وطلاء. 120 × 74.3 × 30 سم.
مقتنيات “متحف برشلونة للفن المعاصر”، مؤسسة “متحف برشلونة للفن المعاصر”. جميع الحقوق محفوظة © ألكساندر كالدر، رابطة إدارة الحقوق البصرية 

للفنانين التشكيليين، برشلونة، 2018. تصوير: روكو ريتشي.
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الإماراتي الفن  مع  حوار  في  المعاصر  للفن  برشلونة  متحف  من  فنية  139أعمال 

الفنان
ألكساندر  درس  آخــر،  إلى  مكان  من  متنقلاً  قضاها  التي  طفولته  بعد 
كالدر الهندسة، وانتقل إلى نيويورك عام 1923، ثم إلى باريس عام 1926، 
لتشكيل  وطيّها  المواد  ثني  عبر  الأســلاك  من  تماثيل  بصنع  بدأ  حيث 
مجسمات ثلاثية الأبعاد، وانضم بعدها إلى حركة “التجريد والإبداع” التي 
أسسها بييت موندريان وجان هيليون وجان أرب وأنطوان بفسنر، وبنى 
علاقة وثيقة مع جوان ميرو وفنانين آخرين ينتمون للحركة الريادية في 
أول  1932، عرض  عام  المتحركة. في  منحوتاته  أول  أيضاً  وأبدع  أوروبا، 
أعماله “المتحركة”، كما أسماها مارسيل دوشامب، وهذه الأعمال عبارة 
عن مجسمات معلقّة مع عناصر مجردة تتسم بالديناميكية من حيث 
الحركة والتوازن. أقام كالدر صداقة قوية وترابطاً جمالياً متيناً مع جوان 
عرضاً  نظم  حيث  برشلونة،  في  الوقت  بعض  لقضاء  دعــاه  الــذي  ميرو 
والفنيين  المعماريين  المهندسين  “مجموعة  لأعضاء  المصغر  لسيركه 
الكاتالونيين لأجل تقدم فن العمارة المعاصرة”. ومنذ الأربعينات، وبعد 
منحوتات على شكل  بصنع  كالدر  بدأ  المتحدة،  الولايات  استقر في  أن 
صفائح فولاذية ضخمة مصممة للعرض في الأماكن العامة المفتوحة. 
وبالإضافة إلى النحت والرسم، قاده اندفاعه الفني إلى إنتاج المجوهرات، 
والأدوات المنزلية، وألعاب الأطفال، والمنسوجات، وديكورات المسرح، 

والكتب المصورة.

ويه”  “معرض  في  له  فــردي  عرض  أول  بعد  واسعة  شهرةً  كالدر  حصد 
الإنجازات  من  بالعديد  المهنية  مسيرته  وتميزت  نيويورك،  بمدينة 
باريس  “معرض  الإسباني ضمن  الجناح  الزئبق” في  “نافورة  مثل  البارزة 
بينالي  في  للنحت  الدولية  الجائزة  على  وحصوله   ،)1937( العالمي” 
البندقية )1952(، وصنع مجسماً متحركاً ضخماً لمقر اليونسكو الجديد 
في باريس )1958(، إلى جانب العديد من الأعمال الكبيرة الحجم لأماكن 

بارزة مثل “مركز لينكولن” في نيويورك، و”فيدرال بلازا” في شيكاغو.

العملان
 ،1931 عام  في  الإبداعي  نضجه  فترة  خلال  العملين  هذين  كالدر  أبــدع 
وهما مجسمان تجريديان حرُاّ الحركة مع قواعد مثبتة على الأرض، وتم 
إنشاء الفراغ الكروي للعمل الأول من خلال تقاطع كرة حمراء مع أخرى 
عديمة  وكأنها  العناصر  هذه  كالدر  ويعلقّ  المقابل،  الجانب  في  سوداء 
الوزن مع تأطيرها ضمن حلقة كبيرة، والقاعدة هنا هي دعامة يحتاجها 
ماديته.  من  العمل  وتجريد  الوزن  انعدام  حالة  من  اقترابه  رغم  الفنان 
بواسطة قاعدة أسلاك مثلثة  الأرض  المرتكز على  الثاني  العمل  أما في 
الشكل، فتتجسد فكرة التحرر من المادية عن طريق خلق توازن بعض 

الكرات الخشبية المطلية.

الفلكية  بالأنظمة  مهتماً  كــالــدر  ــان  ك العملين،  إنــجــاز  فــتــرة  خــلال 
تخضع  التي  للكواكب  ظاهرها  في  والعشوائية  الصغيرة  والانزياحات 
أتاح له تشكيل  لقواعد صارمة جداً، وكان ذلك بمثابة إطار مفاهيمي 
دوران  بأسلوب  صغيرة  كروية  عناصر  باستخدام  خاص  إبداعي  كون 
الكواكب نفسه. وكما هو الحال في الكون، يسيطر اتزان المجموعة على 

العناصر الفردية.

ألكساندر كالدر
لوتون 1898 - نيويورك 1976
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الإماراتي الفن  مع  حوار  في  المعاصر  للفن  برشلونة  متحف  من  فنية  141أعمال 

الفنان
كان إدواردو تشييدا قد بدأ دراسة الهندسة المعمارية إلى أن تركها في 
الأولى  أعماله  أن  ومع  والنحت،  الرسم  في  شغفه  لمتابعة   1947 عام 
كانت من الحجر، إلا أنه سرعان ما استخدم الحديد كمادة أساسية في 
بباريس  مايغت”  “غاليري  له في  رئيسي  أول معرض  إقامة  وبعد  عمله، 

عام 1956، بدأت أعماله بالانتشار على مستوى العالم.

نفسها؛  المواد  تحدده  وحجمها  المنحوتة  شكل  بأن  تشييدا  يعتقد 
من  الأدنــى  الحد  استخدام  مع  واضــح  تجريدي  بطابع  أعماله  وتتسم 
المساحة  رئيسية:  مسائل   3 حــول  عموماً  تتمحور  وهــي  العناصر، 
الوسائل،  في  كبير  اقتصاد  عن  الأعمال  هذه  وتنم  والحدود،  والفراغ 
وإحساس قوي بالعظمة، وانسجام دقيق مع البيئة، وعلاقة رمزية مع 

الفراغ.

العامة، محط  والمنحوتات  المطبوعات  فيها  بما  تشييدا،  أعمال  كانت 
اهتمام ودراسة العديد من الكتّاب )مثل أوكتافيو باز وخوسيه آنخيل 
بداية  ومنذ  تشوران(،  وإميل  هايدغر  مارتن  )مثل  والفلاسفة  بالينته( 
تم  باريس،  مايغت في  إيمي  الفنية  الأعمال  تاجر  مع  المهنية  مسيرته 
عُرضت أعماله في العديد من المتاحف والمؤسسات حول العالم، كما 
الكبرى  العالمية  الجائزة  على  حاز  بعدما  واسعة  عالمية  شهرة  حصد 
البندقية” وجائزة “مؤسسة غراهام” في شيكاغو عام  “بينالي  للنحت في 
1958، وهناك أكثر من 40 منحوتة عامة من أعمال تشييدا في حدائق 
وواشنطن  سيباستيان  وسان  وباريس  وفرانكفورت  وبرلين  برشلونة 
الفنان  فيها  يحظى  التي  ألمانيا  في  أيضاً  منها  المزيد  وثمة  وساحاتها، 
بمنزلة كبيرة، كما تم عرض أعماله في العديد من المعارض الاستعادية، 
هيرناني  مدينة  في  تشييدا-ليكو”  “متحف  افتتح   ،2000 عــام  وفــي 

بمقاطعة غيبوثكوا الإسبانية، ويضّم مجموعة كبيرة من أعماله.

العمل
ينمو  التي  بالمواد  اهتمامه  عن  الأولى  تشييدا  إدواردو  أعمال  كشفت 
سحرها مع الوقت، وتعد من السمات المميزة لنتاجه الفني، إلى جانب 
اهتمامه بالمواضيع الفلسفية للطبيعة الوجودية وثقافته الشخصية 
والمنحوتات  الصغيرة  الأعمال  بين  تشييدا  إبداعات  تتنوع  المتجذرة. 
المسكونة  والأحجام  للكتل  ثابتاً  توازناً  الضخمة، وهي تشكلّ  العامة 
للشعور  كمصدر  الوسائل  من  قليلاً  عــدداً  تستخدم  والتي  بالهواء، 

بالعظمة بصرف النظر عن الحجم.

لا يعير تشييدا اهتماماً للمساحة التي تبقى خارج الأشكال أو حولها، 
الفراغ”.  “مهندس  لقب  أكسبته  والتي  داخلها  الموجودة في  لتلك  وإنما 
منحوتاته  في  المستخدمة  الــمــادة  أهمية  فــإن  نفسه،  الوقت  وفــي 
وهنا  تتخذه،  الــذي  للشكل  العميق  المعنى  مع  تجتمع  وخصائصها 
جميعها  والحجارة  الخشب  وأكــوام  التقليدية  الحدادة  أعمال  نشاهد 
وبذلك  الصنعية،  الإجــراءات  عن  بعيداً  بطولية،  تضفي على عمله هالة 
فيه  يتحد  عالم  حقيقية في  رموزاً  لتصبح  إنجازها  أعماله في  تتسامى 

الفرد مع الطبيعة.

إدواردو تشييدا
سان سيباستيان 1924 - 2002
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كونستانت. مخططات بناء شفافة، 1954.

ميثاكريلات، ألمنيوم، حديد، 76 × 73 × 48 سم.
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الإماراتي الفن  مع  حوار  في  المعاصر  للفن  برشلونة  متحف  من  فنية  143أعمال 

الفنان
درس الفنان الهولندي كونستانت نيوفينهويس، الملقب بـ “كونستانت”، 
حيث  الأربعينات  فترة  نهاية  باريس  في  وعــاش  أكاديمي،  رايكس  في 
أبيل،  وكــاريــل  يـــورن،  أسخير  مــع  بالتعاون  “كــوبــرا”  مجموعة  أســس 
وبروكسل  كوبنهاغن  من  آخرين  وفنانين  دوتريمونت،  وكريستيان 
المدن،  تلك  أسماء  من  الأولى  الأحــرف  “كوبرا”  اسم  جمع  وأمستردام. 
كما  ــال،  الأطــف ــوم  ورسـ الكهوف  بلوحات  المجموعة  تــأثــرت  حيث 
المجموعة  جعل  مما  والسياسية،  الاجتماعية  بالاهتمامات  ارتبطت 
في   1949 عــام  كبيراً  معرضاً  ونظمت  فريد،  تعبيري  بأسلوب  تتميز 
الدولي”،  التجريبي  “الفن  أمستردام تحت عنوان  “متحف ستيديليك” في 
انتسب  الخمسينات.  بداية  في  تفككت  أن  لبثت  ما  المجموعة  ولكن 
هذه  وأصبحت  الدوليون”،  “الموقفيون  مجموعة  إلى  لاحقاً  كونستانت 
والمتجذرة  الاجتماعيين،  والناشطين  والكتاب  الفنانين  من  المجموعة 
والفنية  التجريبية  والأفكار  الفنية،  والحركة  الماركسية،  الحركة  في 
التي سطع نجمها في أوائل القرن العشرين، وسيلة كونستانت لتجاوز 

الحدود التي تفصل بطبيعة الحال بين الهندسة المعمارية والفن.

العمل
وهو  الجديدة”،  “بابل  تصميم  على  العمل   1956 عام  كونستانت  بدأ 
الحرب  فبعد  المستقبل،  مجتمعات  لأحد  استشرافي  معماري  مقترح 
أوروبا  في  الضرر  طالها  التي  المدن  بناء  أعيد  وعندما  الثانية،  العالمية 
النماذج  مــن  سلسلة  تطوير  إلى  كونستانت  تحول  الــحــرب،  بفعل 
اللوحات،  رسم  عن  وبالتخلي  الفاضلة،  المدينة  يشبه  ما  لبناء  الأولية 
ركز على تطوير مدينة تابعة لمجموعة “الموقفيون الدوليون”، ولطالما 
تتسم  التي  الوظيفية  النظرية  تطبيق  أن  فكرة  على  كونستانت  شدد 
بالمنطق والرتابة من شأنه أن يحد من بناء حياة حرة وخلاقة. وهكذا، 
مقترح  بينها  من  وكــان  للمستقبل،  المعمارية  النماذج  تصميم  بــدأ 
“بابل الجديدة” الذي يتضمن سلسلة لا متناهية من النماذج الشديدة 
المائية، والطباعة  السريعة، والنقوش، والألوان  التفصيل، والرسومات 
الرسومات  ومجموعات  والكولاج،  التوبوغرافية،  والخرائط  الحجر،  على 
والصور المعمارية، بالإضافة إلى الفلسسفات والمقالات والمحاضرات، 

والأفلام.

كتب كونستانت في نموذج “بابل الجديدة” عام 1966: “هل هي المدينة 
الفاضلة؟ أم تصميم معماري حضري؟ أم رؤية فنية؟ أم ثورة ثقافية؟ 
أكد  الصناعة؟”.  العملية في عصر  للمشاكل  أم حل  أم غزو تكنولوجي؟ 
كونستانت أن نموذج “بابل الجديدة” أجاب عن جميع هذه التساؤلات، 
إلى  التقليدية  العمارة  فيه  تفككت  الــذي  للمجتمع  رؤيــة  يرسم  فهو 
لبزوغ  المجال  مفسحة  انبثقت  التي  الاجتماعية  المؤسسات  جانب 
نجم عالم قائم على السفر والترحال، وقد شبهّ هذه المدينة بالمتاهة 
السيطرة على كل جانب من  يمكن  المستمر، حيث  التحول  ناحية  من 

جوانب البيئة وإعادة تشكيلها تلقائياً.

الهوية المتحررة على  في بدايات السبعينات، اقتنع كونستانت بأن ترك 
سجيتها لن يوصل إلى النعيم المبتغى، حيث أدرك سلبيات الهوية غير 
للوصول  الرامية  رؤيته  تطبيق  في  الشروع  من  عقدين  بعد  المقيدة 
عن  التخلي  وقبل  الحسية،  المتعة  مبدأ  تطبيق  إلى  تسعى  مدينة  إلى 
برسم  كونستانت  قام  الأخيرة،  رسوماته  سلسلة  وفي  المشروع،  هذا 
نهاية للعالم باللونين الأسود والأحمر: الجنون، والعبودية، والتجرد من 

الإنسانية، وعواقب الرغبة المتقدة في المدينة الفاسدة.

اللاحقة  الأجيال  أعمال  على  كبير  تأثير  الجديدة”  “بابل  لنموذج  كان 
كليات  في  مكثفة  مناقشات  أثــار  حيث  المعماريين،  المهندسين  من 
الهندسة المعمارية والفنون الجميلة حول الدور المستقبلي للمهندس 
وريم  جيري،  فرانك  لأعمال  الأســاس  حجر  المشروع  وكان  المعماري. 
ممن  وغيرهم  لين،  وغريغ  كوتس،  ونايجل  ستارك،  وفيليب  كولهاس، 
الغني  العاطفي  بالأثر  تصميمهم  من  مبنى  كل  إشباع  على  حرصوا 
الشبكة  عبر  المستقبل،  المشروع في خبايا  الحضرية، ويبحث  للتجربة 

المكانية السيبرانية التي تطوّق العالم اليوم.

