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«Sobre mi cadaver». Un andlisis sobre el papel del cuerpo
en la obra de Mona Hatoum

«Over my dead body». An Analysis about
the Role of Body in Mona Hatoum’s Work

RESUMEN

Hoy en dia es generalmente reconocido cémo las obras de numerosas artistas femeninas
han supuesto un punto de inflexién en el desarrollo del arte contemporaneo. Una de las ar-
tistas que ha contribuido a este cambio es Mona Hatoum, quien ha explorado temas como el
género o la propia concepcion del hogar desde marcos expresivos muy diversos. Este articu-
lo considera desde una perspectiva de género sus obras iniciales, en las que a través del uso
del cuerpo, la artista desafia al ptiblico a atender problemas acuciantes. Para ello, en primer
lugar se analizara el empleo que hace del cuerpo como via de expresién. En segundo lugar,
se atendera a las tres dimensiones del cuerpo humano que la artista cuestiona, evidenciando
las restricciones sociales y culturales que condicionan nuestra imagen y uso del mismo.
Palabras clave: género, performance, videoarte, butler, ptblico.

ABSTRACT

Nowadays it is generally acknowledged how the works of contemporary female artists
have marked a turning point in the development of contemporary art. One of the female
artists has contributed to this change is Mona Hatoum, who has explored different topics
ranging from gender issues to the conception of home from diverse expressive frames. This
article considers from a gender view her initial works, in which the artist, through a use of
the body, challenges audience to reflect about urgent problems. Firstly, the text analyzes the
use which Mona Hatoum makes of the body as a way of expression. Secondly, it addresses
the three dimensions of human body which artist questions, showing the social and cultural
restrictions which determine our image and use of the body.
Keywords: Gender, Performance, Videoart, Butler, Audience.
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134 GLORIA LUQUE Moya

1. Introduccién

El contexto artistico contemporaneo ha venido marcado porla llegada de nuevas
técnicas en las que la incorporacién de la mujer como sujeto creativo de las mismas
es determinante. Esto se debe, como reivindica Maite Méndez-Baiges (2017: XI),
a que las mujeres han protagonizado algunas de las propuestas mas radicales
del arte, «mostrandose en algunos casos mucho mas intrépidas y originales que
sus companeros de filas, y contribuyendo de este modo a las direcciones mas
revolucionarias —tanto sociales como estéticas— de su tiempo».

Es el caso de la artista de origen palestino Mona Hatoum, cuya obra se caracteri-
za por la exploracién de una gran variedad de temas a través de diferentes marcos
tedricos. Su trabajo puede ser interpretado como una descripcion del cuerpo, como
un comentario sobre la politica y las estructuras de poder, o desde una reflexién de
género. Sus esculturas e instalaciones pueden analizarse desde el concepto de es-
pacio, desde esa atraccién que nos invita a habitar el lugar circundante de la obra, a
completar el efecto de la misma. Igualmente, no se puede establecer un limite claro
entre una interpretaciéon y otra pues, en la mayoria de los casos, éstas se fusionan
en sus piezas.

Esta presentacién trata de adentrarse en el papel que juega el cuerpo en la obra
de Mona Hatoum desde un analisis de género que abra nuevas vias de exploracién
sobre el cuerpo como medio de expresion y de reflexion. En otras palabras, se trata
de una incursién feminista en la obra inicial de la artista que promueve una relec-
tura de la misma poniendo el foco en un elemento clave de los estudios de género:
el cuerpo. Este tema ha sido ampliamente tratado por diferentes corrientes que han
denunciado la cosificacion del cuerpo femenino, su sometimiento bajo estructuras
de poder afianzadas. Sin embargo, la mayor parte de los estudios no se ha detenido
a considerar el papel expresivo del cuerpo humano.

En este contexto, estas paginas intentan mostrar cémo la obra de Mona Hatoum
es una llamada de atencién a esas teorias feministas que, salvo excepciones (Balles-
teros, 2012), siguiendo categorias dualistas del discurso occidental, han olvidado u
obviado la capacidad expresiva de nuestros cuerpos. Esto es, acepta el desafio que
la artista propone al ptblico, atendiendo al potencial de sus obras desde un enfo-
que plural que considere las diferentes concepciones del cuerpo y sus posibilidades
expresivas. Para ello, en primer lugar, a través de diferentes obras, se considerara
el tratamiento que realiza la artista de su propio cuerpo como via de expresién. En
segundo lugar, se atenderd al juego consciente que la artista hace del cuerpo huma-
no para desvelarnos el potencial oculto en él y las restricciones sociales y culturales
que condicionan nuestra imagen y uso del propio cuerpo. A modo de conclusién,
trato de evidenciar la valia de esta propuesta rescatando su obra Sobre mi caddver
(1988). Acudiendo al péster fotografico gigante que la artista realizé para una valla
publicitaria, se quiere resumir el objetivo de estas paginas: la reivindicacion del
papel expresivo del cuerpo frente a las teorias opresivas que se imprimen sobre la
corporeidad humana.
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2. El cuerpo como via de expresion

El desnudo femenino ha sido un recurso muy utilizado en el d&mbito artistico
en todas las épocas histéricas; podemos remontarnos a las figurillas de Venus del
Paleolitico, pasando por obras clasicas como la Venus de Milo (130-100 a.C.) u obras
renacentistas como E! nacimiento de Venus (1484) de Sandro Botticelli, hasta obras
mas modernas como La maja desnuda (1797-1800) de Francisco de Goya o la Olympia
de Manet (1863).

El por qué comenz6 a utilizarse este recurso desde tiempos inmemorables se
desconoce, aunque bien podria deberse al papel que desempefaban las mujeres
en estas sociedades. Sin embargo, en muchos casos, la utilizacién del desnudo fe-
menino derivé en un tratamiento del cuerpo como mero objeto. Esto es, se cosifi-
caba a la mujer mediante la representacién, reduciéndola, limitdndola y negandole
cualquier posibilidad de expresién artistica como sujeto creador. Baste recordar el
emblematico cartel de las Guerrilla Girls Do women have to be naked to get into the
Met. Museum? (1985).

