
“Zanele Muholi es una de las fotógra-
fas en ejercicio más aclamadas del mo-
mento y sus trabajos se han expuesto en
todo el mundo”, señala un comunicado
de la Tate Modern con ocasión de la
muestra en que se exhiben más de 260 de
sus fotos. Efectivamente, la artista suda-
fricana ha expuesto en Documenta 13 y
en las bienales de Venecia y São Paulo,
entre otras, y vale la pena co-
mentar su actual retrospectiva. 

Es necesario tener presente
que Muholi es una activista vi-
sual nacida en 1972, por lo cual
sus primeras dos décadas de
vida transcurrieron en el apar-
theid. Dicho sistema de segregación racial
y social fue abolido en 1994, pero ella afir-
ma que —si bien en menor grado— la
discriminación aún existe, y más todavía
s i s e p e r t e n e c e a l a c o m u n i d a d
LGBTQIA, como es su caso.

La exposición se despliega a lo largo de

nueve salas que permiten revisar sus pro-
puestas de las últimas décadas. Su acti-
vismo está presente tanto en sus registros
de manifestaciones en apoyo de la comu-
nidad LGBTQIA como en su serie Faces
and Phases, que comenzó en 2006 con re-
tratos de lesbianas y personas transgéne-
ro para “reescribir su historia”, según pa-
labras de la artista. 

No obstante, considero que la serie de
mayor interés es Somnyama Ngonyama

(Saludar a la leona oscura) en la
séptima sala, pues es aquí que
se evidencia en todo su esplen-
dor la sensibilidad estética de
Muholi. Los muros del enorme
espacio están pintados de ne-
gro grafito o blanco tiza; con-

traste valórico que estimula las compara-
ciones, a la vez que evoca un simbólico
“enfrentamiento” entre campos oscuros
y claros. Sobre dichas paredes, además de
un par de gigantografías, se despliegan
retratos fotográficos de mediano y pe-
queño formato, todos realizados en blan-

co y negro y con marco negro. En cada
uno se aprecia un busto de una figura fe-
menina (autorretratos en su mayoría)
que en casi todos los casos miran intensa-
mente a la cámara. Aunque serias, las
modelos son muy expresivas, al punto de
que el público se siente “observado” por
ellas. Un intrincado arreglo capilar o un
enorme tocado ya sea de plumas, ramas,
plásticos, géneros, peines, lápices, pinzas
para colgar ropa (perros) u otras materia-
lidades realzan la cabeza de cada figura,
algunas de las cuales están cubiertas y es-
condidas por una suerte de manta. Ade-
más de la confrontación entre claros y os-
curos, tales elementos conducen a una
confrontación de texturas: las pieles os-
curas interactúan con la diversidad de
“pieles” —de materiales ya sea sintéticos
o naturales— puestas cual sombreros o
adornos en la cabellera de las mujeres.
Muholi invita a valorar la tez oscura, pro-
moviendo, asimismo, una reflexión sobre
nuestra propia piel y sobre la manera en
que nos relacionamos con otras “pieles”,

sean estas pulidas, sedosas, rugosas o es-
camosas. Por cierto, cada opción de la au-
tora alude a la historia sudafricana; Nol-
wazi II (2015) muestra, por ejemplo, a una
mujer con lápices en la cabeza en referen-
cia a una práctica del gobierno sudafrica-
no durante el apartheid conocida precisa-
mente como la “prueba del lápiz”, que
consistía en poner uno de estos sobre la
cabeza de una persona, evidenciándose
su raza negra si este no caía y quedaba
atrapado entre los rizos. 

Junto con la serie Somnyama Ngonya-
ma, en la séptima sala se expone una
enorme escultura de bronce (Muholi IV,
2023) sobre un plinto negro; otro auto-
rretrato de la artista, ahora de cuerpo en-
tero, sentada en el aire y desnuda, con el
pecho y el cuello atados por cuerdas y
cinturones de cuero que operan como de-
nuncia.

Este conjunto de obras me hizo re-
cordar el libro “Negro. Historia de un
color” (451 Ediciones, 2010), de Michel
Pastoureau, quien explica, entre otros,
cómo el arte, la ciencia y la sociedad de-
vuelven al negro su antigua relevancia
en el siglo XX. Si Pastoureau analiza la
historia de dicho color respecto de las
sociedades europeas, Muholi aborda
su valor histórico y simbólico en el
continente africano; y lo hace con una
paleta de azabaches, grafitos, pizarras,
tintas, humos y negros marfil que ex-
presan tanto humildad, tristeza, duelo,
enfermedad, segregación y muerte co-
mo dignidad, autoridad y belleza.