كونستانت
أمستردام 1920 - أوتريخت 2005
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لتشكيل  أبوظبيا إلى  برشلونة  من 

غيغو. مربعات ريتيكولاريا، 1977.

فولاذ ومعدن، شكل عمودي 366 × 95 × 95 سم.
لـ  الأمد  طويلة  إعارة  المعاصر”.  للفن  برشلونة  “متحف  مؤسسة  المعاصر”،  للفن  برشلونة  “متحف  مقتنيات 

“مؤسسة غيغو”. جميع الحقوق محفوظة © “مؤسسة غيغو”، كاراكاس، 2018. تصوير: طوني كول.

غيغو. بلا عنوان، 1977.

حبر على ورق، قياس 62.2 × 48.6 سم.
لـ  الأمد  طويلة  إعارة  المعاصر”.  للفن  برشلونة  “متحف  مؤسسة  المعاصر”،  للفن  برشلونة  “متحف  مقتنيات 

“مؤسسة غيغو”. جميع الحقوق محفوظة © “مؤسسة غيغو”، كاراكاس، 2018. تصوير: غازول فوتوغرافيا.
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الإماراتي الفن  مع  حوار  في  المعاصر  للفن  برشلونة  متحف  من  فنية  145أعمال 

الفنانة
 ،1939 عام  في  ألمانيا  مغادرة  على  مجبرة  نفسها  غيغو  الفنانة  وجدت 
أي بعد عام واحد علي تخرجها من قسم الهندسة والعمارة من “جامعة 
عقد  فنزويلا، حيث حصلت على  إلى  غيغو  التقنية”. هاجرت  شتوتغارت 
وتأشيرة عمل )حصلت على الجنسية الفنزويلية عام 1952(، واستقرت 
في العاصمة الفنزويلية كاراكاس وافتتحت استوديو لتصميم الأثاث. لم 
توجهت   ،1953 عام  ولكنها في  الفنانات،  بين  يوماً  نفسها  غيغو  تصنف 
إلى إبداع الفن بتشجيع من صديقها الرسام غيرد لوفيرت، وسافرت إلى 
بين  نيويورك  في  وعاشت  ــا،  وأوروب المتحدة  الولايات  من  كثيرة  أنحاء 
عامي 1960 و1963، وخلال تلك الفترة، استحوذت أعمالها على اهتمام 
الحديث”  الفن  “متحف  مثل  المرموقة،  الفنية  المؤسسات  من  العديد 
والمكتبة العامة في نيويورك، وتألق اسم غيغو في العديد من المعارض 
التابعة لـ “مؤسسة سيرالفيس” في أوبورتو )2006( و”مؤسسة متحف 

برشلونة للفن المعاصر” )2006 – 2007(.

العمل
أو غيرترود غولدشميت، مجموعة عمل لم تنسبها يوماً  أنشأت غيغو، 
ببعدين  رسمته  الذي  للخط  الفني  عملها  وكرست  فنية،  حركة  أي  إلى 
استخدام  على  يعتمد  ــذي  ال بأسلوبها  شكله  وتميّز  أبــعــاد،  ثلاثة  أو 
الفولاذ  مثل  تدويرها،  معاد  أو  بسيطة  تكون  ما  غالباً  مختلفة  مواد 
الفني استكشاف  والأسلاك والنايلون. لطالما حاولت من خلال عملها 
العلاقة بين الشكل والحيز، حيث وجدت في الأخير عنصراً فاعلاً، وغالباً 
شبكياً  شكلاً  تتخذ  التي  الهندسية،  التجريدية  تعابيرها  تتجنب  ما 
الحيز  ضمن  عضوية  أشكالاً  لتستكشف  الرياضية  الدقة  متداخلاً، 
ومبادئ  فنها  بين  علاقة  وجود  قاطع  وبشكل  أنكرت  كما  بها،  الخاص 

الطبيعة، معتبرة هذه الأشكال عناصر “مستقلة بذاتها”.

“النحت هو عبارة عن أشكال ثلاثية الأبعاد مصنوعة من المواد الصلبة. 
وهذا مختلف تماماً عما أقوم به!”

توضح هذه الكلمات، التي كتبتها غيغو في كتُيبّ صغير، أن عملها أقرب 
إلى الرسم الثلاثي الأبعاد منه إلى النحت.

لخطوط  مميزة  رسوم  بإبداع  غيغو  بدأت  الخمسينات،  منتصف  وفي 
الأولى  رسوماتها  وكانت  الحقيقي،  العالم  إلى  بصلة  تمت  لا  متوازية 
هذه، التي تبدو فيها الخطوط وكأنها تحاول الهرب من سطح الصورة 
الانطلاق  نقطة  محدداً،  شكلاً  وتعطيه  المحيط  الحيز  على  لتستولي 
الأعمال  ــداع  إب بــدأت   ،1957 عــام  وفــي  بعد.  ما  في  المتطورة  لأعمالها 
الأساسية لإسقاط  الاحتمالات  لتستكشف من خلالها  الأبعاد  الثلاثية 
الأسطح  على  المتوازية  والخطوط  والأجـــزاء،  المستوية،  السطوح 
المنحنية، وأتاحت منحوتاتها، التي أبدعتها بداية من المواد الصلبة على 
شكل خطوط، الانفتاح تدريجياً على المزيد من المواد المرنة والحلول 
الفولاذ  أسلاك  لاستخدام  غيغو  اتجهت   ،1964 عام  ومنذ  الأساسية، 
من  عفوية  أكثر  أعمال  بإبداع  لها  سمح  مما  للصدأ،  المقاوم  الصلب 
معها  الخط  يبدو  المادة،  هذه  خفة  وبفضل  المرنة.  التوصيلات  خلال 

حراً في الفضاء وقادراً على الانطلاق بلا حدود.

بحلول عام 1969، كانت غيغو تعمل على قطع ثلاثية الأبعاد وفق نظام 
المثلثات  من  مجموعة  لتأليف  المتداخلة،  السلكية  للشبكات  هيكلي 
‘ريتيكولاريا’،  سلسلة  إلى  المطاف  نهاية  في  تحولت  التي  والمربعات 
هذه  ونجحت  ‘المناطق’(،  و  ‘الشبكة’  الإسبانيتين  الكلمتين  من  )مزيج 
الذي  الخط  حرفياً  ترجمت  حيث  نحت،  إلى  الرسم  تحويل  في  القطع 
الأعمال  هذه  وتتمحور  الأبعاد،  ثلاثي  آخر  إلى  الأبعاد  ثنائي  حيزاً  يتخذ 
متداخلة  شبكية  أشكالاً  تتخذ  وهي  وتوازيها،  الخطوط  تراكب  حول 
والديناميكية  الشفافية  نحو  تميل  كما  والمرونة،  بالانفتاح  تتسم 
والحركية، وهي تبدو معلقة في الفضاء، كونها هياكل عديمة الوزن مع 

تقشّف كبير في الوسائل والخطوط الأساسية المستخدمة.

غيغو
هامبورغ 1912 - كاراكاس 1994
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لتشكيل  أبوظبيا إلى  برشلونة  من 

رودني غراهام. ستاندرد إديشن، 1988.

فولاذ صلب، وكتب ولوحات عرض، 30.5 × 15.5 × 261.5 سم.
مقتنيات “متحف برشلونة للفن المعاصر”، مؤسسة “متحف برشلونة للفن المعاصر”. مجموعة “مؤسسة ريبسول”. النسخة 3/3. جميع 

الحقوق محفوظة © رودني غراهام، 2018. تصوير: غازول فوتوغرافيا.
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الإماراتي الفن  مع  حوار  في  المعاصر  للفن  برشلونة  متحف  من  فنية  147أعمال 

الفنان
إلى  بالإضافة  الأنثروبولوجيا،  وعلم  الفن  تاريخ  غراهام  رودنــي  درس 
أعماله  لفهم  الأساسية  الطريقة  ولعل  والفرنسي،  الإنكليزي  الأدب 
الأولى تكمن في الاطلاع على علاقة الصداقة التي تربطه بدائرة فانكوفر 
وإيان  وول،  وجيف  لوم،  كين  مثل  معروفة،  شخصيات  تضمنت  التي 
والكتب  النصوص  يستخدم  حيث  ــالأدب  ب اهتمامه  وكذلك  والاس، 
للتأمل  )فرويد، وبوي، وميلفيل، وغيرهم(  الغربية  الثقافة  ومراجع من 
العالم،  بها  نرى  التي  الطريقة  تحدد  التي  المعرفية  الأسس  في  عميقاً 
نجم  بزوغ  أتاحت  التي  والثقافية  الفلسفية  النظم  أعماله  وتستحضر 

عصري التنوير والحداثة.

إلى  وصوله  الفنان  أعمال  في  الموجودة  العقلانية  فلسفة  تمنع  لم 
غالباً  الهادئ،  الجمالي  وطابعها  المبسطة  لغتها  فبفضل  العالمية، 
والتسجيلات  والأفــلام،  والمنحوتات،  )الكتب،  غراهام  أعمال  يحكم  ما 
الموسيقية، وعروض الأداء، والصور، واللوحات( منطق دائري ينبثق عن 
الصور التي تكتنف مفهومنا المكون عن العالم، وعلى غرار فرويد، كرسّ 
والهوامش  والأحلام  المظلم  الجانب  لاستكشاف  أيضاً  نفسه  غراهام 

الخارجية للحياة. 

ويمكن الاطلاع على أعمال غراهام من خلال المجموعات الفنية الخاصة 
الوطني”، و”معرض  العالمية، مثل “معرض كندا  العرض  في أهم صالات 

أونتاريو الفني”، و”معرض فرانكفورت الفني”.

ويعتبر عمل “نموذج أساسي”، وهو عبارة عن عمل نحتي يعتمد في جزء 
منه على النصوص وفي جزءٍ آخر على الأشياء، أحد أشهر أعمال غراهام، 
لفرويد  الكاملة  الأعمال  من  مجلداً   24 من  مؤلفة  مجموعة  وضع  إذ 
إلى  استناداً  ورتبها  في صندوق على شكل رف معدني معلق على جدار، 
المساحات  اتساع  مجلد  كل  سماكة  حــددت  حيث  براغماتي،  منطق 

الفارغة.

الصناديق  الأذهــان  إلى  العمل  يستحضر  ما  سرعان  إليه،  النظر  بمجرد 
أكثر  أحد  جدَ،  دونالد  الشكل في عمل  المكعبة  والمساحات  المبسطة 
تكرار  الفنان  يعتبر  غراهام.  أسلوب  على  تأثيراً  التشكيليين  الفنانين 
استخدام الكتب في عمله شكلاً من أشكال “الفهرسة” وليس الاستيلاء، 
كما لو كان عمله ملحقاً للأعمال الموجودة أصلاً، والتي تمثل في هذه 

الحالة المجلدات الفلسفية. 

يتشارك غراهام لغة فن التبسيط مع معاصريه الذين شكلوا جزءاً من 
دائرة فانكوفر، ولكن المراجع الثقافية التي يستند إليها تقود عمله إلى 
التركيز على النص بالدرجة الأولى. يعتبر غراهام وريث نمط فني معروف 
يبدأ من ستيفان مالارميه وريمون روسيل وصولاً إلى السريالية، حيث 
يجمع بين النص وإيجاد المعنى. يعتبر عمله هذا جزءاً من سلسلة من 
الكتب والأشياء، حيث يستعين غراهام  القائمة على استخدام  الأعمال 
بمؤلفات كتُّاب من القرنين التاسع عشر والعشرين، ويحولها إلى قطع 
أو  موجودة  كتب  تغطية  أحياناً  هذا  ويتطلب  بالأشياء،  مرتبطة  فنية 
وآلات  الصناديق  ما يصمم  غالباً  النص، وهو  بصرية في  تدخلات  إبداع 

القراءة، أو يحوّل النص إلى مادة نحتية.

رودني غراهام
أبوتسفورد 1949
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لتشكيل  أبوظبيا إلى  برشلونة  من 

كريستينا إغليسياس. عمل متعدد الأجزاء 7، 2002.

 طباعة باستخدام تقنية الشاشة الحريرية على لوح نحاس مثبت على ألواح فولاذية، 
6 لوحات حريرية قياس 250 × 100 سم لكل منها.

الحقوق  جميع   .2/2 النسخة  المعاصر”.  للفن  برشلونة  “متحف  مؤسسة  المعاصر”.  للفن  برشلونة  “متحف  مقتنيات 
محفوظة © كريستينا إغليسياس، 2018. تصوير: طوني كول.
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الإماراتي الفن  مع  حوار  في  المعاصر  للفن  برشلونة  متحف  من  فنية  149أعمال 

كريستينا إغليسياس

الفنانة
أواخر  نشطوا في  الذين  الفنانين  إلى جيل  إغليسياس  كريستينا  تنتمي 
سيما  ولا  الإسباني،  الفن  فيها  حظي  التي  الفترة  وهــي  الثمانينات، 
إغليسياس من خلال معرضها  تمكنت  واسعة.  عالمية  بشهرة  النحت، 
الذي أقيم عام 1987 ضمن “مركز الفنون البصرية المعاصرة” في بوردو، 
من تحقيق شهرة عالمية واسعة، كما ساهمت مشاركتها مع أنطوني 
من  والعشرين  الخامسة  ــدورة  ال خلال  إسبانيا  جناح  ضمن  تابييس 
بينالي البندقية عام 1993 في تعزيز مسيرتها المهنية. تستخدم الفنانة 
النباتات  إلى  إضافة  والــزجــاج،  والحديد،  والراتنج،  والمرمر،  الإسمنت، 
نحتية متنوعة. من خلال  أعمال  الجافة، لإنتاج  والأوراق  الخيزران  مثل 
والزخارف  الشبكي،  العمل  على  والظلال  الضوء  بين  التفاعل  توظيف 
والنقوش، والأسقف والأبواب والجدران المصطنعة والمظلات وغيرها 
بين الأشياء والفضاء  إغليسياس حواراً  المعمارية، ترسم  العناصر  من 
التي  أعمالها،  في  محورياً  عنصراً  المشاهد  تجربة  وتعدّ  بها،  المحيط 

تضفي طابعاً دراماتيكياً على المكان وتحُدث حالة يكتنفها الغموض.

العمل
أعمالها  بالفراغ، وتشمل  الأشياء  تربط  التي  بالعلاقة  إغليسياس  تهتم 
وهمية  مساحات  وإفساح  نفسية  حالة  تكوين  على  القادرة  الأشياء 
اهتمامها  أيضاً  أعمالها  ويتجلى في  الوجود،  أو مستحيلة  متناقضة  أو 
بالبنية، وهو ما يتكرر على نطاق واسع في أعمالها العضوية. تظهر هذه 
الأبعاد في الأشياء التي تحولها الفنانة إلى عناصر معمارية )كالمظلات، 
والجدران والأسقف والأبواب المصطنعة(، وكذلك في أعمالها المطبوعة 
باستخدام تقنية الشاشة الحريرية على النحاس أو الأقمشة، والمثبتة 

على ألواح كبيرة من الفولاذ أو الألومنيوم.

