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n esta nueva edicién dedicada a la fotografia expandida, Efimera

propone un recorrido por la imagen entendida no como un soporte

estable, sino como un territorio en transformacion. Hoy, la fotografia

excede sus limites tradicionales; ya no es solo indice, registro o

documento, sino también especulacién, objeto, gesto poético y archivo en movimiento.

Como recuerda Joan Fontcuberta, vivimos en un mundo en el que las imagenes no solo

representan la realidad, sino que la producen, moldeando nuestras percepciones, deseos y
ficciones colectivas.

Dentro de este contexto, Efimera articula su programacién en torno a dos exposiciones complementarias

que permiten observar cémo el medio se despliega en direcciones multiples, tecnolégicas, matéricas,

introspectivas y simbdlicas, a través de artistas de distintas generaciones. XYZ acompafna este recorrido
difundiendo y contextualizando lo que sucede en el espacio, ampliando su dimensién discursiva.

Por un lado, la exposicién individual De raiz virtual, de Manuel Granados, ocupa los espacios Y y Z y constituye el eje
central de la temporada. En este proyecto, Granados combina pensamiento ecologico, espiritualidad y experimentacion
tecnolégica para construir pequenos arboles efimeros con restos orgénicos e industriales. Estas estructuras, fotografiadas,
impresas e intervenidas pictéricamente, funcionan como metaforas del ser y de la conciencia. La videoinstalacién Cuerpo
virtual en caja de Amazon Prime amplia alin mas esta reflexion, desplazando la imagen hacia un territorio luminico donde lo
material se disuelve en lo mental y lo simbdlico.
XYZ recoge esta exposicion a través de un texto de Susana Pardo, asi como mediante una entrevista a Manuel Granados,
ampliando la comprension de su proceso y su imaginario.

En didlogo con esta propuesta, Efimera presenta la exposicion colectiva Ficciones de lo real, con Ana Robles, José Coy vy
Marc Mateos Monteagudo, tres artistas emergentes que representan distintas vertientes de la fotografia contemporanea. Ana
Robles utiliza la inteligencia artificial para crear Perro en vida, un escenario distopico en el que la imagen se produce sin
fotégrafo ni cdmara, cuestionando los limites entre lo fotografico y lo ficticio. José Coy presenta Nocturna, serie nacida
de paseos nocturnos en la que presencias evanescentes y fragmentos de luz funcionan como alegorias del transito
emocional. En Cuando la imagen cae al mundo, Marc Mateos Monteagudo expande la fotograffa hacia la materia
trasladando imagenes de su archivo a soportes como metal o tela, proponiendo la imagen como cuerpo vulnerable
y fragmentario.

Para este proyecto, XYZ incorpora tres textos del autor murciano Alfonso Garcia-Villalba, inspirados en las
obras de los artistas de la colectiva, que funcionan como un contrapunto literario y sensorial a las piezas

expuestas.

Juntos, estos cuatro proyectos componen un paisaje plural de lo fotogréfico contemporéneo: un

territorio donde conviven lo digital y lo manual, lo intimo y lo especulativo, lo tecnolégico y lo

organico. Un espacio donde la imagen ya no se limita a ser vista, sino que se convierte en
un cuerpo que se toca, una ficcidn que se imagina, una intuicién que se escucha.

Imagenes de Manuel Granados, Como complemento a esta edicion, Efimera incorpora una banda sonora creada
Ana Robles, José Coy y Marc Mateos por Javi Botella, accesible mediante cédigo QR en estas paginas, que acompana
Monteagudo ) la temporada y expande la experiencia de las exposiciones hacia un territorio
Textos: Susana Pardo y Alfonso Garcia Villalba SONoro.
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Con Ana Robles, Marc Mateos

Monteagudo y José Coy.

Ficciones de lo real es una exposicién
colectiva que relne a Ana Robles,
José Coy y Marc Mateos Monteagudo
en torno a una pregunta compartida:
(qué entendemos hoy por realidad
cuando la imagen ya no se limita a
registrar el mundo, sino que lo imagina,
lo reescribe y lo materializa de nuevas
formas? Desde posiciones y lenguajes
distintos, los tres artistas trabajan la
fotografia no como un medio estable,
sino como un territorio en expansion
donde lo documental, lo ficticio, lo
intimo y lo material se entrelazan.

La exposicion propone un recorrido
por practicas que desbordan el marco
tradicional de la fotografia, activando el
recuerdo, la imaginacién y la materia
como espacios de construccién de
sentido. Lejos de ofrecer certezas,
Ficciones de lo real plantea la imagen
como un lugar de transito, donde
lo visible se vuelve ambiguo y la
experiencia se construye desde la
duda, la sugerencia y la fragmentacion.

En Perro en vida, Ana Robles utiliza
la inteligencia artificial para imaginar
un mundo sin humanos, poblado
Unicamente por perros que recorren
los vestigios de nuestra civilizacién.
Las imdagenes, generadas a partir
de prompts y construidas en blanco
y negro, remiten a la estética de las
camaras de fototrampeo, reforzando
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la idea de una fotografia producida sin
fotégrafo nicamara. Las imperfecciones
propias de la IA —formas inestables,

cuerpos improbables, errores de
representacion— no se corrigen,
sino que se integran como parte del
lenguaje visual. Desde ese territorio
ambiguo entre lo real y lo ficticio,
el proyecto cuestiona la nocién de
autoria, la construccion de la memoria
visual y nuestra manera de imaginar
futuros posibles. Robles no busca
simular una realidad verosimil, sino
activar una ficcion especulativa en la
que lo artificial revela tanto sus limites
como su capacidad para generar
nuevos relatos.

En Cuando la imagen cae al mundo,
Marc Mateos Monteagudo parte
de la fotografia como origen, pero no
como destino final. Las imdgenes de
su archivo son trasladadas a soportes
como metal, tela u otros materiales,
permitiendo que la fotografia adquiera
cuerpo, peso y una vulnerabilidad
fisica evidente. La instalacién reline
un conjunto de piezas auténomas
que dialogan entre si, proponiendo la
memoria como un espacio fragmentario
e inestable. Aqui, la imagen deja de
ser solo superficie para convertirse en
objeto, expuesto al desgaste, al vacio y
a la interrupcién. Mas que representar
un recuerdo, cada obra se plantea
como una experiencia sensorial que
desplaza la fotografia hacia la materia
y abre nuevas formas de relacién con
la imagen.

Nocturna, de José Coy, nace de un
periodo de repliegue personal. Tras
el nacimiento de sus hijos, el artista
comienza a recorrer la ciudad al
anochecer, registrando fragmentos
de luz, sombras y presencias minimas
con herramientas sencillas: un teléfono
movil y una linterna. De estos paseos
surgen imagenes que no describen
un lugar concreto, sino que capturan
estados de &nimo y momentos de
suspension. Las fotografias funcionan
como alegorias del transito emocional,
la quietud y la ausencia. Influido por el
cine de Tarkovsky y David Lynch, asi
como por la pintura de Edward Hopper
o la fotografia de Alex Webb, Coy
construye una mirada introspectiva en
la que lo visible se carga de resonancias
simbdlicas. En Nocturna, la noche se
convierte en un espacio de escucha y
la imagen en una forma de meditacién
visual.