Crítica de arte

Zanele Muholi: Fotografías
que ponen en valor la negrura
CLAUDIA CAMPAÑA

Tate Modern Zanele Muholi.
“Nolwazi II”, 2015.
Fotografía de la
serie “Somnyama
Ngonyama”.
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C orría 1952. Alberto Cruz Co-
varrubias (1917-2013) junto
con un grupo de arquitectos
—José Vial, Fabio Cruz, Mi-

guel Eyquen, Francisco Méndez y el
poeta Godofredo Iommi— deciden par-
tir a refundar la Escuela de Arquitectu-
ra de la Universidad Católica de Valpa-
raíso. Y lo hacen con una mirada revolu-
cionaria de la arquitectura moderna, te-
niendo como fundamento la palabra de
la poesía. Cruz y el poeta Godofredo
Iommi impulsaron esa nueva concep-
ción de la enseñanza y la arquitectura,
junto a actos poéticos, travesías, el libro
Amereida, las Rondas, la creación de la
Ciudad abierta, más la invención de
conceptos y vocablos. Un mundo y ac-
ciones que llevaban al borde la expe-
riencia, apartados de lo material y con-
ducidos por la poesía.

Una acción ya mítica fue cuando un
grupo de ellos tiraron al mar algunos de
sus objetos personales más valiosos.
“Fue un acto de desprendimiento y pa-
ra nosotros no era una extravagancia:
fue en honor de nuestro patrono, san
Francisco”, decía Alberto Cruz. En tan-
to, el Premio Nacional de Historia Ma-
rio Góngora afirmaría: “Alberto Cruz es
autor de una de las creaciones más ori-
ginales que Chile ha aportado”.

Mirada y hacer

“La poesía es como un rayo que cae y
los oficios, como la arquitectura, poco a
poco van sacando adelante sus faenas al
encuentro de la poesía”, señalaba el
maestro a sus lúcidos 85 años durante
una extensa conversación con Artes y
Letras en su minimalista y refinado de-
partamento de impoluto blanco y con
sus paredes vacías, ubicado en el Cerro
Castillo frente a la bahía. El original
pensador y maestro confesaba: “Estoy
siempre construyendo lo que estoy di-
ciendo como una obra. Y mis dibujos
son una manera de pensar”. Recién ha-
bía publicado el
libro “Don ar-
quitectura”, con
prólogo de uno
de sus compa-
ñeros de ruta y
editor, el filóso-
fo francés y dis-
cípulo de Hei-
degger Francois
Fédier.

Una exposi-
ción en home-
naje al arquitec-
to (Premio Na-
cional 1975), al
maestro, inte-
lectual y artista
visual —con valiosos documentos y ar-
te suyo— se inauguró en el Museo Pas-
cual Baburizza en Valparaíso, en el mar-
co de Puerto de Ideas y junto a la Funda-
ción Alberto Cruz, con curaduría de Sa-
ra Walker, Macarena Murúa y Pablo
Chiuminatto. 

Cruz hizo más de dos mil cuadernos
—con bocetos, croquis, dibujos, escri-
tos y hasta pinturas— que reflejan su
pensamiento y su mirada de la arqui-
tectura y la poesía, del arte y la ense-
ñanza. La curaduría, dentro del copio-
so material, seleccionó 70 obras para
la muestra, abierta hasta el cinco de
enero, que da cuenta de su legado. “El
que hoy representa un ejemplo para
las nuevas generaciones porque su
proceso de estudio y autoformación
constante demuestra que no se trata
de una cuestión instintiva y puramen-
te expresiva, sino de un trabajo dedi-
cado y constante de observación, lec-
tura y estudio con el fin de ampliar los
propios horizontes del saber”, afirma
el académico de la Universidad Cató-
lica y cocurador Pablo Chiuminatto.

Arquitectura-poesía
El arquitecto Bruno Barla —coautor

con Cruz del libro “Amereida Palla-
dio”— señala entre sus aportes claves a
la arquitectura: “El preguntarse cómo
no seguir copiando de Europa o Estados
Unidos, sino pensar en que podemos te-
ner una mirada propia”. 

Para Alberto Cruz, la arquitectura era
esencialmente un espacio de reflexión e

investigación. Una arquitectu-
ra-poesía contemporánea, abs-
tracta y espiritual que transfor-

mó la mirada y aprendizaje de esa disci-
plina. “Pero nosotros jamás pensamos
ser poetas, sino que es un diálogo en
donde la palabra poética confirma lo
que somos. Porque la poesía es una de
las instancias más altas del ser humano,
donde se manifiesta la potencia, su rea-
lidad”, afirmaba con convicción. 

En la Ciudad Abierta, en Ritoque,
quedaron plasmadas numerosas de sus
ideas en lugares como las hospederías
—casas de residentes, en su mayoría ar-
quitectos— y también en las esculturas

de Claudio Girola. El artista se incorpo-
ró poco después al grupo fundacional
con sus esculturas site specific, como
esas obras arriba del Agora y en donde
una de ellas interna al público en la tie-
rra a modo de laberinto; similar a su es-
cultura “Dispersa II”, que hizo para una
concurrida muestra en la galería de Car-
men Waugh en los años 90. Girola esta-
ba vinculado a la geometría, a lo abs-
tracto, cercano a Brancusi, Mondrian,
Max Bill, Van Doesburg y a Alberto
Cruz. 