تستخدم  الحريرية،  الشاشة  تقنية  على  تعتمد  التي  مطبوعاتها  في 
عناوين  تحت  الأعمال  من  العديد  تنتج  إذ  السلسلة،  فكرة  إغليسياس 
منها  يتكون  التي  الأجــزاء  عدد  إلى  منها  عمل  كل  اسم  ويشير  مماثلة، 
السلسلة.  بترقيمه ضمن  مرفقاً  الأجزاء(،  متعدد  أو  رباعي،  أو  )مزدوج، 
متعدد  “عمل  يتكون  السلسلة،  هــذه  في  الأخــرى  الأعمال  غــرار  وعــلى 
على  الحريرية  الشاشة  تقنية  باستخدام  مطبوعات  من   ”7 الأجـــزاء 
بأنها  إيــحــاءً  تعطي  كبيرة  فــولاذيــة  ــواح  ألـ ستة  عــلى  مثبت  نحاس 
مساحات معمارية ومنحوتات ثلاثية الأبعاد. وتهتم إغليسياس بإدخال 
يدخل  وكأنه  يشعر  المشاهد  يجعل  ما  الفراغ  على  دراماتيكي  طابع 
بساطته  من  الرغم  وعلى  مسرحي.  لمشهد  المجهزة  الديكورات  أحد 
الظاهرية، كان “عمل متعدد الأجزاء 7” نتاج دمج ثلاثة وسائط مختلفة 
والتصوير  نحتية،  مسرحية  ديكورات  أو  مصغرة  نماذج  إنشاء  هي: 

الفوتوغرافي، والطباعة باستخدام تقنية الشاشة الحريرية.

التالي:  النحو  على  العملية  تلك  تارانتينو  مايكل  الفني  الناقد  يصف 
اجعله مسطحاً. وبعد ذلك، قم  ثم  المقوى،  الورق  من  “اجلب صندوقاً 
بقصّه عند المفاصل ليصبح ألواحاً كرتونية، ومن ثم قم بإحداث فتحة 
مستطيلة في إحدى تلك الألواح لتكون بمثابة باب، ثمٌ قصّ مستطيلاً 
آخر يمثل نافذة، وضع اللوحين الواحد مقابل الآخر وثبت قطعة أخرى 
تكرر  وعندما  المنزل.  ليكتمل  آخرين  لوحين  ضع  ثم  كسقف،  فوقهما 

ذلك عشر مرات سيصبح لديك مدينة كاملة”.

سان سيباستيان 1956
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سول ليويت، قطعة من قسمين 221، 1975.

فولاذ مطلي بالمينا، 138 × 138 × 46 سم.
مقتنيات “متحف برشلونة للفن المعاصر”. مؤسسة “متحف برشلونة للفن المعاصر. إعارة خاصة طويلة الأمد. جميع الحقوق محفوظة © ملكية سول 

ليويت، رابطة إدارة الحقوق البصرية للفنانين التشكيليين، برشلونة، 2018. تصوير: غازول فوتوغرافيا.
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الفنان
كان سول ليويت من أبرز وجوه الحركة المفاهيمية الراديكالية والحركة 
الجمالية اللتين انبثقتا كرد فعل على الحركة التعبيرية التجريدية التي 
انطلقت في أميركا الشمالية خلال ستينات القرن الماضي. كان ليويت 
يقل  لا  الفني  العمل  تنفيذ  أن  يرى  وكان  المفاهيمي،  الفن  رواد  أحد 
أهميةً عن توضيح مفاهيمه )فكانت العديد من أعماله بسيطةً إلى أبعد 
الحدود، وبمثابة دراسات هندسية توجهّ مساعدي الفنان إلى تنفيذها(. 
مقصده  النهائية  النتيجة  تكن  فلم  التوجه،  هــذا  على  ليويت  حافظ 
الرئيسي بقدر ما كان يركز على عملية الإنجاز بحد ذاتها، ولا يزال نصه 
المنشورات الأساسية لفهم  )1969( من  المفاهيمي”  الفن  “جمُل حول 

معاني مصطلحات “فكرة” و”مفهوم” في عالم الفن. 

عرض ليويت أعماله على مدى أكثر من خمسين عاماً، وأقيم له العديد 
في  للفنون”  فرانسيسكو  سان  “متحف  في  الاستعادية  المعارض  من 
شيكاغو،  في  المعاصر”  الفن  و”متحف   ،)2000( فرانسيسكو  ســان 
و”متحف ويتني للفن الأميركي” في نيويورك، و”متحف ماساشوستس 

للفن المعاصر” في ماساشوستس )2008(. 

 العمل
تكشف الأعمال الإنشائية الضخمة للفنان ليويت عن بساطة هندسية 
كان  فقد  التجريبية،  لبداياته  تكثيفاً  الأعمال  هــذه  وتشكل  بالغة، 
شكلاً  دعاه  الذي  للمكعب  الهندسي  بالشكل  مسحوراً  الستينات  في 
وخلوه  للمكعب  الهندسي  الانتظام  وكان  نسبياً”،  للاهتمام  مثير  “غير 
مثالياً  عنصراً  جعله  ما  هو  ــرى  الأخ بالأشكال  مقارنةً  المعاني  من 
وإمالته،  عقب،  على  رأســاً  وقلبه  مضاعفته،  استطاع  حيث  لليويت، 
صلبة  أو  مفرغة  هندسية  بنى  ضمن  لها  حصر  لا  بوسائل  وجمعه 
 ،”221 أو الأسود. تكشف منحوتة “قطعة من قسمين  وباللون الأبيض 
يدخل  التي  التراكيب  بعض  بالمينا، عن  المطلي  الفولاذ  المصنوعة من 
ليويت في  وكان من مسلمّات  أساسية.  كوحدة  تشكيلها  المكعب في 
الفكرة،  المادي، وانطلاقاً من هذه  التجسيد  المفهوم أهم من  أن  الفن 
سعى الفنان إلى تبني نمط وعلاقة متتابعين في هياكله المكعبة ضمن 
تركيبة أقرب إلى نظامٍ ما، وحالما كان يتصور الفكرة، كان يرسمها على 

الورق ويطلب من مساعديه تنفيذها. 

سول ليويت
هارتفورد 1928 - نيويورك 2007
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فينا ميراييس. ترجمات؛ أعشاب طافية على سطح البحر ]توثيق للأداء الذي نفذته الفنانة في نوفمبر 
عام 1973 في بريميا دي مار بإسبانيا[، 1973.

طباعة ملونة، 6 صور فوتوغرافية 37.8 × 57.8 × 2.7 سم لكل منها.
مقتنيات “متحف برشلونة للفن المعاصر”. إعارة طويلة الأمد من حكومة كتالونيا. جميع الحقوق محفوظة © فينا ميراييس، 2018. تصوير: غازول 

فوتوغرافيا.

فينا ميراييس. بحر من العشب، 1973.

حقيبة قياس 38.5 × 33 × 6.3 سم.
مقتنيات “متحف برشلونة للفن المعاصر”. جمعية “متحف برشلونة للفن المعاصر”. جميع الحقوق محفوظة © فينا ميراييس، 2018. تصوير: غازول 

فوتوغرافيا.
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فينا ميراييس

الفنانة
الجميلة في برشلونة، ثم أمضت سنوات  الفنون  درست فينا ميراييس 
في  تستقر  أن  قبل  وأوروبـــا  الجنوبية  أميركا  بين  متنقلةً  متعدّدة 
أحد  ميراييس  وكانت  حالياً،  وتعمل  تقطن  حيث  )خيرونا(،  كاداكيس 
كانت  ممن  الكتالونيين  المفاهيميين  الفنانين  من  الثاني  الجيل  وجوه 
أعمالهم ناقدة للمجتمع والسلطة بشدة )شكلت تلك الفترة السنوات 
التركيبية  الأعمال  هذه  إن  الاستبدادي(.  فرانكو  الجنرال  لحكم  الأخيرة 
والأفعال الفنية التي قدمتها ميراييس في مجال الطبيعة، جعلت عملها 
قريباً من حركة فن الأرض، حيث أن تفسيراتها لتداخل اليابسة في البحر 
شعرياً  صــدىً  كــوّن  والأرض  الأشجار  مع  المادي  وحوارها  والعكس، 
بالطبيعة،  القوي  بارتباطها  أعمالها  تتميز جميع  ورمزية كونية عميقة. 
وتركيزها على إبراز التناقض بين الطبيعة والاصطناع، إذ تعمل ميراييس 
تغيير  لأي  تخضع  لا  طبيعية  مــوادّ  تستخدم  أو  طبيعية  أوســاط  في 
شكلي، ورغم مشاركتها في معارض مختلفة في “سالا فينسون” بمدينة 
 ،)1975  ،1974( ساباديل  في  تريس”  و”ســالا   ،)1974  ،1973( برشلونة 
و”مؤسسة جوان ميرو” في برشلونة )1979(؛ إلا أنها ابتعدت عن المشهد 
الفني المهني في ثمانينات القرن الماضي ولم تعَُد إليه حتى عام 2014. 

العمل
في مطلع السبعينات، وبعد حركة “آرته بوفيرا”، طوّرت ميراييس أفعالها 
إلى  أعمالها  معظم  واستندت  الطبيعة،  من  المادي  الجانب  لتبرز  الفنية 
العلاقة الجدلية بين الطبيعة والاصطناع من خلال تغيير سياق العناصر 
نوفمبر  أدتها في  التي  الأعمال  بعض  “ترجمات”  وتوثق سلسلة  المادية، 
مياه  سطح  على  لتعوم  الأعشاب  بعض  بوضع  ميراييس  قامت   .1973
أحد شواطئ بريميا دي مار، وتم تقطيع هذه الأعشاب، التي جلُبت من 
ساباديل وتحويلها، لتصبح على شكل مرجة صغيرة بقياس 40 × 40 
سم، ظلت عائمة لنحو 3 ساعات. احتفظت ميراييس بصور العمل في 
حقيبة صندوقية الشكل، في إشارة إلى عمل “بويت أون فاليز” )صندوق في 
حقيبة سفر( للفنان مارسيل دوشامب. أقامت ميراييس أحد أعمال هذه 
السلسلة في سانت لورينس ديل مونت، حيث غطت نفسها بالتراب حتى 
ركبتيها، لتبدو كشجرة مغروسة بالأرض كما تبُين الوثائق المعروضة في 

واجهة العرض. 

ساباديل 1950

MACBA-from_barcelona_to_abu_dhabi-17_Jan-Arabic.indd   153 1/18/18   6:43 PM



لتشكيل  أبوظبيا إلى  برشلونة  من 

بروس ناومان. الرقص أو التمرين على محيط مربع )رقصة المربع(، 1967 – 1968.

فيلم 16 ملم تم تحويله إلى فيديو، أبيض وأسود، صوت، 8 دقائق.
مقتنيات “متحف برشلونة للفن المعاصر”، مؤسسة “متحف برشلونة للفن المعاصر”، جميع الحقوق محفوظة © بروس ناومان، رابطة إدارة الحقوق البصرية 

للفنانين التشكيليين، برشلونة 2018. تصوير: طوني كول.

154

MACBA-from_barcelona_to_abu_dhabi-17_Jan-Arabic.indd   154 1/18/18   6:43 PM



الإماراتي الفن  مع  حوار  في  المعاصر  للفن  برشلونة  متحف  من  فنية  155أعمال 

بروس ناومان

الفنان
ينتقل  أن  “ويسكونسن ماديسن” قبل  ناومان في جامعة  بروس  درس 
وتعود   .1966 عام  العليا  دراساته  أنهى  حيث  كاليفورنيا،  جامعة  إلى 
راي،  مان  الأميركي  للفنان  الــدادائــي  الفن  أعمال  إلى  نيومان  مرجعية 
التبسيط  تتمثل في فن  التي  الفن  وتيارات  بيكيت،  ومسرحية صمويل 
والسبعينات.  الستينات  الجسم في  الرسم على  المفاهيمي وفن  والفن 
يعززّها  ما  وغالباً  التقنيات،  من  متنوعة  مجموعة  على  عمله  ويشتمل 
موقفه  عن  ناومان  يعبر  كما  المنطوقة،  أو  المكتوبة  اللغة  باستخدام 
من الواقع من خلال أعماله المبكرة في الفترة بين 1965 و1972، والتي 
تميزت على قدم المساواة بالمثالية والنأي الساخر، وخلال هذه الفترة، 
نجد ناومان حاضراً في العديد من أعماله من خلال صورته الشخصية، 
 ،1973 عام  وآثار جسده على دعامات مختلفة، واسمه وتوقيعه. فمنذ 
ذلك،  ومع  ــا،  أوروب في  وخاصة  واســع،  نطاق  على  تشتهر  أعماله  بــدأت 
فإن من مفارقات تلك المرحلة أن ناومان قلل من إنتاجه، والتفت نحو 
أساليب معالجة المشكلات الاجتماعية، ولكن تلك التي تتجاوز صورته 
الخاصة، فالعديد من المنحوتات والتشكيلات المعمارية تنقل العذاب 
والإحباط الذي يشعر به الفنان نفسه. بعد عام 1980، أصبحت الأفكار 
السياسية المعلنة تطغى على أعمال ناومان، إذ أصبح في العقد التالي 
نغصاً،  أكثر  أعماله  وأصبحت  الفنانين،  كامل من  لجيل  موثوقاً  مرجعاً 
بشخصيات  ينتجها  التي  والمنحوتات  الفيديو  أشرطة  امتلأت  كما 
معذبة، ومنذ عام 1979، يعيش ناومان معتكفاً في مدينة نيو مكسيكو 

بعيداً عن العواصم الكبرى لعالم الفن.

العمل
وأثرى  دفع  الذي  الأمر  الفني،  للعمل  التقليدية  الفكرة  ناومان  يرفض 
وأوقــدت  الإنسانية،  والحالة  الإبداعية  العملية  طبيعة  حول  أبحاثه 
هذه الاستكشافات إلهامه، وراح يسعى وراء مشاركة أو أداء المتلقي، 
ونتيجة لاهتمامه بالتعبير عن مرور الوقت ووظيفته واستمراريته، فقد 
أدى به ذلك إلى عدم اعتبار النحت دعامة فنية، وبالتالي، اعتبر أن الأفلام، 
وتحديداً الفيديو، توفر إمكانية السرد بلا بداية أو نهاية وتزوده بوسيلة 
لالتقاط سلسلة غريبة من مراحل حياته. يعتبر ناومان الفيديو امتداداً 
لأعماله النحتية، حيث بدأ سلسلة من الأعمال في أواخر الستينات أدّى 
أو  “الرقص  ثابتة. ومثال على ذلك،  أمام كاميرا  أنشطة مختلفة  خلالها 
الذي  الفيلم،  هذا  أجل  ومن   .1968  -  1967 مربع”،  التمرين على محيط 
تلك  شتاء  في  تصويرها  تم  التي  الاستوديو”  “أفــلام  من  واحــداً  يعتبر 
به  الخاص  الاستوديو  أرضية  على  مربع  برسم  ناومان  قام  السنوات، 
ضلع  كل  منتصف  في  علامة  ووضع  شفاف،  لاصق  شريط  باستخدام 
منتظم  بشكل  يتنقل  راح  زواياه،  إحدى  من  وابتداء  المربع،  أضلاع  من 
فوق قطر المربع على إيقاع البندول، ناظراً إلى الداخل أحياناً وإلى الخارج 
في أحياناً أخرى، وكل خطوة يقوم بها تعادل نصف طول ضلع المربع، 
يكون  عندما  الفنان  يفعل  “مــاذا  النهائي:  هدفه  عن  العمل  ويفصح 
وحيداً في الاستوديو الخاص به؟ استنتاجي هو أنه ]في حال[ كنت فناناً 
وكنت في الاستوديو، فإن أي شيء أفعله في الاستوديو يجب أن يكون 

فناً، وعند هذه النقطة، أصبح الفن نشاطاً أكثر منه نتاجاً”.