La exposicidon se completa con tres
textos del escritor murciano Alfonso
Garcia-Villalba, autor de La nueva
subjetividad y Signos herméticos de
una nueva melancolia, y coordinador
del taller Escrituras hibridas. Ficcion e
identidad en Fuentetaja Literaria. Sus
escritos, concebidos en didlogo con las
obras de los artistas, funcionan como
un contrapunto literario y sensorial
que amplia las capas de lectura de
Ficciones de lo real, reforzando su
dimensidn reflexiva y poética.
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No serd el polvo ni la ceniza. No serdn la
mujer o el hombre. Tampoco los grandes
discursos o la arquitectura supremacista,
el simulacro o el crepusculo del deber.
No seran el arte o la guerra y la locura.
No serd el amor ni el racionalismo o la
l6gica cuantica. No seran los versos que
un dia hablaron del tempus fugit o el
fulgor de un verano, un beso, una caricia,
sus promesas. Nada de eso: ningun tipo
de divinidad, nada que ver con nuestras
sombras. No serd el hermetismo o el
consuelo de una religién, cualquier cosa
semejante (ningun narcético, ninguna
filosoffa). No serdn tus ojos, no seran
los mios (tu mirada, la nuestra). No sera
nada que tenga ver con el aliento del
hombre: nada que ver con la huella de
la mujer o su espiritu. No seran los hijos
de un dios amnésico y déspota aquellos
que queden. No seremos ni ti ni yo.
No serdn la felicidad o el desconsuelo
y la amargura. La mudanza de las
emociones, la dulzura o la violencia, la
ira o el afecto. No serén los suefios, las
penas o el deseo. No serés tu. No serd
el polvo: no serd el fuego. Si acaso la
frialdad o la noche. Si acaso. Tal vez
un aullido, tal vez serd eso. Un animal
ululante que busca su sitio después del
colapso y la destruccién: cuando el fin
de la especie llegue, cuando no quede
piedra sobre piedra. No serd nuestra
mirada: no serd la tuya. Acaso serd
esa ausencia humana e inimaginable
que tanto nos atemoriza: una atroz
fantasmagoria bajo el aullido de los
perros en la noche. No seré el polvo ni la
ceniza: seré el terror.



Todo lo que se rompe y descompone. Aquello que
se erosiona en tu memoria. Todo o que se agota y
desgarra. Todas las huellas o las sombras. Todos los
pasados revelados en el porvenir. Todo lo que deja
de ser. Todo lo que muere. Un tiempo desarticulado
0 aquello que pervive en el silencio de las piedras,
en la materia que vibra y se hiere o reverbera.
La materia rota, desgastada. El recuerdo que es
sinénimo de futuro, un acto propio del delirio. Las
huellas que borramos. Tal vez la ausencia como
forma de presencia (y tu mirada, la nuestra). Todo lo
visible es una herida: una ausencia, una grieta. Pulida
condicion de piedra no diafana. Una sabiduria sin
conciencia o tus manos al acariciar la roca, al palpar
la penumbra. Toda herida deviene sombra, juego en
claroscuro. Cada enigma, cada acertijo dentro del
porvenir. Acaso una mirada de cristal o piedra que
se quiebra. Todo lo que se rompe y fragmenta. Un
cuerpo inane, un cuerpo que se vacia y solamente
es ausencia. Todo lo que era para siempre (y nuestra
mirada, la tuya). Una conciencia mineral, alejada de
la razédn y que palpita, lo hace en silencio. Todo lo
invisible o mi herida que es la tuya. Toda herida que
deviene cicatriz. Cada cicatriz que nos susurra una
historia, algo que dejo de estar y se perdié. Todo lo
que era para siempre hasta que dejo6 de existir.



Escenas de bosque, drboles. Ritmos ajustados a un modelo,
una cadencia que tiene que ver con la noche o con hojas
que se eclipsan, acaso con la voz de la sangre o cierta

oscuridad: oscuridad de oscuridades, todo es oscuridad.
Cuando la vanidad queda fuera: lejos del bosque, lejos
de tus ojos (mas alld de tu mirada, la nuestra). Cuando
eres fantasma. Cuando te pierdes en el bosque y ensefas
lo que escondes. Nada tendrd que ver con la vanidad
si es de noche (bajo la luna, cerca de tus ojos). Cuando
un éarbol, cuando la imagen de un érbol. Cuando todo
acontece dentro de esa imagen. Cuando habitamos ese
lugar, cuando todo es visidn huidiza dentro de la arboleda
gue es sombra y nada de vanidad: tan solo tiniebla en la
mirada (en la nuestra, en la tuya). En medio, dentro: arriba
y abajo. Ritmos ajustados a un modelo, una cadencia
oscura. Bajo la bruma nocturna ninguna sombra es nitida,
bajo la confusidn nocturna mis ojos son un delirio nebloso
(y la oscuridad no es engafo sino revelacion). Cuando
somos fantasmas que deambulan bajo los arboles: dentro
de su saliva (en la tuya, en la nuestra, mas alld de todas).
Cuando la noche es un murmullo donde ensefias lo que
escondes. ;Quiénes somos sino cuerpos espectrales que
vagabundean por el bosque umbrio? Ibant oscuri sola
sub nocte per umbram. Fantasma es aquel que huye o se
desvanece en el bosque. Ritmos ajustados a un modelo, a
una cadencia que sucede cuando el fantasma habita entre
los arboles, cuando reconoce su silueta: la de los arboles,

la suya propig, la voz de un espectro.
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Broken Finger
La materia c

En esta e
Focus, X




¢Qué emocion te gustaria que
sintiera alguien al ponerse una
prenda de Broken Finger por pri-
mera vez?

Al tener una fienda taller en esta
ciudad, y dicho de una forma in-
geniosa, me considero una forgji-
da con mi marca. En ese senfido,
las personas que reciben mi ropa
las considero en cierfta manera
complices de mirebelion. Cuando
finalizo una coleccidn, suelo asu-
mir que esa ropa estd adn incom-
pleta. La creacion surge cuando
la ropa enfra en contacto con
quien la usa y se produce algun
fipo de reaccién quimica, dicho
de otra manerq, esas prendas se
completan con quien la usa como
complice.

¢Qué virtud artesanal valoras
mas en ti misma como disena-
dora?

La disciplina como paciencia
obsesiva, no delego ningun pro-
ceso, ni patronaje, ni confeccion
de prendas...me cuesta mucho
delegar, eso me ha llevado a es-
tar siempre en constante forma-
ciéon. De hacer y deshacer hasta
que la pieza encuentre su forma
verdadera, aunque eso signifique
empezar de cero. Aceptar que
una sola prenda puede llevarme
semanas porque cada puntada,
cada pieza, cada tratamiento de
superficie requiere tiempo.

¢Qué rasgo de los yokai sientes
mas cercano a tu propia forma
de crear?

Me siento especialmente identifi-
cada con la capacidad de frans-
formacion y metamorfosis de los
yokai. En mis procesos, las piezas
nuncd estdn completamente defi-
nidas: van mutando sobre la mesa
de trabagjo, respondiendo a lo que
el textil me pide, a cémo reaccio-

na. Un bordado que planifico de
una forma termina siendo comple-
tamente distinto cuando la aguja
empieza a moverse. Los yokai na-
cen de la observacion atenta de
lo cofidiano, un objeto olvidado
gue cobra vida, una sombra que
se fransforma. Mi trabajo también
parte de ese mirar lenfo; un res-
to de pieza textil de una fabrica,
una imperfeccidon en el tejido, un
gesto manual que se repite has-
ta convertirse en textura. Queria
mantenerme fiel al espiritu melan-
cdlico de los neutros oscuros, por
lo que elegi texturas que transmi-
fieran una atmadsfera similar.