Ya en los afos sesenta diversas artistas reaccionan y presentan nuevos marcos
de expresion que cuestionaran la historia del arte con obras potentes y seductoras.
Piénsese en Giant Woman (1973) de Anita Stechel, donde una mujer aparece des-
nuda encaramada al Empire State, de manera similar a la imagen de King Kong.
Otro ejemplo ilustrativo sera la serie de emblematicas pinturas de Louise Bourge-
ois Femme Maison (1946-9147), donde la artista critica la identidad de la mujer y el
hogar. Las artistas contemporaneas han ido proponiendo asi nuevas férmulas que
polemizan contra los viejos roles y estereotipos adscritos al cuerpo femenino.

La obra de Hatoum desarrollara este enfoque reflexivo que atiende a cuestiones
acuciantes de género, sirviéndose de su propio cuerpo como medio de expresion. Este
enfoque, pese alas similitudes que parece mostrar con el Body Art, noha de confundirse
con este movimiento. En esta corriente artistica lo mas importante no se deposita en
el objeto, sino en la idea que se quiere transmitir. Como ha indicado Jorge Glusberg
(1986: 35), este movimiento convierte en objeto por excelencia lo que normalmente
usamos como instrumento; en cambio, Hatoum no percibe el cuerpo desde la visién
dualista occidental que separaba, e incluso oponia, la mente y el cuerpo.

En la entrevista que realiza Michaer Archer, la propia autora confiesa que la pri-
mera cosa de la que se dio cuenta cuando lleg6 a Londres era de cuan separadas
estaban las personas de sus cuerpos, pese al creciente interés en el arte por el mismo
(Archer et al., 1997: 8). La artista encuentra la razén de ello en la epidemia del SIDA,
la cual estaba haciendo consciente a las personas sobre la vulnerabilidad de lo corpé-
reo. Sin embargo, insatisfecha con esta aproximacién, Hatoum va a explorar el uso
del cuerpo en sus performances y videos como una via de expresiéon que no apela sélo
al intelecto, sino también al eje de nuestras percepciones, el propio cuerpo.

Desde su propia experiencia personal de exilio, Hatoum aborda la fragilidad
del individuo por las estructuras de poder mediante una utilizacion del cuerpo
que va a provocar una confrontacién directa con la audiencia. En una entrevista
reciente al periédico The Guardian la artista confiesa:
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Sentia que no tenia nada que perder. Estaba descargando mi ira, sin importarme
lo que la gente pensaba. Estaba muy preocupada. No podia quedarme sentada con
algo durante mucho tiempo, por lo que la performance me dio la posibilidad de una
obra que era inmediata, espontanea. Era improvisada. No ensayaba; simplemente
aparecia con mi atrezo (Cooke, 2016).

De este modo, la artista desarrolla un trabajo efimero y sin apenas coste, cuya
técnica principal era su propio cuerpo. Una de las primeras obras donde podemos
apreciar esta exploracion es Under Siege (1982), donde la artista hacia referencia a la
patria de sus padres, Palestina. De manera profética, la artista realiz6 esta instala-
cién en la Aspex Gallery, en Portsmouth, una semana antes de la invasion israeli en
el Libano. Hatoum se cubri6 el cuerpo de arcilla y se situé dentro de una especie
de pecera de vidrio, quedando atrapada. Durante la performance la artista intentaba
permanecer de pie, pero debido a la arcilla se caia e iba dejando huellas con su
cuerpo y sus manos en el cristal. En la sala se escuchaban canciones revolucionarias
en drabe, francés e inglés, noticias y declaraciones que estaban directamente rela-
cionadas con la situacién politica en el Oriente Medio.

Como el propio titulo indica la obra hace referencia a esa situacién de asedio,
de aislamiento, pero también alude a esas barreras de comunicacién a través de esa
juego polar entre el espacio en el que se encierra y los movimientos expresivos de
su propio cuerpo. La artista no sabia el impacto que generaba la obra entre sus asis-
tentes, pues la arcilla impedia que pudiera ver lo que ocurria en el exterior. Sobre
ella dice la artista:

Como mujer palestina, esta obra fue mi primer intento en ofrecer una
declaracién sobre una lucha persistente por la supervivencia en un estado en
continuo asedio. Los miembros del ptiblico, segtin sus propios origenes, hablaban
de varias imagenes poderosas de opresién: las huelgas de hambre irlandesas, los
prisioneros en aislamiento penitenciario, Bantustans...

Pensando sobre esta obra desde una mirada retrospectiva, siento que marcé
una fase de transicién y actué como rito de paso...

Como una persona del Tercer Mundo, vivir en occidente, existiendo al margen
de la sociedad europea y aislada de la mia propia... esta accién representaba
un acto de separacion...abandonando el marco de referencia adquirido por un
espacio que actuaba como un punto de reconexién y reconciliacién con mi propio
origen y la sangrante historia de mi gente... Una semana después vino la invasién
del Libano, el asedio de Beirut y los espantosos sucesos que lo siguieron, haciendo
el alcance de su sufrimiento claramente visible (Archer et al., 1997: 122).

Lo cierto es que, como ha puesto de relieve Rachel Cooke, las fotografias de la
performance muestran cémo los asistentes dejaron una distancia respetable respecto
a la pecera y no parecian mostrar ningtin tipo de ansiedad por lo que estaban pre-
senciando (Cooke, 2016). No obstante, pese a la posible recepcién que tuvo la obra
en su momento, el poder expresivo de la obra es innegable. La presencia primaria
del cuerpo no sélo hace referencia a metaforas sobre las fuerzas sociales, sino que
nos muestra un sentido mas amplio y universal: el poder del cuerpo como via de
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expresion. La incesante lucha de la artista desnuda por mantenerse de pie en ese
pequefio espacio, el pulso de sus movimientos, nos conduce a una experiencia que
nos afecta de manera ambigua, poderosa.