فورت واين 1941
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ريفانه نوينشفاندر. بدون عنوان، 1998.

ورقة يابانية معلمّة بسلك، 33 × 24 سم. 
مقتنيات “متحف برشلونة للفن المعاصر”، مؤسسة “متحف برشلونة للفن المعاصر”. إعارة طويلة الأمد لشركة “برونديسبري القابضة المحدودة”. تصوير: طوني كول.

ريفانه نوينشفاندر. بدون عنوان، 1998.

ورقة يابانية معلمّة بسلك، 32.8 × 23.9 × 0.4 سم.
مقتنيات “متحف برشلونة للفن المعاصر”، مؤسسة “متحف برشلونة للفن المعاصر”. إعارة طويلة الأمد لشركة “برونديسبري القابضة المحدودة”. تصوير: طوني كول.
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الفنانة
درست ريفانه نوينشفاندر في كلية الفنون الجميلة في “جامعة ميناس 
جيرايس الاتحادية” ثم في “الكلية الملكية للفنون” بلندن، وهي تعيش 
وتعمل حالياً بين لندن ومدينة بيلو هوريزونتي البرازيلية. وضمن إطار 
تركيبية من  أعمالاً  نوينشفاندر  أبدعت  الأثيرية”،  “المادية  تدعى  عملية 
مواد هشة وبسيطة ووثقّتها بمقاطع الفيديو والصور الفوتوغرافية. 
خلالها  من  الفنانة  فتعيد  رائعة،  جمالية  تجارب  الأعمال  هذه  تقدم 
يحمل  نملٌ  المثال  سبيل  على  )ومنها  لافتة  بقدرات  حيوانات  تكوين 
أقراصاً كبيرة من الحلوى المغطاة بالسكر، وأسماك ذهبية تسبح في 
الكلمات(  مياه متلألئة وتبَرزُ منها أشرطة ورقية مكتوب عليها بعض 
أعمالها  جعلتها  وقــد  مــا،  بفعل  القيام  إلى  المشاهد  تدفع  ورسائل 
الملونة وتصورها الشعري والموسيقي للطبيعة وريثةً جديرةً  الفنية 
والسبعينات،  الستينات  فترة  في  البرازيليين  المفاهيميين  للفنانين 
أبرز  من  يعتبران  اللذان  كــلارك  وليغيا  أويتشيسيكا  هيليو  وخاصة 

وجوه هذه الحركة.

ومن  جــداً،  مبكرة  سن  في  الفنية  أعمالها  بعرض  نوينشفاندر  ــدأت  وب
و”متحف  )2002(؛  مينيابوليس  للفنون”،  ووكــر  “مركز  معارضها:  أبــرز 
السويد  كونستال”،  مالمو  و”معرض  )2010(؛  نيويورك  الحديث”،  الفن 
)2010(. كما شاركت في العديد من المحافل الدولية مثل بينالي ساو 
باولو )1998، 2006، 2008(، وبينالي البندقية )2003 و2005( وبينالي 

إسطنبول )2011(.

العملان
تستخدم ريفانه نوينشفاندر في أعمالها مواد هشة، مثل الأرز، ودقيق 
بسيطة  أشــكــال  لصنع  المعدنية،  ــلاك  والأسـ والــتــوابــل،  الهند،  جــوز 
ما  وغالباً  والشاعرية،  بالألفة  الفنانة  أعمال  تتسم  الحدود.  أبعد  إلى 
تحاكي أشكالاً وتراكيب موجودة في الطبيعة. وفي هذه الحالة، ركبْت 
نوينشفاندر أوراقاً مضلعّة تم حرقها لترسم شكلاً ما. يستحضر شكل 
الخط المحترق بنىً متكررة في الطبيعة نجدها في الكسريات والأشكال 
الهندسية البيولوجية الأخرى، ويمكن أن تكون هذه البنى أوراق شجر أو 
علاماتٍ تركها البحر على الرمال بعد انحسار المد، أو شقوقاً في الأرض، 
أو أي ظاهرة طبيعية أخرى، ولا تقف الهشاشة والألوان البسيطة عائقاً 
أمام الفنانة لتقديم تجارب جمالية في إطار ما تدعوه “المادية الأثيرية”.

ريفانه نوينشفاندر
البرازيل 1967
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لتشكيل  أبوظبيا إلى  برشلونة  من 

خورخيه أوتيثا. التحرير غير المكعب للفراغ، 1959.

فولاذ، 40 × 43.8 × 38 سم.
مقتنيات “متحف برشلونة للفن المعاصر”. مؤسسة “متحف برشلونة للفن المعاصر”. تقدمة “مؤسسة برتران”. 
جميع الحقوق محفوظة © بيلار أوتيزا، وكالة “إيه + في” لإنشاء المحتوى المرئي، 2018. تصوير: غازول فوتوغرافيا.

خورخيه أوتيثا. صورة محارب يدعى أوديسيوس، 1975.

فولاذ مطروق، 45 × 52 × 47 سم.
روديس.  ليوبولد  تقدمة  المعاصر”.  للفن  برشلونة  “متحف  المعاصر”. مؤسسة  للفن  برشلونة  “متحف  مقتنيات 
جميع الحقوق محفوظة © بيلار أوتيثا، وكالة “إيه + في” لإنشاء المحتوى المرئي، 2018. تصوير: غازول فوتوغرافيا.
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الفنان
الماضي  الــقــرن  عشرينات  في  الفنية  مسيرته  أوتيثا  خورخيه  ــدأ  ب
في  بنفسه.  الفن  تعلم  عصامي  فنان  وهو  الطليعية،  بالحركات  متأثراً 
النحت  فن  لاستكشاف  الجنوبية  أميركا  إلى  أوتيثا  سافر   ،1934 عام 
ليفوز  بإسبانيا  أوتيثا  إلى  عاد  ثم  ومن  الأميركية،  القارة  اكتشاف  قبل 
بمسابقة لصنع منحوتات لـ “كنيسة السيدة أرانتثاثو” في بلدية أونياتي 

الواقعة ضمن مقاطعة غيبوثكوا، في إقليم الباسك.

البنائية،  بالمدرسة  تتأثر  التجريبية  أعماله  بدأت  الخمسينات، عندما  في 
ابتعد أوتيثا عن أسلوب التشكيل تماماً وبدأ عملية بناء “الفراغ” وتجريد 
الكتلة من الحالة المادية، الأمر الذي جعل أعماله تتخذ أسلوب النحت 
الأحجام  حول  أبحاثه  أصبحت   ،1957 عام  وفي  وزنــاً.  الأخف  العمودي 
الهندسية الأساسية، مثل المكعب والأسطوانة والكرة، وكذلك الحوار 
“الفرضية التجريبية”،  الرئيسي لتأليف كتاب  بين الضوء والظل، حافزه 
ونال عن هذا المشروع الجائزة الكبرى في الدورة الرابعة من بينالي ساو 
باولو التي أقيمت عام 1959، وبعد حصوله على هذه الجائزة، وفي ذروة 
الأعمال  على  والتركيز  النحت  عن  التخلي  أوتيثا  قرر  الإبداعي،  عطائه 
المجال  في  ناشطاً  “فناناً  نفسه  أعلن  حيث  والنظرية،  المفاهيمية 
الميتافيزيقي”، ومن ثم في السبعينات، عاد أوتيثا إلى العمل النحتي مع 

منحوتات صغيرة الحجم.

العملان
أوتيثا  خورخيه  منها  انطلق  التي  الأولى  اللبنة  هو  البدائي  الفن  كان 
لأعماله  المتسامي  المستوى  إلى  وصــولاً  الأولى  منحوتاته  ــداع  إب في 
 1940 أوتيثا عام  بدأ  بأعمال هنري مور،  تأثره إلى حد ما  اللاحقة. ومع 
بإبداع مساحات فراغية لاستكشاف التباين بين مناطق الضوء والظل، 
مور  انتهجه  الذي  العضوي  المذهب  عن  الفترة  تلك  خلال  ابتعد  وقد 
بين  فيها  مزج  حيث  تجريدي،  طابع  ذات  جديدة  نحتية  أبجدية  ليبتكر 
الواقعي  وبين  والكون،  الإنسان  بين  والخارجية،  الداخلية  المساحات 

والمثالي. 

قبل  أوتيثا  أبدعه  والــذي  للفراغ”،  مكعّب  غير  “تحرير  عمل  ويعتبر 
الخاوية”  “الإنشاءات  أعمال  سلسلة  من  جزءاً  النحت،  اعتزاله  من  عام 
الجديد  التشكيلي  بالفن  الوثيقة  لصلتها  ونظراً  الفارغة”،  و”الصناديق 
عمله  أوتيثا في  وظفها  التي  العمليات  تكشف  “السوبرماتيزم”،  وحركة 
بالمحتوى  الابتعاد  الرغبة في  الفنية وهي  الثوابت في مسيرته  أحد  عن 
الصرامة  من  ــدلاً  وب وبــذلــك،  البحتة.  المنطقية  عن  لأعماله  الحيوي 
التحليلية للرياضيات، تحول النحات الباسكي إلى البيولوجيا أو الفيزياء 

باعتبارها علوماً متجذرةً في الواقع. 

وفي عام 1959، اعتزل أوتيثا النحت وكرسّ نفسه تماماً لدراسة الهوية 
الثقافية لإقليم الباسك، وانخرط خلال تلك الفترة في مجالات متنوعة 
مثل العمارة والشعر والأفلام. وفي عام 1972، استأنف نشاطه النحتي 
عليها.  تعديلات  إجراء  مع  تنفيذها  له  سبق  أعمال  تجديد  عبر  مجدداً 
تشكلّ منحوتة “صورة محارب يدعى أوديسيوس” )1958( تعديلاً على 
بمثابة تحية إلى  العمل  إلى مالارميه”، ويعتبر هذا  “تحية  السابق  عمله 
بلاد  من  الأسطورية  أوديسيوس  ومن خلال شخصية  الباسك،  جندي 
الإغريق القديمة، يجسد أوتيثا روح الصياد الباسكي في عصور ما قبل 

التاريخ. 

خورخيه أوتيثا
أوريو 1908 - سان سيباستيان 2003
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بابلو بالاثويلو. الدراسة الموسعة الرابعة، 1957–1958.

زيت على قماش، 134 × 87.3 سم.
مقتنيات  المعاصر”.  للفن  برشلونة  “متحف  مؤسسة  المعاصر”.  للفن  برشلونة  “متحف  مقتنيات 
غازول  تصوير:   .2018 بالاثويلو”،  “مؤسسة   © محفوظة  الحقوق  جميع  ريبسول”.  “مؤسسة 

فوتوغرافيا.
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بابلو بالاثويلو

الفنان
يعتبر بابلو بالاثويلو من أبرز شخصيات الفن الإسباني في النصف الثاني 
لم تحصد حتى  أعماله  فإن  ذلك،  الرغم من  العشرين. وعلى  القرن  من 
ويعزى  يستحقها،  أنه  الكثيرون  يرى  التي  الدولية  الشهرة  تلك  اليوم 
المعاصر،  الإسباني  التاريخ  على  تسيطر  التي  التشتت  حالة  إلى  ذلك 
فضلاً عن مفهوم الخطية المفرطة للتجريد، والذي يبدأ من أعمال بول 
سيزان وبابلو بيكاسو، ويستمر مع الحركة البنائية، ليصل أخيراً إلى فن 
أنواع  بتجاهل  الحديث  للفن  التقليدي  المفهوم  هذا  تسبب  التبسيط. 
الرمزي،  للأسلوب  تنسب  كانت  التي  الأخــرى،  والجماليات  الممارسات 
هذا  إطار  يعملون ضمن  الذين  الفنانين  أحد  وبالاثويلو هو  جزئياً،  ولو 
الثلاثين  السنوات  خلال  بالاثويلو  مسيرة  تأريخ  اقتصر  كما  المفهوم، 
التيارات  مع  وثيق  بشكل  ارتبط  الذي  المثالي،  التجريد  على  الماضية 

الروحانية والمفهوم القائم في معظمه على مقارنة الفنان وعمله.

تميزت مسيرة بالاثويلو المهنية بمرحلتين أساسيتين في حياته، الأولى 
إسبانيا.  إلى  عودته  والثانية  عقدين(،  من  )لأكثر  باريس  في  إقامته  هي 
مايغت”  “غاليري  معرض  مع  تعاونه  في  أعماله  شهرة  حقيقة  تكمن 
باشر عرض  إذ  الأربعينات،  أواخر  باريس  استقر في  الفنية، وذلك عندما 
برسم  البدء  من  فقط  قليلة  سنوات  بعد  الدولية  المعارض  في  أعماله 
اللوحات التي تنطوي على مفهوم الفن الإسباني، بالإضافة إلى الأنماط 
نظر  وجهات  من  التجريدي  الفن  مفهوم  تناولت  التي  الموضوعية 
الفنية  المجموعات  ليدخل  يتوسع  عمله  بــدأ  ما  وسرعان  مختلفة، 
يكن  لم  المقابل،  وفي  أيضاً.  والأميركية  الأوروبية  والمتاحف  الخاصة 

عمله معروفاً في إسبانيا حتى عودته إليها في أواخر الستينات.

العمل
أوقد التدريب الذي تلقاه بالاثويلو كمهندس معماري في نفسه اهتماماً 
اكتشاف  مع  الاهتمام  هذا  تعزز  ما  وسرعان  والفيزياء،  بالرياضيات 
تطور  ويرتبط  الكابالا،  وعلم  الوجودي،  والمذهب  الشرقية،  الفلسفات 
مفهوم الفن التجريدي واستخدام علم الهندسة في عمله ارتباطاً وثيقاً 
وليس  الجديدة  الأشكال  اكتشاف  على  تقوم  وأدائية  عقلانية  بعملية 
إطار  على  التجريدية  تراكيبه  في  الواضحة  البساطة  وتنطوي  اختراعها، 
عمل للمراجع النظرية، فبدلاً من إنتاج عمل فني محدود ومغلق، تحاول 
هندسته أن تعبر عن التغيير والتطور الدائمين، وكان ذلك بداية تهميشه 
النصف  فن  يستحقها في مشهد  التي  بالمكانة  يحظَ  لم  حيث  عالمياً، 
الثاني من القرن العشرين. والجدير بالملاحظة أن تلك التغييرات عززت 
إنتاجه قطعاً فنية متقنة الصنع، حيث كانت شهرته الفنية تختلف عن 
التي  اللوحات  ذلك، تصبح  إلى  إضافة  الشهرة.  “حكاية” وردت حول  أي 
يمكن رؤيتها في المراحل الأولى من مسيرة الفنان، ذات الخط المتقطع 
حيث  الأخيرة،  السنوات  في  ودقــة  بعداً  أكثر  بالرسم،  الدائم  والتفنن 

تختفي ملامح الأسلوب والإيحاء من العمل في صيغته النهائية.