¢Cual es tu mayor obsesion esté-
tica ahora mismo?

Quizds que la ropa brinde liber-
tad de movimiento, sin artificios y
sin restricciones. la busqueda de
prendas que resulten cdlidas, aco-
gedoras y protectoras.

¢Qué “imperfeccion” consideras
mas hermosa?

La belleza estd en lo irreprodu-
cible. En aquello que, si volviese
a intentar repetir, nunca saldria
exactamente igual. Eso es lo que
hace que cada prenda sea uni-
ca de verdad, no como eslogan
comercial, sino como redlidad
fisica. También me fascina la irre-
gularidad en los botones de cera-
mica pintados a mano. Nunca son
exactamente iguales entre si, aun-
que lointente. Cada uno fiene una
densidad de color diferente, una
forma sutiimente distinta. Cuando
los coloco en una prenda, esa fa-
milia de "casi iguales" cuenta una
historia mucho mdés honesta que
la perfeccién industrial.

Si tuvieras que definir tu trabajo
en una sola palabra, ;cual seria
Y por qué?

Propdsito. Es el fimén que guia la
frayectoria vital de una persona.
El frabgjo sélo adquiere sentido y
direccion si fiene un propdsito, es-
pecialmente cuando se trata de
iniciativas creativas. Cuando las
cosas se ponen dificiles, lo Unico
que queda para impulsarte ha-
cia adelante es una causa justa vy
crear desde una perspectiva uni-
Ca que enriguezca la vida de tu
clientela a través de las prendas
gue compran y usan. Todo lo de-
mas es una mercancia mediocre
sin Mmas.

¢Qué te da paz en medio de un
proceso tan minucioso y exigen-
te como esta coleccion?

Disfruto mucho viendo cémo el
concepto de una coleccion se
hace realidad. En su forma mads
pura, las creaciones, objetos y ar-
tefactos Unicos, brindan al espec-
tfador esperanza y optimismo, o
a veces incluso escapismo  para
afrontar fiempos complicados.
Si bien puede ser casi ingenuo
pensar gque la moda se cred Uni-
camente por el amor sincero al
diseno, la artesania vy la estética,
deberia ofrecer una perspectiva o
valor que la coloque por encima
de los productos comercializados.

¢Cual es el gesto manual que
mas disfrutas y el que mas te
cuesta abandonar?

El despiece de un boceto fransfor-
mdndolo en un patrén, esa parte
de la fridimensionalidad llevarla a
2D para construir volimenes.

;Qué miedo creativo has conse-
guido transformar en fuerza du-
rante la creacion de Yokai?

Siempre me pregunto si deberia
seguir en esto, he reflexionado mu-
cho sobre esta industria feroz que
llamamos moda y con la que me



enfurezco habituaimente. Des-
de la perspectiva de una pe-
quena marcaq, este sector estd
perdiendo su afractivo para las
independientes. La moda se ha
convertido en una celebracion
de la imagen por encima de
la sustancia. Tras haber apren-
dido un par de cosas sobre la
fabricacion de ropa, la mayo-
ria de los productos de Iujo son
decepcionantes, sabiendo que
las empresas ofrecen productos

mediocres con empagues sofis-
ficados y publicidad atractiva
para justificar precios elevados.
Como en cualquier industria del
sistema econdmico neoliberal
del siglo XXI, el empaque y el
gjetreo priman sobre el produc-
fo y sobre la calidad incluso en
las grandes firmas, y frenfe a
eso sélo queda disenar con hu-
mildad e intentar conseguir la
excelencia.

Si una prenda pudiera conser-
var un recuerdo tuyo, ;qué te
gustaria que guardara?

Me gustaria que la prenda guar-
dara la concentracion absoluta
de esas muchas horas de dedi-
caciéon que ha llevado.




Broken Finger es un proyecto fundado y dirigido por la di-
sefiadora Miriam Garcia, un concepto de moda que sitda la
artesanfa experimental en el centro de su préctica creativa.
Desde su origen, la marca se ha construido como un espacio
de resistencia frente a la produccion industrial, entendiendo
cada prenda como un objeto narrativo resultado de procesos
manuales lentos, meticulosos y conscientes. Broken Finger
rechaza la sobreproduccion: cada pieza existe como proto-
tipo Unico o en series extremadamente limitadas, consoli-
dando un modelo de creacion donde la autenticidad prima
sobre la produccién. Este enfoque no es nostélgico, sino una
declaracién de intenciones sobre cémo entender la moda
como disciplina vinculada al tiempo real, al trabajo manual
y a la materialidad consciente. Todo el patronaje, corte de
piezas y confeccidn, se realizan en el taller, reduciendo asi
los residuos generados gracias a un control de marcadas.
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Esta seccidn presenta a los protagonistas que impulsan las
distintas actividades paralelas que acompafian y expanden
la programacion expositiva de Efimera. Entendidas como
espacios de activacién, pensamiento y encuentro, estas
propuestas ponen el foco en la fotografia, el cuerpo y el
movimiento como herramientas de investigacion artistica,
mediacidn cultural y experiencia compartida.




Diego Lobenal

Diego Lobenal es artista visual y performer especializado
en identidades digitales, memoria especulativa vy
corporalidades mediadas por la tecnologia. Su trabajo
combina performance duracional, archivo digital y procesos
algoritmicos encarnados, explorando cémo habitamos las
imagenes y cémo las redes afectan a nuestra percepcién,
vinculos y conductas. Ha desarrollado proyectos en Centro
Negra, Centro Pdrraga, Zero Point (Berlin) y diversas
plataformas hibridas de creacién contemporénea.

Tras la activacién performativa de Claymore en Minimoto
Gallery, Efimera acogerd una charla-coloquio sobre
Claymore abierta al publico en la que Diego Lobenal
desplegaréd el marco conceptual del proyecto. La
conversacion se articulard en torno al impacto del régimen
24/7 descrito por Jonathan Crary y las transformaciones del
cuerpo en contextos tecnopoliticos, siguiendo las lecturas
de Paul B. Preciado y Wendy Hui Kyong Chun sobre
vigilancia, habituacién digital y produccién de presencia.
El encuentro invita a pensar las “armas digitales” no solo
como dispositivos técnicos, sino como estructuras afectivas,
politicas y corporales que condicionan nuestra atencién,
nuestros ritmos y nuestras formas de habitar la imagen. Un
espacio de debate para comprender como lo digital penetra,
reconfigura y tensa nuestras practicas cotidianas.

Bestia Parda

Bestia Parda es un colectivo integrado por Ale Carbonell,
Belén Conesa, Romualdo Lépez y Pablo Jordén, un grupo de
artistas y comisarias que desarrollan proyectos de gestion y
produccion cultural desde una perspectiva independiente.
Nacido a finales de 2025, el colectivo reivindica el potencial
de cualquier escenario creativo y busca contribuir al
panorama cultural contempordneo de la Regidn de
Murcia con propuestas accesibles, criticas y socialmente
comprometidas.

Su labor se orienta a acercar el arte a publicos diversos,
desplazandolo de los marcos institucionales tradicionales
para hacerlo mas proximo sin perder rigor. Bestia Parda
apuesta por descentralizar y reubicar las practicas
artisticas, generando encuentros itinerantes en espacios
heterogéneos donde la curaduria se convierte también en
un gesto creativo.