Una afio mas tarde, la artista sigue explorando esta via de expresién a través
de su impactante performance The Negotiating Table (1983). Durante la realizacién de
esta obra, Hatoum permanecié inmévil varias horas envuelta en plastico, cubierta
de sangre y visceras y con el rostro cubierto en gasas para mantener oculta su iden-
tidad. Su cuerpo sangrante evocaba a las victimas de la guerra y la mesa asumia la
forma de un altar sacrificial. En este sentido, algunos autores han llegado a decir
que se trataba de una obra viva (Heinrich et al., 2004: 101). La artista mostraba de
esta brillante manera la urgencia de una situacion de conflicto y la falta de reaccién
por parte de los lideres politicos. La banda sonora que acompaniaba al espectdculo
sugeria la presencia distante de este dltimo: extractos de radio que evocaban la
guerra, asi como los discursos de paz proclamados por los lideres occidentales.
Hatoum la describe con estas palabras:

[...] Yo estaba tumbada sobre una mesa cubierta con visceras, vendas y
sangre y envuelta en una bolsa para cadaveres. Habia sillas alrededor de la mesa
y las cintas de sonido de voces de lideres occidentales hablando sobre paz. Era
basicamente una yuxtaposicién de dos elementos, uno refiriéndose a la realidad
fisica y la brutalidad de la situacién y la otra al modo en que es representado y
tratado en occidente (Archer et al., 1997: 127).

El espectaculo no tenia ninguna construccién narrativa como tal, sino que la
narracion derivaba del poder de la propia inmovilidad. Los espectadores se en-
frentaban a su propia inactividad, pasividad e impotencia, ya que estaban fuera
del circulo de la luz. Esta actuacién tiene un fuerte impacto emocional, resultante
no sélo de una representacion cruda de la violencia, sino de la participacion fisica
de la artista. Como ha puesto de relieve Guy Brett, la obra viva impresiona por su
inmovilidad absoluta (Archer et al., 1997: 43). La artista juega con la luz y la sombra
para dejar fuera del escenario al espectador y, sin embargo, invitarlo de una manera
acuciante a que participe en ella. Las sillas vacias no pueden ser ocupadas, pero la
forma de altar de sacrificio, el modo en que se dispone el cuerpo de la artista, nos
impide alejarnos de la obra. El juego de estar dentro o estar fuera del circulo de luz
nos confronta con nuestra pasividad, con el abismo entre la realidad y aquello que
es representado por los medios de comunicacién.

Hatoum rompe asi la distancia que media entre el artista, el espectador y la
obra, convirtiendo al espectador en co-jugador, sin que la obra y el artista desa-
parezcan. Como explica Guadalupe Aguilar en relacion a las practicas artisticas
surgidas en el siglo veinte, se trata de un arte participativo en el que la estructura
de las obra estd abierta, retan a una lectura mas profunda de la obra a través de su
puesta en accion (Aguilar, 2012: 20). La artista propone asi una composicién que
saldré al encuentro del espectador como un desafio creativo.

Una obra similar en la que podemos apreciar el caracter participativo de sus
performances es Position: Suspended (1986), producida tres aios después para la Laing
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Gallery en Newcastle. La artista se encerr6 en una jaula rudimentaria en forma de
cabafa durante un dia. Un lado de la misma se dej6 abierto con alambre para que
la gente pudiera mirar. Durante la performance, Hatoum paseé de un lado a otro
del espacio confinado, en el que se colocaron herramientas oxidadas colgadas. La
autora cubrié de barro su torso desnudo y conforme fue avanzando la performance
fue manchando el espacio y las herramientas con dicho barro.

Las referencias de esta obra son muiltiples, van desde el encarcelamiento, la
pobreza o el desempleo, hasta la dignidad fisica (Archer et al., 1997: 47). Todos estos
temas son abordados desde la propia expresividad del cuerpo encerrado en un
espacio de confinamiento, de aislamiento, de exclusién. De esta manera, siguiendo
las estrategias propias del arte participativo, Hatoum crea un entorno, un espacio,
que nos confronta directamente con cuestiones acuciantes (Aguilar, 2012: 65).

Como la propia artista confiesa, desde su perspectiva de persona del Tercer Mun-
do viviendo en Occidente, a través de sus performances trata de mostrar que existen
diferentes realidades (Archer et al., 1997: 127). En este sentido, el cuerpo femenino,
su cuerpo, va a ser uno de sus principales medios de expresién por su potencial
creativo. Ella investiga las posibilidades del cuerpo e invita al asistente a participar
desde su propia corporalidad. Este es un aspecto que preocupard ampliamente a la
autora, la participacién en su obra. De hecho, lleva sus performance a las calles, lejos
de la institucién artistica y del entorno aislado de las galerias, para salir al encuentro
de las personas comunes y no especializadas en el mundo del arte.

Un ejemplo de ello es Roadworks (1985), una performance realizada en el barrio de
Brixton. Durante la obra la artista caminé con los pies descalzos durante casi una
hora, arrastrando detréas de ella un par de botas pesadas del Dr. Martens (normal-
mente utilizadas por policias y skinheads) que le habian atado a los tobillos. Hatoum
eligi6 este barrio por las revueltas racistas que se habian producido en esta zona del
sur de Londres. La artista explica de esta experiencia:

Tuvela libertad de trabajar fuera de los confines del medio aislado de la galeria,
y la diferente naturaleza del ptiblico fue muy satisfactoria. Basicamente, el ptiblico
era la gente de la calle, un publico no especializado y fortuito que casualmente
experimentaba las acciones de la artista mientras sucedfan. Yo descubri que estaba
trabajando “para’ la gente de las calles de Brixton méas que ‘contra’ la indiferencia,
a menudo hostil con el ptiblico que normalmente me encuentro en el mundo del
arte (Archer et al., 1997: 131).

Las interpretaciones que surgian a su paso eran multiples y fértiles. Sus pies
aparecian desnudos e indefensos frente a las poderosas botas. Asimismo, la artista
se presentaba a si misma como una persona marginal que cuestionaba el sistema,
intentando hacer evidente su violento funcionamiento estructural, en una accion
en la que el mismo gesto de andar se volvia dificultoso.

En una entrevista de Philippe Dagen de 2015, Hatoum explicaba «cada persona
es libre de comprender lo que hago a laluz de lo que ellos son y de donde proceden»
(Dagen, 2015). De este modo, sus pies desnudos y el movimiento de los mismos,
no pueden reducirse a una argumentacion precisa, sino que el poder expresivo de

ASPARKIA, 33; 2018, 133-149 - ISSN: 1132-8231 - DOI: HTTP:/ /DX.DOI.ORG/10.6035/ ASPARKIA.2018.33.8



«SOBRE MI CADAVER». UN ANALISIS SOBRE EL PAPEL DEL CUERPO EN LA OBRA DE MoNa Hatoum 139

su cuerpo era capaz de sugerir multiples interpretaciones en ese encuentro con los
viandantes, con personas ajenas al mundo del arte. La artista cuenta cémo algunos
se refan de ella (y en cierto modo ella también buscaba ese toque de cierto humor
surrealista). De hecho, no tenia ninguna intencién de dar una explicacién tedrica
sobre lo que estaba sucediendo. En esa misma entrevista, comenta una anécdota de
esta performance que ilustra esta experiencia:

En ningtin momento evite que la gente elaborara su interpretacién sobre lo que
estaba tramando. En un momento dado alguien pregunto: ‘Pero, ;qué le pasa?’
Una mujer mayor de color desde la tienda respondié: ;No lo ves? La policia la esta
persiguiendo’. La gente se rid, eso era exactamente lo que yo esperaba (Dagen, 2015).