يهتم بالاثويلو بالطاقة الذاتية الكامنة والحركة الناتجة عنها على الرغم 
من اعتماده العمل بالمضلعات والموشورات والمستطيلات والأشكال 
قبل  من  واسعة  مخيلة  الفنية  تراكيبه  وتتطلب  الأخــرى،  الهندسية 
المشاهد، فهو يخاطب ما يمكن لعين المشاهد أن تراه في الأعماق أو 
تدركه عند النظر إليه وليس التعرف على هذه التراكيب بطريقة بصرية.

مدريد 1916 - 2007
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لتشكيل  أبوظبيا إلى  برشلونة  من 

أنجيلس ريبي. ستة احتمالات لشغل مساحة معينة، 1973.

6 صور مطبوعة باستخدام جيلاتين الفضة، 51.5 × 55.5 سم لكل منها.
مقتنيات “متحف برشلونة للفن المعاصر”. إعارة طويلة الأمد من حكومة كتالونيا. جميع الحقوق محفوظة © أنجيلس ريبي، 2018. تصوير: غازول فوتوغرافيا.
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الفنانة
ركزت أعمال أنجيلس ريبي التي قدمتها في أواخر الستينات على الأفعال 
الفنية والأعمال التركيبية والعروض التي تتمحور حول الجسد والحيز 
شيكاغو  إلى  ريبي  انتقلت  باريس،  في  دراستها  إتمام  وبعد  المكاني، 
ونيويورك، حيث عرضت أعمالها مع فنانين أمثال فيتو أكونتشي، ولوري 
ومارثا  كلارك،  ماتا  وغــوردن  هاكه،  وهانز  بالديساري،  وجون  أندرسن، 
برشلونة حيث  إلى  الثمانينات، عادت  ويلسن، وهانا ويلك، وغيرهم. في 
النيون  باستخدام  منحوتات  التسعينات  في  قدمت  ثم  الرسم،  بــدأت 
غراو،  وأولاليا  بالسيلز،  يوجينيا  أمثال  فنانين  غــرار  وعلى  والمصابيح، 
وسيلفيا غوبيرن، وفينا ميراييس وأولغا بيجوان، سيطرت فكرة الصراع 
بين الجنسين التي سادت في سبعينات القرن الماضي على أعمال ريبي 

الفنية.

العمل
“بصورةٍ ما، أعتقد أننا نستنسخ الإيحاءات التي كانت تسُتخدم بشكل 
وأقطع  أحمل سكيناً  أن  الآن  فعلي منذ وقت طويل، فيمكنني كفنانة 
وقت  منذ  وربما  معينة،  رمزية  فكرة  لإيصال  معينة  بحيرة  في  المياه 
طويل كان ينفذ الطبيب الحركة أو الطقوس ذاتها لكن مع غاية عملية 
أو الإدراك، ومن غير  الوجود  الوصول إلى مستوى جديد من  تتمثل في 
الممكن إيصال ’فكرة فنية‘ إلّا من خلال ’عمل فني‘، وهذا ’العنصر الفني 
ريبي،  أنجيلس   - بالفعل”.  اهتمامي  يثير  ما  هو  اللاواعي‘  والتواصل 

 .1976

الفن كتجربة، وليس كشيءٍ ملموس، ورغم أن بداياتها  تنظر ريبي إلى 
الفنية كانت مع النحت، إلا أنها تخلت عنه في عام 1969 لتتبنى الأفعال 
الفنية التي تبدو كتجارب مع الطبيعة والجسد. في البداية، استخدمت 
حالتها  لاختبار  الضوء،  أو  الماء  أو  الرغوة  مثل  الطبيعة  من  عناصر 
الطبيعية.  العناصر  في  الكامنة  النحتية  الإيحاءات  ورصــد  الفيزيائية 
الزجاج أو خيط  استخدمت ريبي كذلك أشياء صغيرة مثل قطعة من 
تعريضها  مع  البحر،  أو  الغابة  مثل  طبيعية  سياقات  في  النايلون  من 

لعوامل عشوائية وعابرة كالرياح أو المطر أو مرور الزمن.

عناصر  استخدام  ريبي  واصلت  السبعينات،  مطلع  اللاحقة  أعمالها  في 
لاستكشاف  كوسيلة  جسدها  إضافة  مع  ولكن  وتحوّلاتها،  الطبيعة 

الحالة الهندسية للحيز وكيفية تصوّره من منظور رياضيّ.

ويعدّ “ستة احتمالات لشغل مساحة معينة” من أشهر الأفعال الفنية 
التي قدمتها الفنانة. ففي هذا العمل، تفتح ريبي أصابع يدها الواحد تلو 
الآخر على سطح مستو، لتجمع بهذا الفعل مفاهيم التسلسل والإيقاع 
والتصرفات الواعية. وقالت الفنانة في كتُيبّ المعرض الجماعي “تحويل 
خلال  من  “أسعى   :1973 عام  شيكاغو  في  أقيم  الذي  فن”  إلى  الطبيعة 
الفيزيائية.  والظواهر  الطبيعة  استكشاف  إلى  هذه  الأعمال  سلسلة 
معلومات  عن  البحث  بعضها من خلال  الإدراك؛  الأعمال  تخاطب هذه 
بصورة  الفيزيائية  القوانين  صياغة  إعــادة  عبر  الآخر  والبعض  جديدة، 

مصطنعة”.

أنجيلس ريبي
برشلونة 1943
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لتشكيل  أبوظبيا إلى  برشلونة  من 

غيرهارد ريختر. 48 نموذج، 1972 )1998(.

قياس 2.3 × 18 سم. طباعة باستخدام جيلاتين الفضة على ألواح ألمنيوم وميثاكريليت، 48 صورة، قياس 69 × 54 سم لكل منها.
مقتنيات “متحف برشلونة للفن المعاصر”. مؤسسة “متحف برشلونة للفن المعاصر”. تم شراء العمل بفضل “مؤسسة ميراناو”. النسخة 4/4. جميع الحقوق محفوظة © غيرهارد ريختر، 

2018. تصوير: طوني كول.
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الإماراتي الفن  مع  حوار  في  المعاصر  للفن  برشلونة  متحف  من  فنية  165أعمال 

الفنان
يعيش غيرهارد ريختر في كولونيا حالياً، وقد عمل منذ مطلع ستينات 
متنوعة  مجموعة  عبر  الــرســم  فــن  استكشاف  عــلى  الماضي  الــقــرن 
التجريدية(  والتعبيرية  والواقعية،  )اللاشكلية،  الفنية  المدارس  من 
الصامتة،  والطبيعة  الطبيعية،  والمناظر  )البورتريه،  الفنية  والأجناس 
والهندسة، والتجريد الإيحائي(. تلقى ريختر تعليمه في جمهورية ألمانيا 
الديمقراطية حين كانت الواقعية الاجتماعية السوفياتية هي السائدة 
آنذاك، وفي عام 1959، اطلع ريختر للمرة الأولى على الأعمال التجريدية 
معرض  في  مشاركته  أثناء  فونتانا  ولوتشو  بولوك  جاكسون  للفنانين 
“دوكومنتا الثاني” في مدينة كاسل، مما شجعه على الانتقال إلى الغرب 
وإلى مدينة دوسلدورف في عام 1961. في عام 1962، دمج ريختر الرسم 
الشهيرة،  القوتوغرافية”  الصور  “رسم  الشهير  أسلوبه  في  التصوير  مع 
ورسم لوحته الأولى، في العام نفسه، بعنوان “طاولة”، وهي لوحة زيتية 
لصورة من الصحافة. ومع هذا العمل، بدأ أرشفة أعماله ضمن أطلس، 
بأعماله.  المتعلقة  الصور  جميع  الفنان  فيه  يحفظ  كبير  مرجع  وهو 
الصور  الفوتوغرافية على تحويل  الصور  ويعمل ريختر من خلال رسم 
بعرض  نوايا  أية  تقويض  في  ممعناً  فنية،  لوحات  إلى  الاحترافية  غير 

أسلوب شخصي أو فردي.

تلقى ريختر إشادة دولية كبيرة خلال مشاركته في بينالي البندقية أعوام 
“دوكومنتا”  معرض  في  وحضوره  و2007،   ،1997  ،1984  ،1980  ،1972
عمله  وكان  و1997،   ،1992  ،1987  ،1982  ،1977 أعوام  كاسل  مدينة  في 
الفن الحديث”  المعارض الاستعادية، مثل “متحف  العديد من  موضوع 
في نيويورك عام 2002، و”المعرض الوطني الجديد” في برلين عام 2012. 

كما تم اقتناء أعماله ضمن أبرز المجموعات الفنية الدولية الكبرى.

العمل
عملاً  ريختر  أبدع   ،1972 عام  البندقية  بينالي  في  لألمانيا  تمثيله  أثناء 
يتساءل من خلاله عن الشخصيات التي تبني الحضارات وتعزز الحس 
الجماعي بالهوية والانتماء، وبعد البحث في الموسوعات وكتب التاريخ، 
وتم  ــي،  الأوروب الثقافي  التاريخ  من  شخصيات  مجموعة  ريختر  اختار 
تقليص العدد الأولي من 270 صورة لشخصيات مشهورة من فلاسفة، 
إلى  الطبيعي  التاريخ  وعلماء  وعلماء،  وشعراء،  ورواة،  وموسيقيين، 
الشمالية  وأميركا  لأوروبا  تعود  أصول  من  جميعهم  وكان  صورة،   48

ومولودون في القرنين التاسع عشر والعشرين.

التاريخ،  كتب  في  طباعتها  أعيدت  والأســود  بالأبيض  صــوراً  ريختر  أخذ 
عــرض صور  وتــم  نفسها،  والأبــعــاد  ــه  ذات بالشكل  ــورة  ص  48 ــم  ورس
البورتريه على نسق واحد وبالمستوى نفسه وترتيبها وفقاً لاتجاه رأس 
اليسار  إلى  المركز  من  تتجه  بحيث  النظرات  تنسيق  مع  كل شخصية، 

ومن المركز إلى اليمين.

وصــوّر  العمل  بتنقيح   1998 عــام  في  ريختر  قــام  عاماً،   26 مــرور  بعد 
بورتريه”   48“ الـ  نسخة  وتعتبر  رسمها،  التي  البورتريهات  فوتوغرافياً 
صــوراً  المعاصر”  للفن  برشلونة  “متحف  مقتنيات  ضمن  الموجودة 
فوتوغرافية طبق الأصل عن اللوحات التي رسمها ريختر عام 1972، ومن 
وأن  النساء،  من  خلت  أنها  المختارة  الشخصيات  مجموعة  في  اللافت 
الصور مرتبة وفقاً لمعايير شكلية صارمة، ومن الواضح أن غياب المرأة 
استبعاد  مثل  أخــرى،  شبيهة  قــرارات  ريختر  اتخذ  تاريخياً.  صمتاً  يعزز 
ترتيب  وتــم  الفنانين،  إلى  إضافة  والسياسية،  الدينية  الشخصيات 
المبدأ  وفق  فوتوغرافية،  صوراً  أو  رسومات  كانت  سواء  البورتريهات، 
الشكلي الصارم للترتيب المكاني، وكانت وضعية الرأس العنصر الأكثر 

أهمية بالنسبة إلى ريختر.

غيرهارد ريختر
درسدن 1932
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لتشكيل  أبوظبيا إلى  برشلونة  من 

دانييل ستيغمان مانغارنه.  بلا عنوان، 2014.

ألمنيوم وفولاذ مغطى بالغبار، 450 × 320 سم.
مقتنيات “متحف برشلونة للفن المعاصر”. مؤسسة “متحف برشلونة للفن المعاصر”. إعارة خاصة طويلة الأمد. تصوير: روبرتو رويث.
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الإماراتي الفن  مع  حوار  في  المعاصر  للفن  برشلونة  متحف  من  فنية  167أعمال 

الفنان
من  دانييل ستيغمان مانغارنه باستخدام مجموعة واسعة جداً  يعمل 
والرسم،  والحدائق،  والصوت،  والنحت،  الفيديو،  ذلك  في  بما  الوسائط، 
وهو مهتم بعمليات تشكُّل الجينات البيولوجية، ويؤمن بدور الصدفة 
ومن  والعمارة،  والفن  الطبيعة  بين  أعماله  تتنوع  الأشكال.  خلق  في 
المادية،  القائمة على الأجسام  الفراغ، وتجاربه  أبحاثه في مجال  أبرزها 
الشكل  مثل  عناصر  دراســة  من  انطلاقاً  العضوية.  العمليات  ورصــد 
وحيلاً  مادية  لا  مساحات  ستيغمان  يكوّن  والبنية،  والتبدل  واللون 

منظورية تستقصي العلاقة بين الواقع وتمثيله.

ميديلين  في  الحديث”  الفن  “متحف  في  فردية  معارض  ستيغمان  أقام 
و”مركز   ،)2015( جانيرو  دي  ريو  في  الحديث”  الفن  و”متحف   ،)2016(
عرض  وصالة   ،)2014 )فرنسا،  ألكي  بلدية  في  المعاصر”  للفن  رينان 
في  كوينكا  بينالي  في  شــارك  كما   .)2011( برشلونة  في  “هــافــهــاوس” 
بينالي   ،)2013( أليغري  بورتو  ميركوسول في  بينالي   ،)2014( الإكــوادور 

ساو باولو )2012(.

العمل
التي  أعماله  في  تبسيطية  لغةً  مانغارنه  ستيغمان  دانييل  يتبنى 
ويهتم  دقيقة،  شعرية  مقاربة  خــلال  مــن  الــفــراغ  فيها  يستكشف 
تكون  ما  )غالباً  محددة  لأشياء  والفيزيائية  المكانية  بالخصائص 
يومية( يستخدمها لتكوين هياكل خفيفة تحمل سمات معمارية إلى 
بستائر  خاصاً  اهتماماً  يبدي ستيغمان  الأشياء،  تلك  بين  ومن  ما،  حد 
معدنية  ستائر  وهي  “كريسكا”،  اسم  تحت  تباع  الصنع  يدوية  شبه 
المرور  للمرء  الخرز” مع مساحة مقصوصة يمكن  مصنوعة من “حبال 
الزائر المرور خلالها أو  عبرها، تصدر صوت حفيف معدني )سواء اختار 
عبر الجزء المقصوص منها(. يضع ستيغمان الستائر في منطقة العرض 
بحيث تشكل جدراناً لونية تضم فتحات ذات أطر محددة، وبذلك يرسم 
أشكالاً أو صوراً ظلية تدعو الزوار للمرور عبر الستائر من أماكن محددة، 
ويشكلّ ذلك عملاً عالي الخفة يرتبط فيه جسد الزائر مع حركة الستائر 
ولحظة  الانتقال  فكرة  تصبح  الطريقة،  وبهذه  الفراغي.  الحيز  ضمن 

العبور الآنية محور العمل الفني.

دانييل ستيغمان مانغارنه
برشلونة 1977
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لتشكيل  أبوظبيا إلى  برشلونة  من 

خواكين توريس غارسيا. الطباق، 1929.

خشب ملون، 20 × 5 × 6.6 سم.
مقتنيات “متحف برشلونة للفن المعاصر”، مؤسسة “متحف برشلونة للفن المعاصر”. جميع الحقوق محفوظة 

© متحف توريس غارسيا. تصوير: غازول فوتوغرافيا.

خواكين توريس غارسيا. شكل تجريدي، 1929.