Entre sus primeras iniciativas destacan Requiem, un festival
de arte sonoro electrénico experimental, y Persona, un club
de lectura humanista orientado a la reflexién colectiva. En
2026 ampliardn su actividad desde Efimera con A golpe
de click, un proyecto fotogréfico de caracter educativo y
participativo que propone diferentes acciones pensadas
para acercar la fotografia contempordnea a la comunidad
de forma dindmica e inclusiva.
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Laboratorio corporal ——
para arfistas con

arilo
olina

Marilé Molina es creadora, intérprete y docente especializada
en presencia escénica, con una formacion en danza
desarrollada entre Espafa, Austria, Portugal y Alemania,
incluyendo estancias en Folkwang University y talleres con
el Tanztheater Wuppertal de Pina Bausch. Su trabajo, de
caracter experimental y vinculado a la accién y el movimiento,
se ha presentado en festivales como eBent, MUDANZAS,
AlterArte, S.0.S 4.8, LEstruch o MAPAS, colaborando con
artistas como Carmen Werner, Janet Novas o Pau Aran. Ha
dirigido proyectos académicos y europeos en el ambito
de las artes del movimiento, es productora ejecutiva de La
Madrugada Compafiia y coordina los cursos escénicos de
El Hervidero.

Para Efimera propone Laboratorio corporal para artistas,
una actividad fisica y creativa donde el cuerpo se convierte
en punto de partida y herramienta de investigacion. A
través de un entrenamiento contemporaneo accesible pero
exigente, trabaja la memoria, el gesto, el ritmo interno y la
relacién con el espacio, afinando la presencia, la escucha y
el pensamiento artistico desde el movimiento.




DE RAIZ \/IRTUALI
ExXposicion
de Manuel
Granados




«El primer acto ecologista es el conocimiento del yo.
Solo desde una conciencia clara de lo necesario y de lo
superfluo puede nacer una forma de habitar el mundo
verdaderamente sostenible». Esta es la premisa desde
la que parte el trabajo que Manuel Granados presenta en
las Salas Y y Z de Efimera. Una conviccién profunda que
lleva a cabo en su préctica artistica donde no se limita a la
denuncia ambiental o al gesto simbdlico del reciclaje: busca
una reconciliacién interior entre materia y espiritu, cuerpo y
pensamiento, naturaleza y cultura. Conocer el propio ritmo,
dice el artista, es también conocer el ritmo de la tierra; y ese
autoconocimiento, entendido como poder no dominador
sino relacional, constituye el fundamento de cualquier
transformacién ética y ecolégica.

Esta mirada, heredera del pensamiento taoista y de la
tradicion filoséfica que va de Platén a Epicuro, conduce a
una comprensién del arte como espacio de reequilibrio: un
lugar donde el residuo se vuelve materia poética y el gesto

creativo se transforma en acto de conciencia. Asi, Granados
reivindica el ideal de "Basura Cero” no como utopia técnica
sino como practica espiritual: reducir, recomponer, devolver
sentido a lo desechado.

De raiz virtual propone un recorrido que une pensamiento
ecoldgico y reflexion espiritual. Desde el gesto manual del
ensamblaje hasta la videoinstalacién como reflejo de lo
inmaterial, la exposicién anima al espectador a seguir el
mismo itinerario de transformacién del conocimiento : del
conocimiento interior al vinculo con la naturaleza, de la
materia al pixel, de la raiz a la luz.

La sala Y de Efimera acoge una seleccién de fotografias
intervenidas pertenecientes a la serie Arbol para un paisaje,
cuyas piezas son el resultado de un proceso circular en el
que se alternan fases fisicas y virtuales. Granados construye
pequeios ensamblajes efimeros en forma de arbol, con
todo tipo de objetos, residuos orgénicos y restos industriales,



que fotografia, edita digitalmente e imprime, para en ultima
instancia trabajar manualmente sobre ellos, pintando y
manipulando el soporte; el artista rompe, recorta, dobla,
rasga o perfora la base que sustenta la fotografia, de modo
gue cada imagen pasa del mundo tangible, donde se genera
fisicamente, al digital para volver a la concrecién sobre el
papel, donde la materia reaparece en una pieza objeto
capaz de exhibir el rastro de las experiencias y memorias
ocurridas durante su transcurso vital.

Esta manera de construir las obras refuerza y actualiza la
simbologia ancestral del arbol, entendido en multiples
tradiciones como eje del mundo, punto de unién entre to
terrenal y lo celeste, entre el cuerpo y el espiritu. Las raices
evocan la memoria profunda, lo ancestral que nos sostiene;
las ramas, en cambio, aspiran a la luz, al conocimiento, al
porvenir. La arquitectura arbérea no es aqui solo metéfora
de los ciclos de la existencia, sino alegoria del didlogo entre
opuestos. Raiz y rama crecen en direcciones contrarias,
pero se reflejan y se necesitan: mientras una se hunde
en la materia en busca de alimento fisico, la otra se eleva
hacia su propdsito intangible. Entre ambas se produce un
intercambio fecundo, una reciprocidad vital que recuerda
que lo espiritual nutre lo fisico tanto como lo fisico sostiene
lo espiritual. Esta poética del &rbol, tal como la propone
Granados, no es un simple simbolo natural, sino una
pedagogia del equilibrio: solo en esa tensién entre densidad
y levedad, entre memoria y aspiracién, se abre la posibilidad
de una conciencia mas libre, mas Itcida, mas viva.

Y es por ello que en la composicion de los érboles aparecen
objetos heterogéneos: organicos e industriales, bellos
y triviales, vivos y desechados Esa mezcla deliberada
responde a un principio esencial que el artista no quiere
dejar pasar por alto: la complejidad surge sélo cuando
se unen elementos distintos. Lo homogéneo acumula, lo
diverso genera pensamiento. Esta arquitectura "en rama”
de los ensamblajes no busca armonia decorativa, sino
mostrar como el encuentro entre subjetividades distintas —
lo vegetal, lo plastico, lo tecnolégico, lo humano— puede dar
lugar a una conciencia ampliada. Arbol para un paisaje es
una red viva de conexiones y correspondencias: un bosque
simbdlico que piensa.

En la sala Z se proyecta la videoinstalacién Cuerpo virtual
en caja de Amazon Prime, que introduce la dimensién
mental y espiritual del proyecto. En esta obra, una caja
de embalaje, simbolo de la sociedad del consumo y del
trénsito global de los deseos —pero también de afectos,
necesidades, acciones, potencialidades en definitiva todo
tipo de posibilidades— se convierte en espacio de una
voluntad creativa. En su interior se proyectan imagenes,
tanto creadas por Granados como apropiadas de las redes

y medios de comunicacion de masas, transformadas por
el artista en un territorio luminico que pretende diluir los
limites entre realidad y virtualidad.

Con esta pieza el artista redefine el concepto de espacio: la
caja fisica alberga un espacio nacido de la voluntad, no de
las tres dimensiones euclidianas. La proyeccién no habita
Murcia, ni Efimera, ni la Tierra: habita un plano mental que
trasciende las coordenadas del tiempo y del lugar. La caja,
como el arbol, deviene arquitectura simbdlica: una camara
de resonancia entre deseo, informacién y conciencia.