A través del cuerpo, apela directamente al publico, difuminando esa barrera
invisible que presentaba la obra de arte como un objeto para ser contemplado. Por
el contrario, la obra de Hatoum se estructura en lo que Umberto Eco (1962: 18) ha
venido a denominar «obra abierta». Esto es, la obra emerge como ese todo organico
que nace de la fusién de diferentes niveles de experiencia precedente, convirtien-
do al mero asistente en participante, en intérprete, cuestionando, como veremos a
continuacién, desde su corporalidad y la del publico los significados, asociaciones
y connotaciones que nos imprime el contexto.

3. Los tres cuerpos de Mona Hatoum

El interés por el estudio del cuerpo desde las teorias feministas se enmarca
dentro de la tendencia generalizada en diversas areas de conocimiento, como la
filosofia, la sociologia, la politica o la antropologia; las cuales han tratado de colmar
el vacio que habia propiciado la negacion y subordinacién del cuerpo en occidente
con respecto a la mente o al alma. En este sentido, la reflexién que ha caracterizado
los estudios de género ha venido marcada por un enfoque centrado en la concepciéon
social y cultural del mismo. Esto es, se han centrado en la relacién sociocultural que
se establece con el cuerpo, en la asignacién del sexo y del género y en cémo todo
ello se refleja en la organizacién y funcionamiento de las estructuras sociales.

Sin embargo, esta propuesta considera el cuerpo desde un enfoque plural. Esto
es, analiza el cuerpo desde la concepcion plural que ha reivindicado la antropolo-
gia desde los afios setenta. El primer estudio que se ocupa de esta idea es la obra
de la antropéloga britdnica Mary Douglas Simbolos naturales (1978), en la que intro-
duce la idea de dos cuerpos, el fisico y su metéfora social. Ambos cuerpos estan en
correspondencia en ambas direcciones; esto es, como se percibe la sociedad deriva
de cémo se percibe el cuerpo y el cuerpo social condiciona el modo de percibir el
cuerpo fisico (Douglas, 1978: 89).

Ya entrados los ochenta, este enfoque es ampliado a tres cuerpos por Nancy
Scheper-Hughes y Margaret Lock en su articulo «The mindful body: A prolegome-
non to future work in medical anthropology» (1987). Distinguen tres concepciones
con caracteristicas distintivas: el cuerpo individual (en el sentido fenomenolégico
de experiencia vivida del cuerpo); el cuerpo social (se refiere a los usos represen-
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tacionales del cuerpo y la proyecciéon del cuerpo a otros &mbitos u érdenes); y el
cuerpo politico (se refiere a la regulacién, vigilancia y control de los cuerpos) (Sche-
per-Hughes y Lock, 1987: 7-8).

Las autoras contintian explicando cémo los tres cuerpos representan no sélo
tres unidades separadas de anélisis, sino que ademas son construidas en base a tres
aproximaciones epistemoldgicas diferentes: la fenomenolégica (el cuerpo indivi-
dual), la simbélica o estructural (el cuerpo social) y la posestructuralista (el cuerpo
politico) (Scheper-Hughes y Lock, 1987: 8). De esta manera, las antropé6logas tratan
de aportar unos conceptos o herramientas desde las cuales abordar la investigacion
de un tema esencial, pero en muchas ocasiones minusvalorado, como es el cuerpo.

Partiendo de esta triple nocién de cuerpo, estas paginas tratan de aportar una
nueva perspectiva de algunas obras de Mona Hatoum. La principal motivacién
que mueve esta aproximacion se debe al propio papel que la artista concede al
cuerpo. Debido al uso del mismo como via de expresion estética, la artista plan-
tea un arte que en algunas ocasiones puede resultar controvertido para las teorias
feministas. Esto es lo que ocurrié con su obra Measures of Distance (1988), criticada
por presentar una representacién del cuerpo femenino como objeto de explotacion.
Sin embargo, como se evidenciard a continuacién, el andlisis desde estos tres enfo-
ques del cuerpo nos permite superar dichas criticas.

Ahorabien, esta aproximacién no presupone que Hatoum esté pensando en diferentes
marcos epistemoldgicos en el proceso creativo de su obra, sino que proporciona una
reflexién sobre el cuerpo femenino dentro del espacio artistico desde las tres concepciones
de cuerpo que la artista ha ido forjando durante su trayectoria vital.

3.1. El cuerpo individual

Esta concepcién alude a la imagen que nos hemos creado de nuestro cuerpo y
que viene siendo construida por el individuo y la cultura en la que se encuentra.
Todos los seres humanos tienen esta imagen de si mismos y admite multiples va-
riaciones no sélo entre diferentes culturas, sino también dentro de un mismo marco
sociocultural:

Podemos asumir razonablemente que todo el mundo comparte al menos
algtin sentido intuitivo de si mismo incorporado como existiendo aparte de otros
cuerpos. Sin embargo las partes constituyentes del cuerpo -mente, materia, psique,
alma, yo, etc.— y sus relaciones de una con otra y las formas en las que el cuerpo es
acogido y experimentado en la salud y en la enfermedad son, evidentemente, muy
variables (Scheper-Hughes y Lock, 1987: 7).