خشب ملون، 25.5 × 9.1 × 4.6 سم.
مقتنيات “متحف برشلونة للفن المعاصر”، مؤسسة “متحف برشلونة للفن المعاصر”. جميع الحقوق محفوظة 

© متحف توريس غارسيا. تصوير: غازول فوتوغرافيا.

خواكين توريس غارسيا. هيكل يتألف من عود أبيض فوق دائرة حمراء، 1935.

خشب ملون، 40 × 10 × 5.5 سم.
مقتنيات “متحف برشلونة للفن المعاصر”، مؤسسة “متحف برشلونة للفن المعاصر”. جميع الحقوق محفوظة 

© متحف توريس غارسيا. تصوير: غازول فوتوغرافيا.

خواكين توريس غارسيا. أشكال على خلفية بيضاء، 1924.

خشب ملون، 31 × 14.3 × 6 سم.
مقتنيات “متحف برشلونة للفن المعاصر”، مؤسسة “متحف برشلونة للفن المعاصر”. جميع الحقوق محفوظة 

© متحف توريس غارسيا. تصوير: غازول فوتوغرافيا.

متقاطعتين،  خشب  قطعتي  مع  ملونة  طائرات  غارسيا.  توريس  خواكين 
.1928

خشب ملون، 31 × 14.3 × 6 سم.
مقتنيات “متحف برشلونة للفن المعاصر”، مؤسسة “متحف برشلونة للفن المعاصر”. جميع الحقوق محفوظة 

© متحف توريس غارسيا. تصوير: غازول فوتوغرافيا.
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الفنان
عشرة،  السابعة  سن  في  برشلونة  إلى  غارسيا  توريس  خواكين  انتقل 
ألعاب،  وصانع  ونحاتاً  رساماً  وبوصفه  الفني.  تدريبه  فيها  تلقى  حيث 
البنائية، وبدأ تجواله من عام  والنظرية  الفن  دافع توريس غارسيا عن 
1920، حيث زار نيويورك وإيطاليا وكذلك باريس، التي استقر فيها عام 
1928 وأقام علاقات وطيدة مع مجموعة من المفكرين الرياديين، ومع 
مجموعة  أسس  كما  التجريديين،  الفنانين  من  وغيره  سوفور  ميشيل 
المجموعة  هذه  عن  بنفسه  نأى  النهاية،  وفي  ومربع”.  “دائــرة  ومجلة 
للحركة  الخالص  التجريد  مبادئ  إلى  مستنداً  الخاص  أسلوبه  وطــوّر 
الهندسية  العلاقات  نظام  إلى  تستند  لغة  في  تمثل  والــذي  التجريدية، 

ومجموعة كبيرة من الرموز التعبيرية التي وصفها بـ “الكونية البنائية”.

مفهوم  لتعزيز  ــواي  ــ الأوروغ إلى  غارسيا  توريس  عــاد   ،1934 عــام  في 
البنائية، حيث أصبح مناصراً قوياً لهذا المفهوم الجمالي الجديد، وأسس 
“ورشة عمل توريس غارسيا” التي انبثقت عنها مدرسة للرسم جمعت 
الفنانين  أكثر  أحد  غارسيا  توريس  يعد  والأوروغــواي.  اللاتينية  أميركا 
تأثيراً في أميركا الجنوبية، وقد شارك في معارض مع العديد من الفنانين 
وتيو  موندريان  وبيت  برشلونة،  في  وبيكاسو  غــاودي  أمثال  البارزين، 
ألفّ  كما  نيويورك.  في  دوشامب  ومارسيل  باريس،  في  دوسبورخ  فان 

مجموعة من الكتب المهمة وشارك في العديد من المعارض العالمية.

الأعمال
توريس  أعمال  المعاصر”  للفن  برشلونة  “متحف  مقتنيات  تحتضن 
البنائية،  مفهوم  وإدخــال  المادي  العنصر  بظهور  تتعلق  التي  غارسيا 
إنتاجه  تم  الــذي  بيضاء”  خلفية  على  “أشــكــال  عمل  يعتبر  حين  وفــي 
غارسيا  توريس  التي قدمها  الأخرى  الأعمال  فإن  نافراً،  1924 عملاً  عام 
لاحقاً كانت عبارة عن أعمال فنية ثلاثية الأبعاد. فبينما يتضمن العمل 
الأول أشكالاً هندسية مثل الزوايا والمنحنيات والخطوط المستقيمة 
وجوان  أرب  جان  أعمال  مع  التقارب  على  بذلك  )محافظاً  الشقوق  مع 
البنائية.  الكونية  العشرينات مفهوم  أواخر  أعماله في  ميرو(، تستعرض 
يظُهر عمل “أشكال على خلفية بيضاء” العناصر التي تشكل نموذجاً عن 
العناصر  مع  الريفية  المنسوجات  السنوات:  تلك  في  الخشبية  الهياكل 
نتيجة  تشكلت  التي  الواضحة  العمودية  والخطوط  والشقوق  النافرة، 
العناصر  تكرار الرسم الأساسي نفسه، وذلك عبر تكبيره أو الجمع بين 

الهندسية المختلفة.

في عام 1927، بدأ توريس غارسيا بإدخال الإجراءات التي كانت تستخدم 
السنوات  هــذه  أعمال  وتظُهر  الخشبية،  الألــعــاب  صناعة  في  سابقاً 
الإيقاعات العمودية والأفقية التي توقظ مشاعر الحب تجاه الطائرات 
المتداخلة والأشكال المتقاطعة، وفي عام 1929، قدم توريس غارسيا 
والذي  متقاطعتين”،  خشب  قطعتي  مع  ملونة  “طائرات  الفني  العمل 
الجمالي  العنصر  إهمال  ومع  طياته،  في  العناصر  هذه  جميع  يختزل 
ألوان  استخدام  أن  إلا  وخشناً،  متصدعاً  الخشب  يظهر  واضح،  بشكل 
غارسيا  توريس  يرسم  للوحة.  الإيمائية  الخاصية  يبرز  ونقية  كثيفة 
خشبية،  دائــرة  داخلها  في  وضع  التي  الهندسية  الأشكال  على  شبكة 

العنصر الذي بات مألوفاً في أعماله النحتية.

خواكين توريس غارسيا
مونتيفيديو 1874 - 1949
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خليل عبد الواحد. وادي، 2003.

مقطع فيديو أحادي القناة، 3 دقائق و22 ثانية.
بإذن من الفنان.
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الفنان
بدأ خليل عبد الواحد مسيرته الفنية تحت إشراف الراحل حسن شريف 
لتجربته  وكــان  الثمانينات،  في  شريف  أسسه  الــذي  الحر  المرسم  في 
الفني من  بتطوير أسلوبه  التزامه  المميزة هذه دور كبير في  التعليمية 

جهة وتمرير المعارف التي اكتسبها إلى الجيل التالي من جهة أخرى.

ولهذه الغاية، اضطلع عبد الواحد بأدوار تعليمية في المرسم الحر قبل 
أن يشغل منصبه الحالي كمدير لقسم الفنون البصرية في “هيئة دبي 
مشاريع  في  المشاركة  من  المنصب  هــذا  ومكنّه  والفنون”.  للثقافة 
الشعبية  المبادرات  من  بدءاً  الإماراتي  الفني  المجتمع  لتحفيز  متنوعة 

وصولاً إلى الجهود المؤسسية.

بدايةً على حساب  الفنية  والتنمية  التعليم  الواحد في  عبد  تفاني  وجاء 
طريقه  يشق  الحال  بطبيعة  يــزال  لا  وهو  الخاصة؛  الفنية  ممارسته 
لوحاته  وتمتاز  والفيديو.  الرسم  هما:  رئيسيين  مجالين  عبر  الفني 
أعماله في  تتسم  فيما  داكنة،  للألوان على خلفيات  القوي  باستخدامها 
مجال الفيديو بطابع تجريبي يستخدم من خلاله الاستعارات البصرية 

ليعبر عن أفكار مرتبطة بثقافته وبيئته.

شارك عبد الواحد في العديد من المعارض الجماعية إقليمياً ودولياً منها 
المتحدة/أبوظبي  الولايات  الداخل” في معرض “فوتوفيست”،  “نظرة من 
الدنمارك  “متحف  في  الإمـــارات”  من  فن  و”الشارقة:   ،)2015  -  2014(
الوطني”، الدنمارك )2010(، بالإضافة إلى العديد من المعارض السنوية 
معرض  في  شارك  التشكيلية”.  للفنون  الإمــارات  “جمعية  نظمتها  التي 
“إمارات الرؤى” بتكليف حصري من مهرجان أبوظبي )2016(، والذي أقيم 

في برلين أيضاً في قاعة “مي كوليكترز”، ألمانيا )2017(.

العمل
في  المترامية  الرملية  الكثبان  من  إلهامه  الفني  العمل  هــذا  يستمد 
بعيداً  أقيم  مشروع  إلى  تعود  الأولى  أصوله  ولكن  الإماراتية،  الصحراء 
لهذه  النضرة  الطبيعة  فمن  آيندهوفن،  في  وتحديداً  الإمارات،  دولة  عن 
لمشهد  تأمله  في  صارخاً  تناقضاً  الواحد  عبد  عاش  الهولندية،  المدينة 

الرمال الذهبية في بلده الأم.

مثبتة  كاميرا  على  رســم  فرشاة  الواحد  عبد  ثبتّ  المشهد،  هــذا  وفــي 
بدورها إلى السقف، وتتحرك الكاميرا المعلقّة مع ضربات الفرشاة التي 
الواحد  عبد  ويدعو  حرة،  متعرجة  حركات  الرمال في  عبر  شعيراتها  تمرّ 
المشاهد في هذا العمل إلى النظر للأشياء من زوايا جديدة غير تقليدية، 
الدورانية،  الرسم  حركات  متتبعاً  الفرشاة  منظور  من  العالم  ورؤيــة 
المشاهد  يغرق  العمل،  وبمشاهدة  الفنان.  مخيلة  إلى  يدخل  وهكذا 
ولا  بالدوار،  فتصيبه  الرمال  بين  خلاله  يطوف  يقظة  حلم  في  تقريباً 
الحركات  فقط  نــرى  وإنــمــا  واضـــح،  مشهد  أي  عــن  الفيديو  يتكشّف 
المتعرجة للرسام؛ غير أن ظهور قماش اللوحة في نهاية الفيديو يلمّح 
والإدراك  التأمل  دور  عن  ويكشف  العشوائية،  على  الواقعية  غلبة  إلى 

كعنصر أساسي في فعل الإبداع.

خليل عبد الواحد
دبي 1974
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شما العامري. ظل افتراضي، سلسلة 2016 – 2017.

قلم ماحي أبيض على كيس مهملات بلاستيكي، 89 × 116 سم. 
بإذن من الفنانة.
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الفنانة
تحمل شما العامري درجة الماجستير في الثقافة والصناعات الإبداعية. 
الفنون  قــدّم  الــذي  بوكس”  “نوماد  مشروع  بتأسيس  العامري  شاركت 
المحلية المعاصرة إلى جمهور العامة في دبي ضمن معرض متنقل داخل 

حاوية شحن مُعاد تدويرها. 

نظمه  الذي  المقيم  الفنان  برنامج  في  العامري  شاركت   ،2010 عام  في 
من   2014 عام  وتخرجت  دلفينا”،  “مؤسسة  مع  بالتعاون  دبــي”  “آرت 
يقام  ــذي  ال الناشئين”  للفنانين  حــمــدان  بنت  سلامة  “منحة  برنامج 
حالياً  دراستها  تتابع  وهي  للتصميم”،  آيلاند  رود  “كلية  مع  بالتعاون 
للحصول على شهادة الماجستير في الفن المعاصر من “الكلية الملكية 

للفنون” في لندن. 

عملت العامري قبل ذلك في القطاع الثقافي في دولة الإمارات، إذ كانت 
عام 2008 عضواً في الفريق المؤسس لـ “هيئة دبي للثقافة والفنون”، 
وشغلت كذلك مناصب مهمة في هيئات حكومية عدة بما في ذلك “براند 

دبي”، الذراع الإبداعي للمكتب الإعلامي لحكومة دبي. 

متنوعة،  إعلامية  لوسائط  باستخدامها  المعروفة  العامري،  شاركت 
الإماراتي  الجناح  ذلك  في  بما  والدولية  المحلية  المعارض  من  عدد  في 
“فاست  معرض  وكذلك   ،)2010( الدولي  شانغهاي  إكسبو  معرض  في 
فوروورد” المتنقل للفنانين الإماراتيين في الولايات المتحدة. كما عرضت 
العديد  وغيرها  الفني،  “سكة”  ومعرض  ــي”،  دب “آرت  في  أيضاً  أعمالها 
الذي  الثالث”  الخط  “غاليري  الإمــارات مثل  العرض في دولة  من صالات 

عرضت فيه أعمالها عام 2006. 

العمل
ثلاث  تكشف  إذ  الــتــســاؤلات؛  مــن  العديد  العامري  شما  عمل  يثير   
دراسات أولية عن بحوث الفنانة لإنجاز عمل أدائي أدّت خلاله دور ظلٍّ 
أقرانها  لظل  المادي  التجسيد  خلال  من  “الآخــر”  مفهوم  لاستكشاف 
العامري  عن عملها: “من كهف  لندن. تقول  الغربيين خلال دراستها في 
للجوهر  رمزياً  إيحاءً  الظل  كان  لطالما  الديكارتي،  الفكر  إلى  أفلاطون 
والتمثيل، وبذلك فإن الصورة الأولى لم تكن نتيجة الملاحظة المباشرة 
للجسد البشري أو تمثيلاً لإسقاطاته، وإنما يعتبر هذا التجسيد الرمزي، 
أسطورية  وسيلةً  نظر،  دون  من  النظر  أو  رؤيــة  دون  من  الــرؤيــة  في 
هنا  وتتكشف  التحوّل،  خــلال  من  لفهمه  وطريقةً  العالم،  لمقاربة 
أو  الغياب  ملياً في مفهوم  التمعن  والمعرفة من خلال  الأصل  أساطير 
أفضل  أن  إلى  الغربية  والفلسفة  النفس  علوم  تشير  السوداء.  البقعة 
طريقة لمقاربة مفهوم “النفس” تتمثل في مواجهة “الآخر”، وبذلك يكون 
يزال  لا  فيما  ماهيته  استكشاف  ينبغي  الــذي  للظل  تجسيداً  “الآخــر” 
والتصنعّ  المحاكاة  القدرة على  فإن  التمثيل. وهكذا  إطار  حاضراً ضمن 
وفي  الخطاب.  هذا  إطار  في  تصب  جميعها  والسحر  والتكرار  والتقليد 
وأسلط  التمثيل،  وسياسات  المعرفة  مراتب  أستكشف  العمل،  هذا 
والغموض  والثنويات  الشك  توظيف  عبر  والسياق  التاريخ  على  الضوء 
وأنماط الشفافيات. فهل يتيح لنا اقتفاء الأثر، الاقتراب أكثر من جوهر 

الحقيقة أم أن هذه الحقيقة هي مجرد ظل وهمي؟”. 

شما العامري
دبي 1985

MACBA-from_barcelona_to_abu_dhabi-17_Jan-Arabic.indd   173 1/18/18   6:44 PM



لتشكيل  أبوظبيا إلى  برشلونة  من 

عفراء الظاهري. في الغياب نسينا، من سلسلة “محاولات“: للحفظ، 2016.