El paso del &rbol material al cuerpo virtual no implica
renunciar a lo natural, sino ampliarlo: de la tridimensionalidad
fisica a las N dimensiones de la mente y del espiritu. Las
imagenes en movimiento de Cuerpo virtual en caja de
Amazon Prime son el correlato audiovisual del ciclo vital
representado en las obras sobre papel. Si aquellas hablaban
de raiz y rama, de alimento y proposito, esta videoinstalacion
explora la voluntad como nueva savia que circula entre
mundos visibles e invisibles.

Incorporar lo virtual en nuestra comprension del mundo
implica aceptar una nueva dimensién donde imaginacion,
intuicion y espiritualidad dialogan como parte del mismo
tejido vital. Algo que el arte lleva siglos realizando al tender
puentes entre mundos dispares y encontrados ofreciendo
al espectador una experiencia que no se limita a lo estético.
A través del arte es posible adentrarse en zonas del
pensamiento donde la razén lineal no alcanza, permitiendo
intuir realidades complejas que la fisica cuantica apenas
comienza a describir: la interconexion de todo lo existente, la
simultaneidad de los planos, la existencia de una dimension
sutil mas alléd de la materia. Asi, el arte no solo representa
el mundo: lo amplia, lo traduce, y a menudo, lo anticipa,
funcionando como via de acceso a lo inefable, un lenguaje
simbdlico que acompafa al ser humano en su blsquela de
sentido y en su deseo de habitar también lo invisible.

Susana Pardo
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anuel Granados desarrolla desde

hace mas de veinticinco anos

una prdactica artistica marcada
por la idea del vacio como origen creativo
y espacio de conciencia. Su obra, que
abarca pintura, dibujo, fotografia y
videoinstalacion, explora la relacion
entre lo visible y lo invisible, o mental y
lo material, entendiendo la creacion
como un gesto previo a la forma. En De
raiz virtual, la exposicion que presenta
en Efimera del 16 de enero al 1 de aboril,
Granados profundiza en estos cruces
desde la tension entre lo orgdnico y lo
digital, proponiendo un territorio donde
imagen, cuerpo y pensamiento dialogan.
Su practica se mueve entre arte, moda y
cultura, defendiendo el anonimato como
un espacio de libertad para la obra.

Eres murciano, pero migraste a Barcelona hace
anos. ¢Como ha influido ese desplazamiento en tu
forma de ver el mundo y en tu relacion con la tierra
y laraiz?

La distancia crea una nueva perspectiva y esa perspectiva
permite ampliar la mirada sobre cualquier cosa. Al mirar
la raiz desde lejos, no te separas de ella, al contrario,
comprendes mejor lo que te ha nutrido. Esa visiéon amplia te
ofrece, ademas, la posibilidad de desligarte, de crear nuevas
ramas, de volar. En definitiva, te permite ser mas libre. Estar
lejos de tu origen, en un lugar donde nadie te conoce ni
espera nada de ti, incrementa ese grado de libertad. Y es
precisamente esa libertad la que te permite ver la raiz con
mayor nitidezl al tiempo que te libera de ella.

Has tfransitado por territorios como la moda, la
ilustracién y las artes visuales sin quedarte atrapado
en ninguno. (Qué te ha dado esa tangencialidad?

Parece que siempre resulta mas interesante aquello que
no estds haciendo. Hay una fuerza latente en la no-accién
gue impulsa la accién. Cuando estds en la moda, surge
el deseo de hacer arte; si dibujas, quieres escribir; y si
escribes, la videoinstalacion te estd llamando. Estar en un
lugar despierta la necesidad de moverse hacia el otro. Todo
responde a un devenir mas grande que uno mismo, donde
el cambio actia como una ola inevitable que te apetece
surfear, y no dejar que la inercia te arrastre. Por eso necesito
un cambio constante entre herramientas y lenguajes, segun
lo requiera la idea o la propia obra. La herramienta se
puede agotar, pero el propdsito casi siempre es el mismo:
la busqueda de la formalizacién de un concepto, pero sobre
todo la busqueda de una trascendencia.

Tu trabgjo mezcla materia, espiritu, naturaleza vy
cultura. ¢Como dialogan estos polos en tu proceso
creativo?

Para mi, todo proceso creativo nace del didlogo entre lo visible
y lo invisible. Cada obra articula tres dimensiones que se
entrelazan constantemente: lo fisico, lo mental y lo espiritual.
La materia necesita una idea, y esa idea un propésito que
a menudo tiene una raiz dificil de explicar, pero perceptible.
No se trata de entender como se unen, sino de sentir el
equilibrio que se genera entre ellas. Del mismo modo, en
mi trabajo, naturaleza y cultura, cuerpo y alma, tecnologia
y vida orgédnica no se oponen, sino que se complementan.
El arte surge precisamente de esa interrelacién: una forma
tangible que también es eco, intuicién y experiencia, donde
lo importante no es cada elemento por separado, sino lo que
emerge de su union.

Para mi, todo
proceso
creativo nace
del didlogo
entre |o visible
y lo invisible.

Tu exposicion, De raiz virtual, parte de la idea de
que “el primer acto ecologista es el conocimiento
del yo". ¢Cémo surgid esta conviccion y cudndo
empezaste a relacionarla con tu practica artistica?
Mi trabajo comienza siempre desde la idea. No parto de






industrial que sea, puede formar parte de una obra, entonces
no hay desperdicio. Todo es potencialmente valioso. Nada
sobra. Este principio parte de una conviccién profunda:
todo esté interconectado y solo a través de la conexion
de lo diferente se crea complejidad; y la complejidad es
imprescindible para la conciencia. Lo heterogéneo tiene un
valor sustancial en la mirada del ser que busca. Usar esta
heterogeneidad no es casual: es una forma de decir que el
mundo y, por supuesto, nosotros mismos, estamos hecho
de muchas capas, de muchas contradicciones. Y en ese
entrelazamiento, incluso lo mas trivial puede tener sentido.
Esa es, para mi, la base de una ecologia radical: no dejar
nada fuera.

La exposicion propone un montaje orgdnico, casi
improvisado. ¢ Por qué es importante esa flexibilidad?

La libertad en el montaje permite que surja una unidad
nueva, donde cada pieza encuentra su sitio no por norma,
sino por afinidad, por resonancia. Y en esa resonancia, lo
intuitivo también tiene un papel fundamental.

¢De ddénde parte la idea de convertir una caja de
Amazon, simbolo del consumo global, en un espacio
mental o espiritual? Que narrativa se sigue en el
didlogo de los nueve videos que se proyectan en su
interior?