De este modo, pese a que todos los seres humanos tenemos un cuerpo biolégico
comtin que nos define como especie, el cuerpo individual acoge el sentido de ser de
uno mismo, de nuestra propia experiencia personal. Por ello, el empleo del cuerpo
y la reflexion sobre el mismo en la obra de Mona Hatoum, no puede escindirse de
su propia concepcién individual. Este aspecto se justifica si tenemos en cuenta,
como se destaco en la seccion anterior, el asombro que la artista sufri6 al percibir
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las diferencias en el tratamiento del cuerpo entre Oriente y Occidente desde su lle-
gada a Londres. En diferentes entrevistas la artista expresa la extrafieza que sufre
al contemplar la dualidad entre mente y cuerpo en que vivia la sociedad occidental
(Archer et al., 1997: 8, 140-141). En este sentido, trata de explorar nuevas vias de
expresion y reflexion a través de su propia concepcién individual que cuestiona y
rechaza la escisién alma-cuerpo o mente-cuerpo. Como explica Merleau-Ponty, se
trata de una imagen del cuerpo basada en un decreto arbitrario de dos términos
introducidos a posteriori: el objeto (el cuerpo) y el sujeto (el alma). Sin embargo,
la unién entre ambas es incuestionable y «se consuma a cada instante en el movi-
miento de la existencia» (Merleau-Ponty, 1945: 107)

La obra que mejor ilustra esta interpretacién del cuerpo es Measures of Distance
expuesta en el Tate Modern en 1988. En ella la artista plantea una invitacién a la
reflexién sobre temas politicos generales, a través de un video que muestra el cuerpo
desnudo de su madre. La motivacién que llevé a la autora a realizar esta obra resulta
esclarecedora, si tenemos en cuenta estudios recientes como el de Irene Ballesteros
(2012: 25-26), el cual ha profundizado en la relacion entre la feminidad y la histeria.
Hatoum confiesa que una de las razones por la que hizo esta obra fue porque cada
vez que veia noticias sobre el Libano, se conmocionaba por cémo se mostraba a
los arabes con la mayoria de sus mujeres llorando histéricas sobre sus cadaveres:
«Nosotros rara vez oiamos algo sobre los sentimientos personales de aquellos que
perdian a sus parientes. Es como si la gente del Tercer Mundo fuera vista como una
masa o una manada, no como individuos» (Archer et al. 1997: 139-140).

Influenciada por el eslogan feminista «lo personal es politico», la artista recurre
a su propia biografia y a su relacién mas intima con su madre, para hacer visible,
para reivindicar la singularidad de estas personas y, en particular, de las mujeres
arabes como seres individuales con sus propios sentimientos y biografias. Esto lo
realiza desde un vaivén de proximidad y distancia que nos muestra una narracion
cuyo hilo conductor sera el vinculo madre e hija. Dicha relacién, como ha puesto de
relieve Guy Brett, se presenta como una unién transformativa y creativa, en cuanto
que se muestra a través del proyecto de la hija, que hace el video, y la madre, que
tiene la libertad de presentarse a si misma en plenitud; consolidando un vinculo de
identidad que se ha transmitido de generacién en generacién con independencia
de todos los dictados coloniales y patriarcales (Archer et al., 1997: 56). Se trataria de
un enfoque maés asociado con las teorias feministas que, como ha destacado Balles-
teros, han decidido apropiarse del arquetipo de la gran diosa madre para exaltar el
poder del cuerpo femenino (Ballesteros, 2012: 73).

La obra se componia de varios elementos estratificados: por un lado, las letras
escritas por la madre de Hatoum en Beirut a su hija en Londres, que aparecen mo-
viéndose en la pantalla y son leidas en voz alta en inglés por la propia artista; por
otro lado, se proyectan diapositivas de fondo del cuerpo desnudo de la madre de
Hatoum en la ducha, tomadas por la artista durante una visita al Libano. Las con-
versaciones en drabe entre madre e hija, en las que su madre habla abiertamente so-
bre sus sentimientos, su sexualidad y las objeciones de su marido a la observacién
intima de Hatoum del cuerpo desnudo de su madre, se intercalan con la voz de la
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artista en inglés leyendo las cartas.

Esta obra es notable en diversos sentidos, pero quizas lo que es especialmente
tnico en este video es el retrato de la mujer palestina. A través del videoarte, Ha-
toum da voz a su madre de una manera que hubiera permanecido desapercibida
para el publico occidental en general y arabe en particular, aludiendo a una expe-
riencia dial6gica en la que el asistente es interpelado a la escucha de la propia obra.
La artista juega con los recursos de voz presentando las lecturas de las cartas en
inglés con una voz monétona, en oposicion a la animada conversacién en arabe con
su madre, marcada por la risa.

La forma en que Hatoum juega de este modo con el sonido del video hace que
sea dificil seguir la narracién para un publico occidental, poniendo el foco de aten-
cién en el cuerpo individual de su madre, en sus propias vivencias personales. Por
ello, cuando a la artista le preguntan por su relacion hacia el feminismo y las teorias
feministas confiesa:

Bien, en el feminismoinicial la actitud fue que cualquier forma de representacién
de un cuerpo femenino es explotadora y lo reduce a objeto. Esta cuestion tiene que
ser replanteada después porque las mujeres dejaron el marco y se convirtieron
invisibles en este sentido. Cuando hice Measures of Distance, el video con mi madre,
fui criticada por algunas feministas por usar el cuerpo desnudo femenino. Fui
acusada por explotar y fragmentar el cuerpo como lo hacen en la pornografia.
Senti que ésta era una interpretacién muy limitada y literal de la teoria feminista.
Yo veia mi obra como una celebracién de la belleza del cuerpo opulento de una
mujer envejecida que recuerda a la Venus de Willendorf —no exactamente el
estandar de belleza que vemos en los medios. Y si tomas la obra como un todo, se
construye una imagen maravillosa y completa de la personalidad de una mujer, de
sus necesidades, de sus emociones, de sus deseos, de sus creencias y la sittia en un
contexto social (Archer et al., 1997: 141).