إسمنت على قماش، 152 × 114 سم لكل منها.
بإذن من الفنانة.
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الفنانة
تستخدم عفراء الظاهري مجموعة واسعة من الوسائط بما فيها الرسم 
أسلوبها  وينطوي  الضوئي.  والتصوير  والطباعة  والتركيب  والنحت 
الاستكشافات  هذه  عبر  ملامحها  ترتسم  مكثّفة  عمليات  على  الفني 
المادية، وترتكز على تأملات مفاهيمية وشعرية متنوعة. وتتجذر أعمال 
الظاهري في صلب التجارب التي عاشتها خلال نشأتها في أبوظبي ودولة 
الإمارات العربية المتحدة عموماً، وهو مكان سريع التغير يمكن للمرء 
محيطه  في  والتطوير  التكوين  وإعادة  التفكيك  مظاهر  يشهد  أن  فيه 

المباشر وعلى بعد خطوة واحدة من عتبة منزله.

الحضور  دائمة  وهي  الدولي،  المستوى  على  أعمالها  الظاهري  عرضت 
شاركت  حيث  ــارات،  الإمـ دولــة  في  المحلية  المعارض  برامج  في  أيضاً 
كمتدربة  أيضاً  وعملت  و2015(،   2011( إماراتية”  “تعابير  معرض  في 
كما   ،2011 عام  البندقية  وبينالي  نيويورك  في  غوغنهايم”  “متحف  في 
متنوعة من  التعرف على مجموعة  العالمية في  التجربة  ساعدتها هذه 
فني  مشروع  تطوير  إلى  ذلك  وقادها  الإبداعية،  والممارسات  الأوساط 
عام  وفي  ويــك”.  “آرت  اسم  تحت  بديلة  فنية  فضاءات  يشمل  جماعي 
2014، تخرجت الظاهري من برنامج “منحة سلامة بنت حمدان للفنانين 
وتم  للتصميم”،  آيلاند  رود  “كلية  مع  بالتعاون  يقام  الــذي  الناشئين” 
آيلاند  رود  “كلية  في  الرسم  في  الماجستير  لدراسة   2015 عام  قبولها 
آند  “تي  غاليري  في  الأول  الفردي  معرضها  الفنانة  وأقامت  للتصميم”. 

إتش” بمدينة بوسطن الأميركية. 

العمل
تنهمك عفراء الظاهري في سبر أغوار تجربتنا المعاصرة للوقت كوسيلة 
بأساليب  تكوين مجتمعها  تعيد  التي  التغييرات  تستكشف من خلالها 
بتقبل  واعياً  أخرى. ونجد في عملها شعوراً  أحياناً  ومزلزلةٍ  أحياناً  خفيةٍ 
دلالات  أيضاً  وفيه  العابرة،  الذاكرة  من  حالة  تكريس  عبر  الخسارة 
متكررة تشير ببراعة إلى بقايا أسلوب قديم في العيش ربما لا يزال حياً 
فقط في الذاكرة الجماعية للثقافة. تميل الفنانة إلى رصد التجارب التي 
خاضها الناس أو شاركوها عبر روايات شفهية متواصلة، أو تم توثيقها 
من خلال الكتابة، أو التصوير الفوتوغرافي، أو الرسومات، فتراها مقيدة 
رقمية وفورية.  إلى لقطات  بتحولها  ضمن عوالم جديدة غير ملموسة 
تختزل هذه التجارب الذاكرة في لحظات خاطفة مع تصويرها بسرعة 
تعابيرها  من  تجردّها  ومــع  نفسها،  اللحظة  إلى  مطولاً  النظر  دون 
عن  الظاهري  تتساءل  جماعية،  روايــات  ضمن  واستخدامها  الحميمة 
ذهنياً،  المباشر،  التحول على مجتمعها  السريعة في  الوتيرة  تأثير هذه 
من  التأثيرات  أو  الخلاصات  هذه  بلورة  على  وتــدأب  ومادياً،  وعاطفياً، 

خلال عملها. 

والصور  والعناصر  الطبقات  من  العديد  التركيبي  العمل  هذا  يتضمن 
في  البقايا  تندرج  متنوعة؛  وسائط  باستخدام  بناؤها  والمعاد  المكررة 
ألوان غائرة على نحو خفيف، فتبدو معها خطوط  سياقات جديدة مع 

العمل أشبه بلحظات خارجة عن سياقها الزمني. 

الحياة  فيه  تتغير  مكان  إلى  “أنتمي  الخصوص:  بهذا  الظاهري  وتقول 
على  طغت  التي  البناء  بمواد  محاطةً  نشأتُ  فقد  جداً،  سريعة  بوتيرة 
منازل  بين  متكررة  بصورة  الانتقال  عليّ  وكان  وتراثنا،  حياتنا  بساطة 
بها،  الخاص  الاستوديو  وفــي  المدينة”.  توسع  نتيجة  عــدة  ومــدارس 
لتعبر عن  التي تستكشفها  الوسائط  إلى تحدي  دوماً  الظاهري  تسعى 
الوقت والتأقلم، والصلابة والهشاشة. ومع كل تجربة تخوضها،  أفكار 
لمفرداتها  جديد  تجسيد  أو  ظاهرة  كل  وفــي  جديدة؛  مرحلة  هناك 
المرجعية الفريدة، تستخدم التكرار وسيلةً لإطالة الوقت وأداةً لاختبار 
باستخدام  العمل  ابتكار  أعيد  وكلما  عملها.  من  ما  مرحلة  إنجاز  أو 
للفنانة،  وبالنسبة  عليها.  ينطوي  التي  المفاهيم  زادت  جديدة،  وسائط 
الأحاسيس،  إلى  الاعتبار  لإعادة  كوسيلة  العملية  هذه  تستخدم  فهي 

وإبطاء فعل التجربة للمشاركة فيها على نحو حقيقي. 

عفراء الظاهري
أبوظبي 1988
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شيخة المزروع. توازن 1، 2018

سيراميك ومعدن، قياس 150 × 140 × 50 سم.
تكليف حصري من مهرجان أبوظبي 2018، بإذن من الفنانة. هذا العمل من المقتنيات الفنية لمجموعة 

أبوظبي للثقافة والفنون. جميع الحقوق محفوظة © مجموعة أبوظبي للثقافة والفنون، 2018.
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الإماراتي الفن  مع  حوار  في  المعاصر  للفن  برشلونة  متحف  من  فنية  177أعمال 

الفنانة
المتواصلة على  التجريبية  المزروع من خلال ممارستها  تحرص شيخة 
المعاصرة  الفنية  الحركات  من  كثير  عن  المنبثقة  الأفكار  استقصاء 
الهندسي.  التجريد  إلى  وصولاً  اللون  بنظرية  بدءاً  وتطويرها،  وجمعها 
ويبدو  معاً،  آنٍ  في  وصــارمٍ  مرحٍ  بطابع  النحتية  استكشافاتها  وتتّسم 
الشكل  ثنائيات  تداخل  من خلال  جلياً  الأسلوبين  هذين  بين  التجاذب 
الدؤوب  والمفهوم. وخلال سعيها  والمادة  والفراغ،  والحجم، والسطح 
وجمعها  العناصر  تنظيم  على  المزروع  عملت  الفنية،  مفرداتها  لتطوير 
من دراستها المعمّقة لجوانب الحياة العامية بغية إنجاز مفارقات فنية 
صدى  ويتردّد  الفنية.  والحركات  المدارس  أبرز  إلى  مفهومها  في  تستند 
أعمالها عميقاً في تاريخ النحت والتجريد والفن المعاصر، وهي مع ذلك 
تتمتع بصعوبة تصنيفها، فكل عمل  فني، كما  نمط  أي  تتجاوز قوالب 
لها ينطوي على تجاذبات وثنائيات متباينة ودائمة التأرجح بين العالمين 

النظري والمادي. 

قبل  الشارقة  جامعة  من  البكالوريوس  شهادة  على  المزروع  حصلت 
أن تحصل على درجة الماجستير من “كلية تشيلسي للفنون” في لندن. 
“الفنان المقيم” الذي تستضيفه “مؤسسة دلفينا”  وشاركت في برنامج 
التاريخية  “البستكية”  “تشكيل” في منطقة  بالتعاون مع مركز  لندن  في 
في دبي، و”هيئة دبي للثقافة والفنون”. وكانت المزروع عام 2014 واحدة 
للثقافة  العربي  “الصندوق  قبل  كلفّهم من  عالميين  فنانين  من خمسة 
الطفل”  لثقافة  “الجليلة  مركز  في  عامة  فنية  أعمال  إنتاج  والفنون” 
بدبي، وذلك ضمن إطار برنامج “اجعل الفن ممكناً”. تدرسّ المزروعي في 
معرض  ويمثلها  النحت،  مجال  في  محاضرة  بصفتها  الشارقة  جامعة 

“لوري الشبيبي” في دبي. 

العمل
تكشف هذه المنحوتة الصامتة والمهيبة في آن واحد عن توازنٍ أقرب 
حبل  إلى  اللون، مشدودٍ  كروي طيني  تمثيل جسم  عبر  المستحيل  إلى 
لحث  مقصودةً  هنا  والشكل  اللون  بساطة  وتبدو  محددة.  غاية  بلا 
وكأنها  تبدو  التي  الكرات  هذه  سكون  في  ملياً  التأمل  على  المشاهد 
توشك على الانفلات من الحبل الفولاذي. يستمد عمل المزروع إلهامه 
المفاهيمي، ويواصل في  الفن  من  التبسيطي، وفكرياً  الفن  من  شكلياً 
الفنانة إلى  أعمال  الفن. تستند  المادية في  مضمونه استقصاء مفهوم 
للتوتر  المادي  التمثيل  إلى  المشاهد  انتباه  تسترعي  بسيطة  تلميحات 
والشك  الريبة  فكرة  السلسلة  هذه  وتجسد  المادي.  والفضاء  والوزن 
للمواد  الفيزيائية  الخصائص  استكشاف  خلال  من  الاستقرار  وعــدم 

بطريقة منهجية لا تخلو من المرح.

البصرية،  الافتراضات  وتــر  على  الــمــواد  استخدام  في  المناورة  تلعب 
فتستحضر الإحساس باختلال وشيك للتوزان المادي أكثر مما تستدعي 
العناصر  من  الأدنى  الحد  استخدام  أن  كما  نظرية،  خلفية  بأي  التأمل 
الجمالية والهندسة المجردة يتحدى بعض الأفكار المرتبطة بالعرض، إذ 
تحاول الفنانة بأسلوبها هذا تثمين دور التكرار في استكشاف مكنونات 

العمل الفني.

شيخة المزروع
دبي 1988
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محمد أحمد إبراهيم. رموز، 2008.

حبر هندي على ورق، 115 × 115سم.
بإذن من “مؤسسة بارجيل للفنون”.

محمد أحمد إبراهيم. بلا عنوان، 2011.

أكريليك على ورق، 114 ×  114 سم. 
الحقوق  جميع  والفنون.  للثقافة  أبوظبي  مجموعة  مقتنيات  من  جزء  غاليري”.  “كوادرو  من  بإذن 

محفوظة © مجموعة أبوظبي للثقافة والفنون، 2018.
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الإماراتي الفن  مع  حوار  في  المعاصر  للفن  برشلونة  متحف  من  فنية  179أعمال 

الفنان
من  المادي  وتجسيدها  مفهومها  إبراهيم  أحمد  محمد  أعمال  تستمد 
في  خلفيته  على  الرائد  الفني  أسلوبه  ويرتكز  خورفكان؛  رأسه  مسقط 
وقعت  أن  منذ  الفن  في  استخدمه  لطالما  موضوع  وهو  النفس،  علم 
عيناه مصادفةً في طفولته على مقال صحافي يتناول الأبعاد النفسية 
إبراهيم  اتبع  عاماً،   25 بيكاسو. وعلى مدار  التي رسمها  “غرنيكا”  للوحة 
حدسه في ممارساته الفنية بدءاً من لوحاته الزيتية وصولاً إلى النحت 
الأم،  لمدينته  الآسر  الطبيعي  المشهد  مع  علاقته  وتعتبر  الأرض،  وفن 
عن  يعبر  حميم  داخلي  حوار  بمثابة  والمحيط،  الجبال  بين  تتربع  التي 

مفرداته باستخدام مواد جديدة. 

الأرض، وتجسد في  عميقاً في جوهر  لإبراهيم  الإبداعية  الأعمال  تتجذر 
صورة  المثال  سبيل  على  ومنها  المادي؛  بالواقع  مرحة  تلاعبات  أغلبها 
خورفكان  جبال  أحد  في  كبيرة  حفرة  الفنان  فيها  يتخيل  فوتوغرافية 
الضخمة تسمح بمرور أشعة الشمس عبرها إلى الجهة الأخرى. وواجه 
المادية لهذا التصور من خلال عمل آخر هو “حجارة  الفنان الاستحالة 
من  أحجاراً  فيه  كدس  والــذي   ،)2007( النحاس”  أسلاك  مع  مترابطة 
الجبل نفسه بحجم يقارب الحفرة التي تخيلها فيه. وفي عمله “المالح 
خورفكان  بين  الشاسعة  المسافة  إبراهيم  اختصر   ،)2015( والعذب” 
وبحر قزوين من خلال ربط حجارة المياه العذبة والمالحة من المكانين 
ببعضها البعض. كما استبدل في عمله “تبادل الأراضي” بعضاً من تراب 
والمال.  والقيمة  الحدود  بين  جمع  في  دبــي  من  بآخر  عمان  سلطنة 
حاضرة  وهي  واســع،  نطاق  على  إبراهيم  أحمد  محمد  أعمال  وعُرضت 
معرض  في  شــارك  العالمية.  الفنية  المجموعات  من  العديد  في  أيضاً 
“إمارات الرؤى” بتكليف حصري من مهرجان أبوظبي )2016(، الذي أقيم 

في برلين في قاعة “مي كوليكترز”، ألمانيا )2017(.

العمل
اللفنون  الإمـــارات  “جمعية  رئيس  الــلــه،  عبد  ناصر  يقول  عمله،  عــن 
التشكيلية: “يقدم محمد أحمد إبراهيم تجربة جديدة في عمله الأدائي. 
اللحظة  إليه هو وليد  بالنسبة  الأدائي  العمل  إبراهيم فإن  وكما يقول 
وغير مرتب له مسبقاً، وفي غالب الأمر لا يحضره مشاهدون باستثنائي 
في  إبراهيم  يعتمد  التصوير.  بعملية  يقوم  ما  غالباً  الذي  وصديقي  أنا 
أغلب أعماله على تكرار عشوائي ومنتظم، إذ يمكنك تلمّس العشوائية 
من خلال عدم وجود نسق معين للتكرار، بل بتكرار الأشكال أو الحركات. 
يسبح إبراهيم في عالم التفكير الباطني أو اللاواعي، فالوصول إلى هذه 
المساحة من العقل يخلق مستوى مختلفاً من الإدراك للفن وللحياة 
المعتادة مجموعة من  إبراهيم بعشوائيته  ككل. وفي عمله هذا، يكرر 
ويصنع  عليه.  يمشي  الذي  المسار  يكرر  نفسه  الوقت  وفي  الحركات، 
الناس،  بين  قصته  وتناقل  العمل  نقل  في  أخــرى  عشوائية  الفنان 
شخص  من  تناقلها  ويخلق  ما،  لشخص  وقصته  العمل  فكرة  فيسرد 
لآخر اختلافاً عن النسخة الأصلية للقصة، ومع مرور الوقت يتزايد هذا 
الاختلاف، وبالتالي يصبح العمل هو القصة المتداولة وليس الناتج من 

الصور وما توثقه من أداء للحركات”.