La idea de convertir una caja de Amazon en un espacio
expositivo surge del deseo de crear un lugar simbdlico que
remita al mundo mental en el que habitamos. Una caja vacia
es solo un contenedor, pero una caja de Amazon concentra
una fuerte carga cultural: deseo, espera, ansiedad, consumo.
No se trata tanto de criticar ese consumo como de senalar
que vivimos también en espacios imaginados, mentales y
emocionales. La caja funciona asi como metéfora de ese
“teatro interior” donde se construyen nuestras experiencias,
y por eso la videoinstalacion no se muestra en una sala
tradicional, sino dentro de ese espacio simbdlico. En su
interior se proyectan nueve videos que forman parte del
proyecto Cuerpo Virtual. El nimero nueve simboliza el cierre
de un ciclo completo, una estructura relacional que emerge
del encuentro entre el yo y el otro y culmina en una totalidad.
Los videos se construyen a partir de imagenes apropiadas
de redes sociales —lujo, poder, deseo—, fragmentos de un
imaginario colectivo que habita lo digital. No importa tanto
su contenido como la idea de que todos compartimos una
vida paralela en lo virtual: perfiles, avatares, proyecciones,
un segundo cuerpo. Al proyectarse dentro de la caja, estas
imagenes se distorsionan y se cruzan con lo simbdlico,
generando un nuevo territorio perceptivo. El sonido
incorpora frases del Tao Te Ching, que introduce una
dimensién espiritual ligada al vacio y la dualidad. Entre el
ruido visual y la saturacion de estimulos, emerge una

En mi practica, lo manual y o
digital no estan en conflicto,
sino que se complementan

de forma natural,

experiencia sensorial que no se comprende del todo, pero
se intuye. La instalacion propone asi una reflexion poética
sobre cdmo habitamos lo imaginario, lo virtual y lo espiritual
en el mundo contemporéneo.

¢Coémo conviven lo manual y lo digital en tu practica?
¢Hay un equilibrio o una tension entre ambos?

En mi practica, lo manual y lo digital no estan en conflicto,
sino que se complementan de forma natural. No hay una
lucha entre ambos lenguajes, sino una relacién de equilibrio
y necesidad mutua. A medida que las herramientas digitales,
como la inteligencia artificial, avanzan, también se refuerza lo
manual. Van creciendo juntas, sin que una sustituya a la otra.
Esta relacion se refleja en mi proceso creativo: construyo
un arbol de forma manual, lo registro digitalmente con una
camara, lo edito en el ordenador, lo imprimo, lo arrugo,
lo pinto, lo rompo y asl vuelve a ser materia. Lo digital y
lo fisico se entrelazan en cada etapa. No se trata solo de
técnicas, sino de un concepto que define la accién. Como
una homeostasis entre realidades que, forman parte de la
misma experiencia creativa.

(Qué papel crees que tendrd la espiritualidad en el
arte ecologico del futuro?

La verdadera ecologia no se limita al cuidado del entorno
natural, sino que implica también un conocimiento profundo
de uno mismo. Todo conocimiento necesita una conexién
con su trascendente para no ser una prision espacio-
temporal. La espiritualidad es nombrada de mil formas
diferentes segln la necesidad de quien busca, pero el
propdsito es el mismo en todas las busquedas y en todos
los ambitos: el encuentro de la unidad con la dualidad.
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Moda
expan-
dida.
Cuerpo,
rMual

y Tuiuros
posIbles

La moda ya no se limita a marcar tendencias, recientemente
se ha convertido en un lenguaje que piensa el mundo y lo
proyecta hacia adelante. De manera que méas que adornar,
la moda de hoy incomoda, activa y propone. Y, en lugar
de escaparates, encontramos instalaciones inmersivas,
performances y rituales que invitan a habitar el espacio con
el cuerpo.

Los museos han dejado de mostrar la moda como reliquia
o simple objeto de contemplacién. La presentan como
un dispositivo vivo que cruza disciplinas, arte, disefio,
tecnologia, ciencia, para activar preguntas urgentes como
¢de qué manera se construye nuestra identidad?, ;qué
cuerpos caben en el futuro?, ;qué huella dejan nuestras
formas de produccién y deseo?

Desde exposiciones que exploran su impacto
medioambiental hasta artistas que la usan como herramienta
de pensamiento, la moda se desplaza del escaparate
al museo para convertirse en un dispositivo critico. En
un momento marcado por la sobreproduccién textil y la
urgencia climatica, el museo se convierte también en un
lugar donde estas tensiones se hacen visibles, un espacio
que invita a repensar las légicas de consumo y a imaginar
sistemas de produccién mads sostenibles.

Artistas que trabajan la moda como materia

La moda en el museo deja de ser un objeto estdtico y se
convierte en territorio, cuerpo y experiencia. Hoy, muchos
artistas la usan para ampliar el gesto, transformar el espacio
y hacer participe al espectador. En este cruce entre arte
y moda, el tejido, la prenda y el movimiento pasan de ser
simples adornos a convertirse en vehiculos de memoria,
tensién y cambio.

Klara Hosnedlova traslada técnicas de bordado tradicional a
instalaciones de gran formato, tejiendo narrativas que oscilan
entre lo artesanal y lo futurista. En la exposicién embrace,
presentada recientemente en el Hamburger Bahnhof, esta
investigacion se convierte en una experiencia coreogréfica.
Nueve tapices monumentales de lino y cafamo, tefiidos con
pigmentos naturales, colgaban desde el techo, obligando al
visitante a recorrer el espacio casi como si se internara en
un bosque de tejidos. El suelo, cubierto con méas de 3.000
losas de hormigdn e interrumpido por charcos de resina
epoxi, acompasaba el movimiento y evocaba el paso del
tiempo. La composicién sonora de Billy Bultheel, con cantos,
campanas Y rap checo, funcionaba como partitura invisible,
guiando la deriva del cuerpo y transformando la instalacién
en una performance colectiva donde cuerpo, territorio y
memoria se activaban simultdneamente.

En un registro diferente pero igualmente corporal, Eva
Fabregas utiliza materiales blandos y textiles para crear
esculturas que sugieren un cuerpo expandido, que excede
la silueta humana y roza lo biomérfico. El aire se convierte
en un material més, dando forma a volimenes que respiran
y palpitan, alterando nuestra percepcién del espacio y
de nuestro propio cuerpo. Sus piezas aluden a procesos
bioldgicos como la digestién, la gestacion o la metamorfosis,
generando emociones encontradas (entre la amenaza y
el cuidado, lo ludico y lo perturbador) y proponiendo una
relacién somatica con el arte. Mas que ser contempladas,
sus esculturas invitan a ser experimentadas fisicamente,
a sincronizar la respiracion con ellas y a pensar el cuerpo
como un espacio en transformacion.

Desde otra perspectiva, Jeanne Vicerial explora el textil como
un medio para hablar de cuerpo, memoria y metamorfosis.
Pionera en el desarrollo de nuevas formas de tejer y producir



prendas sin desperdicio, cuestiona la produccién en serie
y reivindica el gesto de lo hecho a medida como un acto
poético y politico. Fundadora del estudio de investigacion
y disefio Clinique Vestimentaire, Vicerial concibe el acto
de vestir como una exploracion sobre la relacion entre
cuerpo, memoria y transformacion. En Pupation, su reciente
exposicion en la Galerie Templon de Paris, llend la sala de
“presencias”; esculturas de hilo negro suspendidas en un
estado de transicién, que evocaban cuerpos en gestacion,
abrazados o en su ocaso. Como un momento congelado
en el tiempo, Vicérial intenta capturar la metamorfosis que
prepara el camino para el (re)nacimiento de estos seres
inclasificables, ninfas sobrenaturales, mitad planta, mitad
animal. La artista francesa transforma asi la galeria en un
espacio de contemplacién casi ritual, donde el visitante se
enfrenta a la fragilidad, la transformacién y el misterio del
devenir,

Las obras de estos artistas no solo se contemplan se
atraviesan, se habitan y nos mueven. De ahi que el siguiente
paso sea pensar la moda no solo como materia, sino como
accion, rito y coreografia colectiva.