3.2. El cuerpo social

La nocién de cuerpo social hace referencia a la proyeccién que hacemos del
cuerpo a otros dmbitos sociales. Esto es, el cuerpo no es s6lo un organismo biolégico,
sino aquel en el que se adscribe el sentido de ser uno mismo; una experiencia y
conciencia que viene dadas también desde la propia cultura. En palabras de
Scheper-Hughes y Locke:

En un segundo nivel de analisis se sittia el cuerpo social, que se refiere a los
usos representacionales del cuerpo como simbolo natural con el que pensar sobre la
naturaleza, la sociedad y la cultura, como sugeria Dogulas. Aqui nuestra discusion
sigue la pauta bien trillada por antropélogos sociales, simbélicos y estructuralistas
que han demostrado el intercambio constante de significados entre los mundos
natural y social. El cuerpo en salud ofrece un modelo de totalidad orgénica;
el cuerpo en enfermedad ofrece un modelo de inarmonia social, de conflicto y
desintegracion. Y a la inversa, la sociedad en ‘salud” y en ‘enfermedad’ ofrece un
modelo para comprender el cuerpo (Scheper-Hughes y Locke, 1987: 7-8).
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Esta concepcién, pues, hace referencia a la imagen del cuerpo que nos aporta
la sociedad de la que formamos parte y que se extrapola hasta los aspectos mas
insospechados, como las cualidades que atribuimos a nuestros propios orificios
corporales. Esta dimensién del cuerpo sera un tema ampliamente analizado por la
artista Mona Hatoum a lo largo de su obra y, particularmente, en una de sus insta-
laciones de mayor impacto, Corps étranger (1994).

Esta instalacién de video concebida en su etapa inicial, cuando atin era estudiante
en el Slade School of Fine Art, fue llevada a cabo en 1994. La artista explica cémo
esta pieza formaba parte de una serie de obras que estaba haciendo al mismo tiempo
y que tenian que ver con el problema de la vigilancia: «Camaras de vigilancia, ser
observado, el ojo del Gran Hermano... Esto era en 1980» (Archer et al., 1997: 137).

Asimismo, en ella encontramos otra de las cuestiones principales que la artista
también estaba trabajando en las performances de esta época inicial, cémo convertir
a los asistentes en sujetos de la obra. Esta via de exploracién que, en palabras de
Hatoum, llegaba a ser «bastante invasiva», eliminaba cualquier distancia entre la
artista y el ptblico, haciendo participar a la audiencia de una manera que parecia
penetrar hasta su propio ser. De este modo, dira la artista, fue durante la época en
que estaba haciendo estas performances donde yo fingia tener una «mirada pene-
trante», cuando concebi la idea de Corps étranger. (Archer et al, 1997: 137).

Hatoum realiz6 una propuesta formal a su universidad en 1980 para su realiza-
cién e incluso consiguid alguna financiacién para su comienzo. Lo que le permitié
grabar algunas de las imagenes de la parte exterior del cuerpo y realizar algunas
grabaciones de sonido con equipos médicos especializados (que trece afios des-
pués incluirfa en su obra). Sin embargo, como explica la artista, no encontr6 ningin
doctor que estuviera de acuerdo en hacerle un examen endoscépico (Archer et al.,
1997: 138). Sera en 1992 cuando encuentre el apoyo necesario en el Centre Georges
Pompidou de Paris para realizar esta instalacién que se expondria en 1994 (Archer
etal, 1997: 71).

La instalacién constaba de una cabina cilindrica de reducido espacio donde
el visitante accedia. Una vez dentro de ese lugar casi claustrofébico, el asistente
comenzaba a oir una serie de ruidos (producidos por la respiracion, el latido del
corazén y el borboteo de los érganos internos de la propia artista) y a ver imége-
nes procedentes del interior de su cuerpo: membranas, mucosas, pelos, dientes. La
mindscula cdmara va accediendo por los diferentes orificios del cuerpo (estémago,
intestinos, vagina), mostrando todo aquello que va encontrando a su paso. Como
ha destacado Guy Brett, una de las decisiones cruciales que toma la artista en la
composicién de esta obra fue orientar las proyecciones al suelo, ofreciendo una
fuerte analogia entre los conductos interiores y la tierra, como los orificios de los
pozos que se sumergen en las profundidades (Archer et al., 1997: 71).

De este modo, la exploracién del interior del cuerpo de la artista, como ha sefia-
lado Elena Tzelepis (2013: 180), creaba nuevos espacios de intimidad e interaccién.
La artista Janine Antoni ha llegado a afirmar, en este sentido, cémo sentia «haber
conocido a la artista» tras pasar un dia escuchando el pulso de su cuerpo que se
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reproducia en su obra Corps étranger, durante la exposicién Crudo y Cocido que las
reunié en el Reina Soffa en 1994 (Antoni, 1998: 54). Como el propio titulo indica,
la cdmara era como un cuerpo extrafio que invadia las fronteras del cuerpo tanto
internamente como externamente.

Esta obra ofrece un retrato de la artista singular, penetrante e invasivo. La insta-
lacién nos sumerge en el interior de su cuerpo a través de un juego de fascinacion y
repulsion, de seduccion y aversion. El vaivén que nos lleva del exterior al interior,
que hace visible lo invisible, muestra lo que esta oculto, adentrdndose por espacios
que parecen penetrar en el interior de su propio ser. En este respecto, la artista afir-
ma: «es una pieza que te lleva en diferentes direcciones. Por un lado es fascinante
sentir como estas dentro del cuerpo, pero al mismo tiempo es desagradable. Es
seductor y desagradable al mismo tiempo» (Brown, 2016).

De este modo, a través de este juego polar, esta obra culminaba esa via de ex-
ploracién que Hatoum habia desarrollado desde sus comienzos, presentando de
una manera mas narrativa, mas compleja, cuestiones acerca de las relaciones entre
lo interior y lo exterior, el traspaso de limites y la cosificacion del cuerpo de nuestra
sociedad. El propio titulo de la obra, cuerpo extrafio, sugiere diferentes metaforas
interpretativas a partir de esa imagen social que hemos creado. La artista introduce
ese cuerpo extrafio dentro del suyo como muestra de violacién maxima del ser
humano.

Hatoum debate asi la aceptacion sin cuestionamientos de practicas como la des-
personalizacion del paciente en medicina, la cosificacién del cuerpo como objeto
de conocimiento y la exploracién eminentemente masculina del cuerpo femenino.
Frente a esta manera de proceder, su instalacién, como la propia artista explica,
se trata de «una maravillosa paradoja entre el retrato de la mujer como victima y
como vagina devoradora» (Archer et al., 1997: 71).