 

محمد أحمد إبراهيم
خورفكان 1962
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مطر بن لاحج. طرب الثقافة، 2013.

فولاذ صلب ، 300 × 200 × 200 سم.
تكليف حصري من مهرجان أبوظبي 2013، بإذن من الفنان. هذا العمل من المقتنيات الفنية لمجموعة أبوظبي للثقافة والفنون. جميع الحقوق محفوظة © 

مجموعة أبوظبي للثقافة والفنون، 2018.
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الإماراتي الفن  مع  حوار  في  المعاصر  للفن  برشلونة  متحف  من  فنية  181أعمال 

الفنان
ينتمي مطر بن لاحج إلى الجيل الثاني من الفنانين الإماراتيين. وهو نحات 
تركز  بنفسه.  الفن  تعلمّ  عصامي  تشكيلي  وفنان  فوتوغرافي  ومصور 
أعمال بن لاحج بصورةٍ رئيسة على تجسيد الحركة، ويبدو ذلك واضحاً 
التي  الحجم  كبيرة  والأكريليك  الزيت  لوحات  بدءا من  اعٔماله  في جميع 
منحوتاته  الٕى   وصــولاً  فريدة،  بطريقة  الرسم  فرشاة  فيها  يستخدم 
المتعلقة  تلك  خاصة  تفاصيلها،  بــأدق  الحركة  تصور  التي  المدهشة 
بنجاح  مازجاً  التقليدية  الأنماط  بنجاح  لاحج  بن  واستكشف  بالخيول. 

الألوان الدافئة والعميقة والنابضة بالحياة مع الخط العربي. 

نحو  على  ويهتم  المجتمع.  في  كفنان  دوره  اهٔمية  لاحــج  بن  يــدرك 
متزايد بمعالجة القضايا الاجتماعية. فإلى جانب إٕدارة مرسمه الخاص 
”مرسم مطر“، يرعى بن لاحج المواهب الشابة من خلال إقامة مخيم 
صيفي سنوي للأطفال، كما ينظم العديد من ورش العمل في مختلف 
انٔحاء دولة الإمارات العربية المتحدة، ويتولى تنسيق المعارض الفنية 

بصورة مستقلة.

والٔمانيا  الإمـــارات  دولــة  في  المعارض  من  العديد  في  لاحــج  بن  شــارك 
ضمن  اعٔماله  وتحضر  المتحدة.  والولايات  وتركيا  والكويت  والمغرب 
في  منها  العديد  بيع  عن  فضلاً  المنطقة،  في  خاصة  فنية  مجموعات 
التراث  ”جمعية  في  الثقافية  للجنة  مديراً  وبصفته  “بونهامز”.  مــزادات 
العمل  ورش  مــن  العديد  عــلى  الإشـــراف  لاحــج  بــن  يتولى  الــعــمــرانــي“، 

والمعارض الفنية في دولة الإمارات بصفة قّيم وفنان في انٓ واحد.

العمل
“طرب الثقافة” هو عمل فني بتكليف من مهرجان أبوظبي 2013، يجمع 
التناقضات ويناغمها بتشكيل واحد أنيق. هو لؤلؤة تتدلى ضمن طيات 
نحو  أمتار  ثلاثة  المتصاعد  الفولاذ  من  طويل  محور  يتوجها  مغلفة، 
السماء. هذا الطرب الثقافي الذي يشبه العود، يعبر عن النشوة ويشير 
بتكوين عاطفي  عن شكل حر  الوقت، معبراً  بنفس  الموسيقي  للتعبير 
متعددة  انعكاسات  يخلق  منه  جــزء  كل  للحركة.  امــتــدادٍ  في  مندفع 

الأبعاد في  تناغم وتشكيل وتعبير. 

امتزاج  يعبر عن  “إنه  بن لاحج:  الفنان مطر  يقول  الفني هذا،  عن عمله 
لقد  معاً.  الاثنين  بين  مزيج  هي  جديدة  لظاهرة  أدى  ما  بالتقنية  الفن 
بطرب  يعرف  بما  العنصرين،  هذين  بين  التفاعل  عن  التعبير  حاولت 
والمسرح  والموسيقى  للأدب  المترابطة  الجميلة  الروح  هذه  الثقافة؛ 
الناس  يتشاركها  الثقافة،  مــن  المختلفة  ــمــاط  الأن هــذه  والــشــعــر. 
روحانية  حالة  إلى  وتنقلهم  ثقافاتهم،  اختلاف  على  بها  ويستمتعون 
الشكل  ويخلق  وتعقيداتها.  الحياة  ضغوط  عــن  بعيداً  مشتركة، 
يراه  حين  اعتيادية،  غير  انعكاسات  للعمل  المتناسق   غير  الانسيابي 
من  سلسلة  الثقافة”  “طــرب  يخلق  متداخلة.  ــر  دوائ في  الفن  متذوق 

العوالم )أو الأكوان( وانعكاساتها الفريدة والخاصة بكل شخص”.

مطر بن لاحج
دبي 1968
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ناصر نصرالله. آلات عديمة الفائدة، 2012.

صناديق خشبية ووسائط متعددة، 30 × 30 × 30 سم لكل منها.
بإذن من الفنان. جزء من مقتنيات مجموعة أبوظبي للثقافة والفنون. جميع الحقوق محفوظة © مجموعة أبوظبي للثقافة والفنون، 2018.

182

MACBA-from_barcelona_to_abu_dhabi-17_Jan-Arabic.indd   182 1/18/18   6:45 PM



الإماراتي الفن  مع  حوار  في  المعاصر  للفن  برشلونة  متحف  من  فنية  183أعمال 

الفنان
وتركيبها  المواد  تجريب  على  ترتكز  الفن  أن صناعة  نصرالله  ناصر  يرى 
أعماله  ويعتبر  نظريات،  حتى  أو  أفكاراً  أو  مادية  أجساماً  كانت  سواءً 
الذين  كالأشخاص  فيها  يعيش  التي  للبيئة  شخصيةً  استجابةً  الفنية 
مباشرة  نتيجةً  نصرالله  أعمال  تعد  يزورها.  التي  والأماكن  يقابلهم 
المشاهد،  إلى  الداخلية  مكنوناته  إيصال  ورغبته في  لأفكاره ومشاعره 
وهو في أغلب الأحيان مدفوع برغبة كبيرة في اختبار مفاهيم وأساليب 
جسم  أي  الفنان  يجمع  الفنية.  أعماله  إثــراء  في  منها  يستفيد  جديدة 
والــمــواد  الــدمــى،  مثل  أعماله  تنفيذ  في  استخدامه  يستطيع  ــادي  م
الأجهزة  وقطع  والخشب،  ــورق،  والـ والأزرار،  الصغيرة،  الاستهلاكية 

المستعملة.

يحمل نصرالله شهادة البكالوريوس في هندسة الاتصالات من جامعة 
خليفة في الشارقة، والتحق خلال دراسته بالعديد من الدورات الفنية في 
دولة  داخل  معارض  في  وشارك  التشكيلية”.  للفنون  الإمارات  “جمعية 
الإمارات وخارجها بما فيها “المعرض السنوي لجمعية الإمارات للفنون 
و”آرت   ،11 الشارقة  وبينالي   ،2006 عام  القاهرة  وبينالي  التشكيلية”، 
دبي” في عام 2013. يشغل نصرالله حالياً منصب نائب “رئيس جمعية 
الإمارات للفنون التشكيلية”، وهو أيضاً سفير المجلس الإماراتي لكتب 
كما  و2011،   2009 عامي  في  شخصيين  معرضين  أقام  وقد  اليافعين. 
للفنون  الإمــارات  “جمعية  لـ  الثلاثين  المعرض  في  الأولى  بالجائزة  فاز 

التشكيلية” عام 2012.

العمل
الآلات  من  واسعة  مجموعة  من  المنحوتتين  هاتين  نصرالله  استلهم 
الطابع  عليهما  ويغلب  التاريخ،  عبر  الإنــســان  وصنعها  تخيّلها  التي 
ولونها.  وبنيتها  فيهما  المدمجة  الأشياء  لارتكازهما على شكل  المادي 
جمع الفنان هذه الأشياء من أماكن مختلفة، وكان لكلّ واحد منها في 
السابق وظيفة محددة بما في ذلك المكونات الكهربائية مثل المفاتيح 
والأزرار والأسلاك والمصابيح، بالإضافة إلى أشياء يمكن إيجادها عادةً 
في عدة الخياطة أو جارور القرطاسية. وبتجريدها من سياقها الأصلي، 
لها  وكأن  الأولى  للوهلة  تبدو  آلة  لصنع  الأشياء  هذه  الفنان  استخدم 
الجمالية في تصميمها، ولكنها  للناحية  وظيفة محددة دون أي مراعاة 

في واقع الأمر عديمة الفائدة. 

ومن بين الآلات المتنوعة التي نجد أنفسنا محاطين بها، يميل نصرالله 
إلى صنع آلات تعمل بكفاءة ولكن دون أي فائدة حقيقية، وبالرغم من 
ظاهرياً  المتطورة  مزاياها  أن  غير  تصميمها،  مثاليةً في  آلات  تبدو  أنها 
تلعبه في حياتنا،  الذي  الأساسي  للدور  ليست سوى محاكاة متصنعّة 
عنها  الاستغناء  ويمكننا  الفائدة  عديمة  تبدو  فيها،  التمعّن  وبمزيد من 

بسهولة.

محددة،  وظيفة  لها  وكأن  المنحوتات  جميع  تبدو  السلسلة،  هذه  في 
القصة  تخيّل  على  الجمهور  تحث  وهي  النفع،  عديمة  ذلك  مع  ولكنها 
هو  ما  هنا؟  هي  لماذا  الخشبية:  المكعبات  على  المثبتة  الأشياء  وراء 

الرابط بينها؟ وكيف عساها تعمل لو كانت الآلات مفيدةً بالفعل؟ 

ناصر نصرالله
الشارقة 1984
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لتشكيل  أبوظبيا إلى  برشلونة  من  184

حسن شريف. جوز الهند وحبل من القطن، 1986.

جوز الهند وحبل من القطن، أبعاد مختلفة.
بإذن من متحف “جوجنهايم أبوظبي”.

حسن شريف. جوز الهند، 1995.

جوز الهند، أبعاد مختلفة.
بإذن من متحف “جوجنهايم أبوظبي”.
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الإماراتي الفن  مع  حوار  في  المعاصر  للفن  برشلونة  متحف  من  فنية  185أعمال 

حسن شريف. جوز الهند وحبل من القطن، 1986.

جوز الهند وحبل من القطن، أبعاد مختلفة.
بإذن من متحف “جوجنهايم أبوظبي”.

حسن شريف. جوز الهند، 1995.

جوز الهند، أبعاد مختلفة.
بإذن من متحف “جوجنهايم أبوظبي”.

الفنان
المفاهيمي  الفن  في  هــامّــة  مساهمات  شريف  حسن  الفنان  قــدم 
العروض  40 سنة من  الأوسط خلال  الشرق  التجريبية في  والممارسة 
الفنية،  والتركيبات والرسم والتجميع. وفي مراحل مبكرة من مسيرته 
الفني  الخطاب  الذي كان قد أصبح  العربي،  الخط  رفض شريف تجريد 
المفردات  انتهج  ذلك،  من  وبدلاً  السبعينات،  المنطقة خلال  السائد في 
التي  والإمكانات  الفنية  “فلوكسوس”  بحركة  متأثراً  المعاصرة،  الفنية 

تنطوي عليها العمليات البنيوية في الحركة البنائية البريطانية. 

1984، وعاد  “بايام شو للفنون” في لندن عام  تخرج شريف من مدرسة 
والمعارض  الأنشطة  تنظيم  في  شرع  وجيزة.  فترة  بعد  الإمــارات  إلى 
التاريخية  النصوص  ترجمة  وكذلك  الشارقة  في  المعاصر  للفن  الأولى 
العربية، وذلك لتحفيز الجمهور المحلي على  اللغة  الفنية إلى  والبيانات 

المشاركة في الحوار الفني المعاصر. 

متعددة  أجيالاً  ودعم  شريف  شجع  الخاصة،  ممارسته  إلى  وبالإضافة 
الإمــارات  “جمعية  لـ  المؤسس  العضو  وهو  الإمــارات،  في  الفنانين  من 
“مسرح  في  الفن  وورشــة   ،)1980 عام  )تأسست  التشكيلية”  للفنون 
فنانين  أربعة  من  واحــداً  كان   ،2007 عام  وفي  بدبي.  والفنون”  الشباب 
أسْسوا “البيت الطائر” في دبي، وهي مؤسسة تعمل على دعم الفنانين 

الإماراتيين المعاصرين.

العمل
العشرين،  القرن  من  الثمانينات  أوائــل  وحتى  السبعينات  أواخــر  منذ 
المفاهيم  لاستكشاف  الأداء  على  القائمة  الإيماءات  شريف  استخدم 
وارتبطت  والمكان،  والحركة  والجسد  باللغة  ترتبط  التي  التجريدية 
باستمرار  الشائعة  للأعمال  وإعادة تفسيره  بالمواقع  الخاصة  تدخلاته 
في  ظهرت  التي  الدولية  الفنية  والحركات  العربي  الخليج  بمنطقة 
البنائية  حــركــة  مثل  مــنــه،  والسبعينات  العشرين  الــقــرن  ستينات 
البريطانية وحركة الفلكسوس التي تدعو إلى إنتاج أعمال فنية يشارك 
فيها المجتمع، ارتكزت أعمال شريف على 4 مقومات مترابطة: “تجارب 
 –  2005  ،1985  –  1979( الأنظمة”  و”أشباه   ،)1985  –  1979( وأشياء” 
 .)2016  –  1982( و”أشياء”   ،)1984  –  1981( أدائية”  و”عــروض   ،)2016
 63 تضم  مجموعة  مــن  جـــزءاً  الفنيتان  القطعتان  هــاتــان  وتشكل 
بمتحف  الخاصة  الفنية  المجموعة  أجل  من  شريف  أبدعها  فنياً  عملاً 

“جوجنهايم أبوظبي”.

الهند،  جوز  مثل  وصناعية  جاهزة  مواد  من  “الأشياء”  سلسلة  تتكوّن 
والورق  البلاستيكية  والحقائب  المعجن،  وورق  والأســلاك،  والأقمشة، 
ثلاثية  أشكال  إلى  ويحولها  الأشياء  ينسج شريف هذه  المقوّى، حيث 
الأبعاد، كما أزال شريف عن عمد جميع الرموز المتعلقة بهذه الأشكال 
وظيفتها  إلغاء  من  لابد  فنية،  قطعة  إلى  الأشياء  هذه  “لتحويل  قائلًا: 

الأساسية”.

لمعرض  أبوظبي”  “جوجنهايم  متحف  تعريف  بطاقة  من  مقتطفات 
منارة  في  أقيم  ــذي  ال تــواجــد”   • تشكيل   • تفاعل  إبداعية:  “مــســارات 

السعديات بأبوظبي خلال الفترة من 7 مارس لغاية 29 يوليو 2017.

حسن شريف
دبي 1951 - 2016
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