Performatividad y ritual

En el museo, la moda puede funcionar como un acto vivo,
como un gesto o un ritual que activa el espacio y convierte
el cuerpo en obra. Més allad de la pasarela, se transforma
en coreografia y ceremonia colectiva, convocando también
al espectador. Esta dimensién performativa sefala un giro
en la relacion entre moda, arte y museo. Ya no se trata solo
de contemplar objetos, sino de habitarlos, de experimentar
cémo modifican el espacio y el cuerpo. La moda se convierte
en un dispositivo que invita a moverse, participar y sentir,
transformando el museo en un escenario de encuentros,
tensiones y nuevas formas de imaginar identidad, poder y
belleza en tiempo real.

Daniel Firman, conocido por sus esculturas de cuerpos
envueltos en prendas y objetos, convierte el atuendo en
metéfora del peso de lo cotidiano y de la forma en que el
cuerpo es moldeado por lo que lo rodea. En su serie Saisir
I'impossible (cutting), el artista recurria a la digitalizacién del
cuerpo para crear gestos imposibles, como si las figuras
sostuvieran a su propio doble. Esta coreografia congelada



recordaba tanto a la escenificacion de un desfile como al
patronaje en moda, donde el corte y la forma revelan la
construccién del cuerpo. De igual forma, sus iconicas Mini-
Gatherings presentan pequefas figuras humanas cargando
sobre sus hombros montones de objetos desechables, como
si el cuerpo se convirtiera en soporte de nuestros excesos
materiales. Firman explora la paradoja entre la acumulacion
obsesiva y la hiperdesmaterializacién de nuestras vidas

Lucy McRae, Sotitary Survival Raft

digitales, oscilando entre la angustia y el humor. Este origen
performativo impregna sus obras de dinamismo, incluso
cuando los cuerpos aparecen inmdviles. Ya sea un elefante
suspendido en el aire o un cuerpo humano que desafia
el equilibrio bajo el peso de objetos, Firman convierte el
espacio expositivo en un escenario donde el tiempo, la
gravedad y el cuerpo se ponen a prueba.



Raphaél Barontini, por su parte, combina estandartes,
textiles y retratos serigrafiados en desfiles e instalaciones
que reescriben la historia colonial a través del gesto
festivo. Sus procesiones, a medio camino entre carnaval,
ritual y performance, convierten la moda en un acto de
memoria y emancipacion, donde el espectador es invitado
a acompanar el recorrido y a participar en una especie de
liturgia contemporanea.

En el caso de Anne Imhof, esta convierte el vestuario en
un lenguaje coreogréfico que define atmosferas y tensiones
entre cuerpo y poder. En Doom: House of Hope (Park Avenue
Armory, Nueva York), su performance mas ambiciosa hasta
la fecha, combina danza contemporanea, recitales de
texto, fragmentos de ballet clasico y una escenografia de
gran escala con Cadillac Escalades y un jumbotron que
proyecta imagenes en directo. Alli explora el rito de paso
de la adolescencia, la alienacion y la esperanza en un
mundo en crisis, articulando lo personal y lo politico en una
experiencia sensorial. En paralelo, su exposicion Cold Hope
en Galerie Buchholz (Berlin) presenta pinturas y partituras
que funcionan como la memoria visual y sonora de la
performance, prolongando su dramaturgia en el espacio
expositivo.

Si estas performances ponen el cuerpo en el centro del
aquiy ahora, otros artistas lo proyectan hacia lo que todavia
no existe, imaginando anatomias hibridas, ecosistemas de
supervivencia y biologias aumentadas.

Futuros especulativos y biotecnologia

La moda contemporanea no solo refleja el presente, sino
gue también imagina futuros posibles. En el museo, algunos
creadores trabajan en la frontera entre arte, disefio y ciencia
para explorar sobre cémo podria evolucionar el cuerpo en
didlogo con la tecnologia. Estos proyectos, méas cercanos al
disefio critico que a la pasarela, plantean preguntas sobre
identidad, supervivencia y transformacion en un mundo
cada vez mas hibrido.

El artista holandés Bart Hess convierte la piel en un
laboratorio sensorial, cubriéndola con materiales viscosos,
espumosos o0 moleculares que oscilan entre lo seductor
y lo inquietante. A través de videos, instalaciones vy
performances, Hess investiga cémo los textiles del futuro
podrian alterar nuestra percepcién del cuerpo, borrando los
limites entre carne, prétesis y tecnologia. Su trabajo propone
una vision visceral y tactil del futuro, en la que el cuerpo se
convierte en soporte experimental y terreno de prueba para
imaginar nuevas formas de existencia.

La australiana Lucy McRae lleva esta reflexién un paso
més alla, difuminando los limites entre arte, arquitectura,
tecnologia, disefio y moda para especular sobre la evolucion
de la biologia humana. Autodefinida como “artista de ciencia
ficcién’, McRae utiliza el arte como un mecanismo para
cuestionar los marcos éticos e ideoldgicos que moldean
nuestra identidad y nuestra relacién con el progreso
tecnoldgico. En colaboracion con instituciones como
Philips, MIT, Ars Electronica o la NASA, ha especulado
sobre escenarios en los que la biologia humana podria
ser aumentada mediante el disefo fisico, la modificacidn
genética o incluso la alteracion emocional.

En esta misma linea especulativa, pero con un enfoque
mas social y colectivo, el trabajo de Lucy + Jorge Orta
explora cémo la moda puede convertirse en un dispositivo
de supervivencia, comunidad y resiliencia. Su préactica, que
ellos mismos definen como "Body Architecture’, aborda los
Iimites entre el cuerpo y el espacio, desarrollando habitats
portatiles y formas de habitar en tiempos de crisis. Series
como Refuge Wear y Body Architecture plantean prendas
que se transforman en refugios, chaquetas que se convierten
en tiendas de campana y kits de supervivencia para el
némada contemporaneo, convirtiendo la indumentaria en
una extension de la arquitectura y en una herramienta de
proteccion.

En Nexus Architecture, la ropa conecta a varias personas
mediante un mismo sistema de cierres, formando cuerpos
colectivos que funcionan como metéforas visuales de la
interdependencia y la solidaridad. Estos trabajos cuestionan
las nociones de movilidad, ciudadania y cuidado, y suelen
desplegarse en el espacio publico para amplificar su
dimensién politica. Proyectos como Antarctica o Amazonia
transforman plazas y entornos naturales en escenarios de
accion, donde arte y activismo se entrelazan para generar
conciencia ecoldgica.

A diferencia de la visiébn mas intima y especulativa de
Lucy McRae o la aproximacion material y sensorial de Bart
Hess, la obra de Lucy + Jorge Orta enfatiza la dimension
comunitaria del cuerpo y su capacidad de generar redes
de resistencia. Sus instalaciones, a medio camino entre
performance, arquitectura efimera y escultura social,
expanden la moda mas alla del objeto para convertirla en un
espacio de encuentro, protesta y posibilidad de futuro.

Este impulso especulativo no es exclusivo de los artistas, los
grandes museos europeos estan recogiendo estas tensiones
y presentando la moda como experiencia sensorial y critica,
como demuestran exposiciones recientes.
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La moda como laboratorio de transformacion

En 2025, dos exposiciones en Europa reafirman que la moda
en el museo ha dejado de ser un objeto para convertirse
en experiencia, pensamiento y territorio de especulacién.
Ambas proponen un lenguaje expandido que conecta
disciplinas, tiempos y mundos, y que invita a reconsiderar
el papel del cuerpo, el material y el desgaste en la cultura
contemporanea.