3.3 Cuerpo politico

Tras la publicacién de obras claves del filésofo Michel Foucault (1926-1984),
como Vigilar y castigar (1975), Historia de la sexualidad (1977) y EI nacimiento de la
clinica (1979), se ha reconocido una nueva imagen o concepcién del cuerpo, su di-
mension politica. El filésofo francés realiza una serie de estudios criticos sobre di-
ferentes ambitos de la sociedad que van desde las instituciones sociales, pasando
por ciencias como la psiquiatria o la medicina, el sistema de prisiones e incluso la
propia sexualidad humana. Estos trabajos, que han ejercido una notable influen-
cia dentro de la teoria feminista (piénsese en Judith Butler, Monique Wittig e Irene
Ballesteros), tienen como caracteristica comtin un analisis de las estructuras que
marcan las relaciones entre poder, conocimiento y discurso.

En este contexto, interesa especialmente su obra Vigilar y castigar, donde explica
que el cambio en el sistema penitenciario, del oscuro calabozo de la pre-moder-
nidad a la moderna prisioén brillante, esconde una trampa (Foucault, 1975: 204).
A través de esta estrategia de vigilancia, como se puede apreciar en los planos de
las prisiones modernas, la sociedad ejerce su sistema de control de poder y cono-
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cimiento, en el que todo queda vigilado, unos seres humanos por otros. Lo mas
desquiciante de este «dispositivo pandptico» de control es que con estas estrategias
se induce al prisionero a «un estado consciente y permanente de visibilidad que
garantiza el funcionamiento automatico del poder» (Foucault, 1975: 204). Esto es,
hace que los efectos de la vigilancia sean permanentes, pese a que en ella haya
discontinuidades.

Las implicaciones de los mecanismos de control y la vigilancia serdn una preo-
cupacién constante en la obra de Mona Hatoum y un tema ampliamente desarro-
llado en obras en las que emplea su cuerpo o el cuerpo del ptiblico. Un buen ejem-
plo de ello es el video Don't Smile, You're on Camera, presentado en el Battersea Arts
Centre de Londres en 1980. En el, la poética de la propia obra no sélo interacciona-
ba fisicamente con el espectador, sino que ésta sera la estrategia inicial para lograr
su participacién a nivel interpretativo (Aguilar 2012: 23). La artista involucraba
corpérea e interactivamente al ptblico, invadiendo las fronteras de lo privado y
confrontandolos directamente con la propia concepcién del cuerpo.

Para ello, los asistentes eran dispuestos en varias filas frente a un monitor. La
artista se situaba frente a los asistentes e iba grabandolos con una cimara. Mientras
tanto, el monitor de video iba mostrando «aparentemente lo que la cAmara graba-
ba». En otra sala, un asistente iba mezclando las escenas que grababa Hatoum con
otras imdgenes de dos cuerpos desnudos escaneados, de hombre y de mujer, de
manera que parecia poderse ver a través de sus ropas. De este modo, trataba de
hacer consciente al ptiblico de que eran constantemente sujetos de vigilancia, de
una mirada penetrante. Para conseguirlo, procedié de manera invasiva y agresiva,
traspasando, como la propia artista reconoce, los «limites personales» (Archer et
al., 1997: 12). Esta obra no dejé indiferente a los asistentes, provocando el enfado de
algunos de ellos durante la proyeccién.

El video también incluia otro tipo de mezclas que buscaban, como indica Guy
Brett, el entretenimiento en lo perturbador (Archer et al., 1997: 71), haciendo un
cuestionamiento claro no sélo sobre la vigilancia, sino también sobre la cuestion del
género y las estructuras de poder inscritas en los cuerpos masculino y femenino.
Para ello, la artista combiné iméagenes del cuerpo de hombres y mujeres, realizan-
do montajes superpuestos de los cuerpos de ambos sexos en posiciones cargadas
de un alto componente sexual. Hatoum, de este modo, convertia a los asistentes
en intérpretes y en actores, a través de sus propios cuerpos, mediante esa extrafia
sensacion por la que parecia que la cdmara realmente estaba materializando su
interior, estaba penetrando en su mas profunda intimidad.

De este modo, la artista trata de explorar el cuerpo como espacio simbélico,
como esa bisagra entre lo social y lo psiquico. Como explica Irene Ballesteros en
la introduccion a su estudio el cuerpo es algo primordial: es el emisor, el receptor
y el mensaje y no deja indiferente a ningtn espectador (Ballesteros, 2012: 23).
Hatoum comparte ese punto de partida fenomenolégico que han desarrollado las
teorias feministas; las cuales tratan de comprender la forma en que las estructu-
ras politicas y culturales se promulgan y reproducen a través de actos y practicas
individuales (Butler, 1986: 522). Esta situara la base en el contexto cultural desde
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el que forjamos la identidad de un cuerpo suscrito a sus prescripciones. Como
indica Judith Butler:

El cuerpo no es instruido pasivamente con cédigos culturales, como si fuera
un receptor sin vida de relaciones culturales predeterminadas. Pero los seres
encarnados tampoco preexisten a las convenciones culturales que esencialmente
significan cuerpos (Butler, 1986: 526).

De este modo, el cuerpo es el significado y constructor de una identidad, ex-
presion de una construccién del género en una cultura especifica; por lo tanto una
forma de situarnos frente al mundo. Ante esta concepcién, Butler promueve una
teoria de género que considere este cuerpo politico como guién de una obra. Es
decir, las personas serdn como los actores de una pieza teatral, tienen libertad para
representarlo de diferentes maneras, para interpretarlo desde diferentes perspec-
tivas. Esta aproximacioén a los temas de género ayuda a comprender el enfoque
desde el que Hatoum utiliza su cuerpo y el del publico asistente a la obra para
cuestionar las estructuras de poder.

Una de las propuestas mas controvertidas en las que la artista trabaja sobre
ello es su obra Waterworks. Esta instalacion, concebida en 1981 para formar parte
de una exhibicién del Institute of Contemporary Arts en Londres, fue rechazada
por el jurado que la evalud porque la obra traspasaba los limites entre lo ptblico
y lo privado, el arte y la vida. Como explica Guy Brett, el jurado argumento que la
gente no habia tomado una decisién consciente de formar parte de la obra (Archer
etal., 1997: 37). Ese mismo afio la artista volvi6 a presentar su propuesta en el Slade
School of Art, pero de nuevo volvié a rechazarse.

