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Claudia pasó cinco días en el MACA, en lo alto de una máquina elevadora mientras
conformaba la instalación Desborde que nos ha acompañado durante estos meses.
Trabamos amistad y una relación que hemos mantenido mientras disfrutábamos de su
obra a diario. El hueco que hoy ocupa será un vacío que tardaremos en reconocer de
nuevo como espacio arquitectónico.

Claudia: Cómo llegaste a concebir “Desborde”?

En el catálogo de la instalación de esta pieza en la Sala Gallera de Valencia ya menciono
como  de los pequeños ensayos nacen nuevos proyectos que se convierten en otra cosa.
De hecho, creo que en el taller se van quedando cantidad de ideas, porque a veces esas
piezas son solo ideas que luego necesitan un desarrollo. A mí me han pasado varias veces
estas cosas: trabajar en pequeño algo que parece interesante y luego vas agrandando la
escala. Es en esa escala donde cobra verdadero sentido se profundiza en las ideas que
estaban subyacentes. 

El caso de esta pieza es tal cual lo describo, era un pequeño hallazgo absurdo para
generar como una especie de “niditos” con un material ridículo. Al principio empecé
colocándolo en plano sobre la pared porque en ese momento yo trabajaba con el dibujo
pero al mismo tiempo estaba tratando de llevarlo al espacio, intentando plasmar la
tridimensionalidad de las cosas. Para generar esas superficies con volumen distribuí ese
tejido intentando formar como unos dibujos. Más tarde, en un estadio posterior, lo
imaginé todo como un volumen, que no fuera dependiente de ningún soporte, sino una
pieza en sí misma. 

Por qué le has dado esta forma?

No suelo trabajar con ideas cerradas, hago como una especie de esquema de lo que puede
ser, pero luego, a medida que voy construyendo, voy diseñando la forma y estoy como
bastante atenta escuchando lo que creo que necesita cada cosa en el momento que va
sucediendo. Me pareció que se habían separado demasiado, que necesitaban conectarse,
como que se tenían que unir; sin embargo, se nos escapó y quedó ahí. Tampoco me
molesta que sea un fragmento, que resulte un poco desmembrado sabes? Vas
componiendo a medida que vas construyendo. Al principio pensé que debían estar
separadas y a la vez emparentadas, pero luego decidí que podían tener un pequeño nexo
de comunicación entre una y la otra. El tejido tiene tan poco peso que tiende a cerrarse.
Cuando llegué y estudié el lugar, la arquitectura y el vacío fue cuando decidí que iban a
ser dos fragmentos ocupando el espacio en ángulo para evitar la horizontalidad porque
quería que fuese eminentemente vertical.



Por qué utilizar un material tan sencillo y pobre, ese plástico con alma de alambre? Y
cómo lo hallas, cómo lo encuentras? 

Yo vivía a 1500km de donde tenía mi estudio en Buenos Aires y tenía que esforzarme
para llevar la obra porque no podía irme con una gran cantidad de cosas grandes.
Encontré el material por casualidad aunque también porque mi cabeza ha estado
buscando esas cosas, buscando ese recorrido. Tenía que buscar la manera de desarrollar
un trabajo en el sitio, y que tuviera suficiente volumen o importancia. A la vez, es como
que ir buscando tus acotaciones dentro de tus limitaciones, las posibilidades para que eso
ocurra. Ese material que es un material pobre, absolutamente vulgar, tiene unas
características muy particulares que son al mismo tiempo flexibilidad y rigidez;
características  que juntas generan una tensión espectacular que permite que se sostenga
por sí misma y que, además, sea manipulable. Esas propiedades hacen que sea el material
idóneo para trabajar este tipo de instalaciones.

Por otro lado, hay como toda una faceta escondida, que no está visible en la pieza, que es
de lo que yo muchas veces hablo, y es la confección. Esa parte es como la trastienda, la
manera de confeccionarlo, el trabajo con otra gente, la relación con los colaboradores, el
círculo que se cierra con las personas que trabajan y que tejen, con las que hablamos, nos
conectamos, de manera que se genera otro tejido. La idea se iba ampliando, haciendo más
profunda, cuando la unís con otras que vienen detrás, que tienen que ver con la historia
del tejer, del acto de tejer, de la implicación social, del rol de la mujer, del sentido que
tienen las conexiones interpersonales con la labor, la idea crece hasta conformar una obra
tan monumental. 

Puedes contar algo más acerca de esas relaciones humanas, sobre todo con mujeres, en
la confección de tu obra?

Hace unos años tuve la experiencia de trabajar con mujeres en el Sahara. Era la primera
vez que trabajaba con un grupo de gente; en realidad, ellas colaboraban conmigo. Lo
hacía con un poco de temor porque la situación allí era compleja; pero no por las
condiciones, sino por el papel que desarrolla el artista en un tipo de circunstancias como
esa. Y fue todo un aprendizaje el trabajar con la gente e incluir en el proyecto a otros que
se puedan sumar y participar, y entonces es como que cosas que estaban dispersas en el
momento se van uniendo y de alguna manera forman esta resolución, que tiene como
muchas partes de lectura y a mí esa es una de las cosas que me parecen más interesantes. 

Hay una cuestión puramente visual, que tiene que ver con la forma, el color, con los
volúmenes, con las transparencias, pero además hay que tener en cuenta el
comportamiento que tiene la pieza en relación con el entorno, la escultura ,y cómo se
adapta. También hay una cierta postura ideológica, de trabajar desde un plano de ligereza
a un plano de flexibilidad, de intentar que las cosas se acoplen de la mejor manera al sitio,
no que las cosas se acoplen a ti. 
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