La exposición –con un cuidadoso
montaje-- aborda el arte y algunos de
los proyectos de arquitectura emblemá-

ticos del fundador de esa escuela de la
UCV. Uno es el “Palacio del alba y el
ocaso”, en la Ciudad Abierta. Se selec-
cionaron maquetas e imágenes. Fue
construido en 1982, “sugerido por Go-
dofredo Iommi y concebido por Cruz
en el marco de un taller. La estructura
fue diseñada como un proyecto para un
espacio en el que convergerían un gru-
po de hospederías. El ‘palacio’ sobresa-
le por su forma fluida en ladrillo artesa-
nal, cemento y piedras y cuenta con un
patio rodeado por muros con planta en
arco. Con una superficie de 986 metros
cuadrados, refleja esa interacción entre
poesía y arquitectura”, subrayan. 

Y su proyecto personal más impor-
tante, aunque no llegó a construirse por
las circunstancias del país, solo queda-
ron sus cimientos, fue la llamada casa
Olivetti, de Alberto Cruz y Miguel Ey-
quen, de 1972. La exposición presenta
una maqueta que devela la complejidad
y belleza del diseño emplazado en las
faldas de la cordillera de los Andes, con-
cebido para la gerencia de la fábrica ita-
liana. Buscaba crear un espacio en pro-
funda conexión con el paisaje cordille-
rano. La casa tenía el desafío de “dulcifi-
car la cordillera y hacer cotidiano lo
majestuoso”, decía. Y el proyecto lo lla-
mó: “Una casa no tan casa”.

También seleccionaron cuadernos de
apuntes sobre arquitectura de los años
70 al 90. Hay bitácoras de las travesías
por América en el contexto de Amerei-
da. El público podrá ver la bitácora per-
sonal de una travesía, en 1964, que par-
tió desde la Patagonia hasta Bolivia; y
otra, en 1968, a Vancouver, que fue di-
bujando con sus observaciones. 

El artista. Luz espiritual

Alberto Cruz reconocía que el dibujo
era esencial para entender y reinterpre-
tar el espacio urbano, la arquitectura, el
paisaje, el pensamiento. “Yo escribo di-
bujando”, decía a Artes y Letras. Y ha-
blaba del “dibujar pensante”... Bruno
Barla agrega que “Alberto se enclaus-
traba dentro de sus dibujos en cuader-
nos, custodiando su intimidad…”. 

La muestra se acerca al artista visual.
“Hay más de 50 obras, entre las que
destacan pinturas y dibujos, desde sus
inicios en 1925 hasta el 2000, dentro de
un marcado estilo abstracto o informa-
lista”, señala el cocurador.

Se agruparon los dibujos y pinturas
más informalistas. “Esos cuadernos
muestran su exploración plástica más
libre, donde el color y la forma se des-
pliegan abarcando el juego abstracto, en
un diálogo entre la materia y el gesto,
que refleja riqueza y profundidad de su
lenguaje visual”, subraya Chiuminatto.

Se exponen algunos de los cuadernos
en gran formato que él fabricaba: reuti-
lizaba papeles, los empastaba y prepa-
raba las superficies para dejarlas como
soporte de sus dibujos, pinturas. 

Pero fue también autor de series de
arte de especial profundidad como la de
San Francisco, durante los años 70.
Cruz seleccionó algunos fragmentos de
las 54 pinturas de la vida de San Fran-
cisco de Asís, realizadas en Cuzco a me-
diados del siglo XVII y enviadas a Chile
para el convento de esa orden.

Cultivó una acuarela genuina de es-
pecial valor plástico. El también acadé-
mico y doctor en arquitectura Bruno
Barla explica que “las transparencias en
las acuarelas de Alberto Cruz son un so-
porte para un escribir-dibujar pensante.
Son transparencias luminosas, velos so-
brepuestos que dan profundidad al es-
pacio plano del papel”. 

Y Barla destaca: “La Capilla del fundo
Pajaritos fue la máxima expresión de
Alberto Cruz en la construcción de una
luz arquitectónica, de una luz para orar.
La acuarela, con su transparencia desde
lo plano del papel, lo acercaba a esa tri-
dimensionalidad, a esa luz para orar”.

HOMENAJE En Valparaíso

CECILIA VALDÉS URRUTIA

Alberto Cruz
Covarrubias en
pleno taller de
“Amereida”, sobre
las arenas de
Ritoque.
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El innovador concepto de la Escuela de
Arquitectura de la UCV, fundado por
Alberto Cruz, fue “una de las creaciones
más originales que Chile ha aportado”, en
palabras del historiador Mario Góngora. El
viernes se abrió, en el Museo Baburizza,
una exposición sobre el protagonista de
ese “mundo” que llevaba al borde la
experiencia, conducido por la poesía. 

ALBERTO CRUZ
COVARRUBIAS
y la nueva concepción de

la arquitectura poética 

Flor, técnica mixta, 1954, Alberto Cruz. El
color y la abstracción sobresalen
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 C
. “Palacio del Alba y el ocaso”, 1982, sugerido por el poeta Godofredo Iommi y

concebido por Alberto Cruz en la Ciudad Abierta.
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