Hatoum planteé usar los bafios ptblicos del recibidor para instalar una camara
en el cubiculo de uno de los aseos del bafio de hombres y del bafio de mujeres,
retrasmitiendo en vivo lo que ocurria en su interior. El ptblico podia visualizar
los monitores en el vestibulo, viendo y oyendo a los hombres y mujeres usando el
bafio. Pese a la argumentacion del jurado, lo cierto es que la artista aclaraba que en
la puerta de cada aseo, se colocaria una nota explicativa donde se daba la opcién
de usar otro bafio si no deseaba ser observado. La propia artista explica cémo «esta
nota asegura que los miembros del publico tienen la elecciéon de participar o no en
la instalacion» (Archer et al., 1997: 116).

Esta instalaciéon buscaba explorar el uso del cuerpo humano de una manera
simbdlica, como la propia Hatoum explica en su propuesta; buscaba ahondar en
los procesos fisiolégicos del cuerpo y los tabties sociales conectados con algunos
de estos procesos que ejercian fuertes prohibiciones de poder en las personas (Ar-
cher et al.,, 1997: 116). Intentaba, pues, investigar en esas actitudes negativas que
desarrollamos ante el cuerpo y ciertos procesos naturales, como orinar y defecar;
cuestionando esos estdndares sociales que nos ensefian a mantener bajo control
estos procesos.

Es curioso que, pese a que la obra nunca se llevé a realizar, la propia historia de
la misma, evidencia, como expone Hatoum, que su rechazo residia en esas repre-
sentaciones del cuerpo que hemos adquirido sin cuestionarnos socialmente, y que
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establecen modos de comportamiento fijados por las estructuras de poder (Archer
et al.,, 1997: 117). Ese mismo afio, realiza una performance titulada Look No Body!
(1981) que continua esta linea de exploracién. En ésta, la artista considera también
el cuerpo segtin sus diferentes orificios y las asociaciones sobre los mismos.

La obra consistia en un monitor que transmitia en vivo lo que registraba una
camara situada en un dngulo alto del bafio que estaba fuera del espacio donde se
llevé a cabo la performance. Durante la obra, la artista bebia continuamente vasos de
agua y ofrecia al ptblico, esperando poder incitarlos a usar el bafio. De fondo se ofa
la grabacién de la voz de la artista leyendo en voz alta un informe detallado sobre
el acto de orinar o «miccién». La voz de la artista venia marcado por una acento
mas pronunciado que hacia esos términos cientificos bastante graciosos.

De este modo, la artista convertia al ptiblico en actores e intérpretes sobre la
identidad corpérea que hemos construido a través de unos cédigos prescriptivos,
los cuales imprimen un caracter negativo en determinados orificios corporales y
procesos bioldgicos. Para ello, Hatoum traspasa los limites de lo ptiblico y lo priva-
do y, como han puesto de relieve algunos autores usa «el cuerpo contra el cuerpo
politico» (VVAA, 2016).

4. Conclusion

Para finalizar, me gustaria cerrar estas paginas con una reflexién sobre el pos-
ter fotografico gigante que la artista realizé en 1988 como proyecto para una valla
publicitaria urbana, Sobre mi caddver. Esta pieza expone de una manera humoristica
y mordaz el tratamiento del género que la artista Mona Hatoum presentara en sus
obras a través del cuerpo, de su cuerpo, de nuestros cuerpos. En ella aparece la cara
de la artista con semblante serio, haciendo frente, con una mirada critica, la figurita
de un soldado de juguete. Obviamente, la pieza de juego hace referencia directa
a las estructuras de poder que se imprimen en nuestros cuerpos y acttian de una
manera restrictiva, en la construccion de nuestra propia identidad.

No es casual que ésta fuera la obra escogida para la exposicién del Museo
Thyssen-Bornemisza Heroinas, donde se trataba de abordar la representacion de
la mujer en los roles activos y la crisis de identidad de género en el arte occi-
dental. Lejos de esa imagen construida sobre la mujer que la define a partir de
dos modelos dominantes y complementarios (el de la maternidad y el del objeto
sexual), Hatoum invade el espacio artistico como sujeto activo, creador, que hace
frente y cuestiona la figura femenina pasiva y sumisa que se afianzaba en el am-
bito cotidiano. Lo mas interesante de esta propuesta es que la artista lo hace recu-
rriendo a los principales recursos por los que la sociedad ha sometido a la mujer.
En estas paginas he analizado el tratamiento del cuerpo, pero otro tema igual de
penetrante es la reflexién sobre el hogar y lo cotidiano que la artista realiza en sus
obras posteriores.

De hecho, el recurso del cuerpo como via de expresién no se restringe exclusi-
vamente a su etapa inicial sino que sera un tema recurrente que aparecera en obras
posteriores a través de configuraciones diferentes al video y a la performance. Un
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ejemplo claro de ello es Public Garden (1993). Esta obra fue realizada con vello pu-
bico que la artista recogié durante sus afios iniciales cuando estaba explorando los
desperdicios del cuerpo: recortes de ufias, vello pubico, pedazos de piel. La obra
expuesta afios después estaba conformada por una silla de jardin de hierro forjado
que en su asiento tenia un tridngulo con dicho vello ptubico.

Si nos quedamos en la propia composicién de la obra descubrimos que des-
de esa apariencia humoristica y despreocupada la obra nos estd confrontando con
el problema del género y los espacios prescritos a la mujer. No es casual que el
tridangulo se sitiie sobre un objeto cotidiano, que se suele disponer en ese d&mbito
del hogar asignado a la mujer. Por otro lado, el propio titulo de la obra, hace una
referencia directa a los ideales ptblicos y privados que la sociedad inscribe en la
feminidad. La propia artista reconoce que el titulo de la obra deriva del descubri-
miento que las palabras «ptublico» y «ptbico» venian de la misma raiz etimoldgica.

A modo de conclusién, cabe traer a escena las palabras de Judith Butler sobre
como deberian desarrollarse los estudios de género, porque resumen de manera
impecable el tratamiento del cuerpo femenino que hace Hatoum:

Elgéneronoesta escrito de forma pasiva en el cuerpo, y tampoco esta determinado
por la naturaleza, el lenguaje, o la historia simbélica y abrumadora del patriarcado.
El género es lo que se pone, invariablemente, bajo presién diaria e incesantemente,
con ansiedad y placer, pero si este acto continuo se confunde con un dato natural o
lingtiistico, se renuncia a poder ampliar el campo cultural corporalmente, a través
de actuaciones subversivas de diversos tipos (Butler, 1988: 531).
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