Por un lado, Sculpting the Senses, la gran retrospectiva de
Iris van Herpen que abrié sus puertas el 27 de septiembre
en el Kunsthal de Roéterdam, confirma a la disefiadora
neerlandesa como una de las creadoras que han llevado
la alta costura al terreno de la investigacién artistica. La
muestra reline mdas de cien piezas en didlogo con obras de
artistas y disefiadores como Philip Beesley, Kohei Nawa,
Collectif Mé, Neri Oxman o Casey Curran, en un recorrido
articulado en torno a nueve temas que exploran la relacién
entre cuerpo, naturaleza y futuro. Desde su primer vestido
impreso en 3D de la coleccién Crystallization hasta su
serie mds reciente Carte Blanche, Van Herpen combina la
tradiciéon artesanal de la alta costura con procesos pioneros
de fabricacién digital, generando piezas que parecen

esculturas vivas. La exposicion aborda cuestiones como el
agua y los origenes de la vida, los ecosistemas invisibles, la
anatomia, la mitologia o el cosmos, invitando al visitante a
un viaje inmersivo que trasciende la moda para convertirse
en experiencia sensorial. Todo ello se potencia gracias a la
composiciéon sonora de Salvador Breed, que envuelve el
recorrido y acentla la dimension casi performativa de los
vestidos.

Esteimpulsoportransformarlamodaenunespaciodefriccion
y pensamiento critico encuentra un eco complementario en
Dirty Looks: Desire and Decay in Fashion, que se inaugurd el
25 de septiembre en el Barbican de Londres. La exposiciéon
celebra la belleza de lo imperfecto y explora céomo el
desgaste, la suciedad y la decadencia se han convertido
en lenguajes de resistencia en la moda contemporanea.
A través de més de cien looks de disefadores iconicos y
emergentes, la muestra traza una genealogia que va desde
la estética punk de Vivienne Westwood y Malcolm McLaren,
que convirtieron la ropa rota en declaracion politica, hasta
las visiones radicales de Paolo Carzana, Solitude Studios y
Elena Velez, que conciben la moda como un organismo vivo
en constante transformacian.

La propuesta se enriquece con hitos histéricos como
The Tangent Flows (1993) de Hussein Chalayan, en la
que los vestidos fueron enterrados junto a limaduras de
hierro para oxidarse— y se abre a narrativas espirituales y
ecoldgicas: Michaela Stark trabaja la tension de la piel en
corseterias escultdricas; Bubu Qgisi repara el vinculo con
la tierra mediante fibras vegetales y saberes tradicionales;

y Robert Wun convierte la mancha y el fuego en metéaforas
de purificacién. El disefio expositivo de Studio Dennis
Vanderbroeck transforma las salas en paisajes pantanosos
y altares, donde la moda se convierte en rito y el visitante



es invitado a experimentar el desgaste como posibilidad de
regeneracion.

Juntas, estas dos exposiciones delinean un mapa de la
moda contempordnea que ya no se limita a exhibir prendas,
sino que propone al museo como laboratorio de futuros.
Si Sculpting the Senses nos habla de cuerpos que mutan
y se expanden hacia nuevas anatomias, Dirty Looks nos
recuerda que toda metamorfosis pasa por la erosion, la caida
y la recomposicién. Ambas convierten el acto de mirar en
una experiencia encarnada, donde el espectador atraviesa
materiales, sonidos y emociones para imaginar otros modos
de habitar el presente y el porvenir.

El museo como espacio de friccién

La presencia de la moda en el museo no se limita a legitimar
su valor cultural; mas bien, busca convertirla en un espacio
de friccidn, de preguntas y de posibilidades. Exposiciones

Daniel Firman, Superpoleposition, 2004,
Colaboracion con Christian Lacroix

como Sculpting the Senses o Dirty Looks demuestran que el
museo puede ser un lugar para pensar el cuerpo, el tiempo
y los sistemas de produccién desde nuevas perspectivas. Al
reunir artistas y disefiadores, el museo permite entender la
moda como un ecosistema donde convergen la industria, el
deseo, el trabajo manual, la identidad y el medio ambiente.

Frente a la inmediatez de la pasarela o de las redes
sociales, el museo ofrece tiempo para contemplar, debatir
e imaginar futuros posibles. En este cruce entre arte, moda
y pensamiento, el museo se convierte en un lugar donde no
solo miramos ropa, sino que imaginamos nuevas formas de
vivir, de vestir y de habitar el tiempo.

Ademads, se vuelve un espacio donde las problematicas
medioambientales de la moda, desde la sobreproduccion
hasta los residuos textiles, pueden ser visibilizadas vy
pensadas colectivamente. Este marco critico permite abrir la
conversacion sobre consumo, sostenibilidad y justicia social,
invitando a imaginar futuros mas conscientes en los que la
moda deje de ser solo un objeto de deseo para convertirse
en agente de transformacidn.
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En Efimera, Kamer Twee presentard Ruinae, una exposicion
nacida de un imaginario preapocaliptico. Dibujos, fotografias
y geometrias abstractas dialogan con la atmdsfera sonora
de cada tema del EP, construyendo un paisaje visual que
prolonga su universo musical. Ana y Maria José, formadas
respectivamente en arqueologia y arquitectura, entrelazan
disciplinas para reflexionar sobre las culturas heredadas
y el rito doméstico como gesto perecedero en un planeta
agotado. Las ruinas —siempre persistentes mientras quede
algo— se convierten aquien metéfora de ese drama cotidiano
que su musica traduce como mantra, y que evidencia la
dificultad de desaparecer en un mundo saturado de materia.

La instalacion se articula a través de la proyeccion de las
imagenes asociadas a cada track, acompafadas de una
escucha in situ dentro de un espacio intimo y acotado que
evoca la cuna de Proserpina, la gran singer del inframundo.
La exposicidn ird acompafiada ademas de una performance
musical especialmente adaptada al espacio de Efimera,
donde Kamer Twee activara en directo la atmdsfera ritual y
sensorial que define su trabajo.




Efitagka Play: Onirismo pop

Por Javi Botella

Esta playlist evoca un paisaje sonoro donde lo onirico y lo inquietante se entrelazan.
Sus pistas oscilan entre pop noir, dream pop, shoegaze suave, ambient oscuro y jazz
nebuloso, y los sintetizadores analdgicos respiran como maquinas dormidas. La
atmosfera es hipnética, llena de texturas granuladas, ritmos lentos y melodias
que se deshacen en el aire, como si cada sonido abriera una pequena fisura

en la realidad.

Este claroscuro auditivo acompafa a las imégenes que exploran lo
extrano, lo fragmentado y lo suspendido. La musica, cargada de
misterio y tensién sutil, se convierte en una extension sensorial
del lenguaje fotogréafico expandido. Igual gue una fotografia
que capta el borde de lo real, estas canciones invitan a
mirar de otra manera, a detenerse en el umbral donde

la percepcidn se vuelve narrativa.

En este didlogo entre sonido e imagen surge
también una dimension sinestésica: la
musica oscura y envolvente propia
del universo lynchiano activa una
forma de “ver con los oidos"

Sus frecuencias graves y sus
atmodsferas  nebulosas  se

traducen en  texturas

visuales, en sombras

mds densas, en

colores que vibran

como notas

suspendidas.
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