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Hay elecciones que se hacen entrando en razón  
y otras que se hacen entrando en pasión.  

P.  Fabbri  
 
1.-  epis teme  y  desp liegue 
 
La obra de la artista madrileña Almudena Rodríguez (nacida en la capital española en 
el año 1969), obra que conozco y tengo el placer de admirar más o menos desde el 
año 1999; -según mi percepción- parte de un esquema metódico de simplificación de 
su actuación muy resolutiva: el Collage y el Reciclaje. Sí… Collage y Reciclaje, esos dos 
signos deconstructivos por excelencia de ese “espíritu de época finisecular” que 
algunos han dado en llamar: Neobarroco.1  
 
Siendo así, siendo éste su punto de partida; ella convierte en “material de fondo” -
base narrativa sobre la que trabaja- a los llamados “objetos culturales”, es decir: los 
signos manifiestos de nuestra cultura, personificados en personajes e íconos idolatras 
(léase: objetos significantes = fetiches), sean idolatrías comerciales, religiosas, 
sexuales, o mediáticas; en “tela del juicio” (donde la “tela en sí” se convierte 
literalmente en un campo de batalla, un lugar de confrontación, un territorio bélico y 
belicoso), un sitial donde las reinterpreta, desubicándolas de su contexto natural y 
poniéndolas a dialogar entre sí, para desde el desentrañamiento de su propia 
naturaleza establecer un desnudamiento de sus verdaderos significados. O como 
mínimo, añadirle nuevos (…u otroras) significados, “re-enunciándolos” [los Ecos de 

                                                
1 VER: de Omar Calabrese: La Era Neobarroca, Editorial Cátedra, 1989, Madrid, España. 
 



Umberto in my memory]… desde el Ejercicio desahogador y confesacional de la 
Pintura. 
 
Mientras el universo artístico español está agonizando por su enfático sentido 
snobista de plagio y proximidad al “Arte Post-Media”2 (como diría José Luis Brea), como 
“último grito -tardío- de la Moda”; Almudena Rodríguez regresa a la capacidad 
dialogadora y resolutiva de la Pintura como mejor uso del lenguaje, para desde él 
crear un Arte que indague en su realidad; gracias a que todavía en la Pintura subvive 
una independencia discursiva con el modo mismo de fabricar su espacio, que no 
depende de lo tecnocrático. Por tanto, donde el reciclaje se efectúa desde una 
maquinalidad literal de una visceralidad nada fingida, donde todavía el accidente de la 
espontaneidad es factible, donde todavía la manualidad tiene su reino; en tiempos de 
una incertidumbre discursiva apabullante, donde el aburrimiento impera. 
 
2.-  contexto y si tuacionismo 
 
Tiempos en los que Almudena elije esquivar los facilismos de la producción post-
industrializada del Arte (esos que llamamos: “Post-Medial”) y regresar a la Pintura-
Pintura para continuar con una “joven tradición”. La Tradición Neo-Pop del Arte 
Internacional. Una tradición continuadora del camino trazado por artistas como los 
valencianos Equipo Crónica, el portugués Juliao Sarmento, o el venezolano Arturo 
Herrera. O en otra dirección, igualmente continuado por “el camino alemán” trazado 
por artistas como Sigmar Polke, Martin Kippenberger, Michel Majerius, o la -cada día 
más protagonista- Academia de Leipzig, donde destaca con feroz actualidad la 
impactante obra de Neo Rauch. 
 
Una joven tradición a la que la artista madrileña se incorpora para dimensionarla 
desde un discurso más intimista, menos grandilocuente -conceptualmente hablando-, 
a pesar de que en ambas direcciones [las cuales podríamos llamar: “la alemana” y “la 
iberoamericana”] apuntan hacia un “entendimiento” muy concreto del gesto y el acto 
pictórico, un “entendimiento” con el que Almudena coincide, un “entendimiento” de “la 
Pintura como lugar sensorial y mental” que participa casi de un estado alquímico del 
conocimiento de lo pictórico, donde experimento y racionalidad se dan la mano, donde 
afectivas elecciones azarosas y eficacia meticulosa de la razón, se entremezclan en un 
estado siempre aglutinador y aglutinante, siempre sumatorio. 
 
Entonces, en este sentido, aún en ambas derivas de esos movimientos oscilantes, 
esta tradición a la se incorpora Almudena Rodríguez, está marcada por un común 
denominador, una estética combinatoria y reciclante. Donde la Pintura es entendida 
como un filtro de realidades físicas (o sea: “documentales”) y realidades mentales (= 
“imaginarias”), que tamizan un relato de lo vivido. Donde la Pintura es una diario 
personal de lo que acontece (a lo Barthes); gracias a su sistema de construcción 
reciclante, gracias a su “uso desprejuiciado” de lenguajes ajenos, signos ajenos, 

                                                
2 Brea en este caso define como el “Arte Post-Medial” aquel que esta relacionado directamente con el desarrollo de las 
Nuevas Tecnologías Mediáticas de las Telecomunicaciones y la producción gráfica digitalizada. Léase: Fotografía Digital, 
NetArt, Video Art, Neo-Instalacionismo, Arte Electrónico, Robotic Art, etc… 



esquemas ajenos a ella; pues ella es simplemente eso: el lugar donde todo 
desemboca, dique de la experiencia, cubil al que se llega tras la fatiga y el cansancio 
de lo cotidiano. 
 
3.-  sistema y organicidad 
 
Y he aquí donde Calabrese regresa a nosotros; porque mediante el “entendimiento” 
de lo que él plantea como “La Era Neobarroca”3, “entendemos” la diversidad 
rizomática de esta joven tradición, siempre reciclante. 
 
Almudena se acerca a este “entendimiento analítico de la Pintura” desde estos dos 
senderos neo-historicistas -pienso yo- que por el hecho de que ambos no abandonan 
el hecho pictórico como un “recipiente de la casualidad” y el accidente creativo. Un 
accidente que tiene mucho de “laboratorio alquímico” -como ya dijimos, pues en ellos 
sobrevive cierto sentido sensorial, casi solipsístico y saturador del sentido, casi tóxico 
del tratamiento del color, de la textura, de la combinación de materiales-; no por 
gusto alguna de las obra de la artista madrileña están realizadas en materiales “no 
artísticos” (o mejor estaría decir: no profesionalmente concebidos para el Arte), tal es 
el caso de la anilina4, el papel amate, las mantas y colchas domésticas como soporte 
textil, igual que telares ya estampados industrialmente, sedas, poliésteres; los cuales 
junta, cose, borda, une, parchea, como si de un gran patchwork se tratase. Laboratorio 
horizontal planimétrico sobre el que vierte en inteligentes y medidas (o mesuradas) 
composiciones, lo que hemos esbozado como una “deconstrucción crítica de la 
subjetividad fetichista del sujeto post-moderno”. 
 
4.-  identidad y distinc ión 
 
Tras años de investigación y evolución ideo-estética esa reconstrucción subjetivista 
del fetiche le ofrece un toque analítico al quehacer de Almudena que lo distingue del 
resto de artistas de su generación, porque ella lo hace desde un perspectiva de 
tolerancia democrática, no desde un nepotismo iconoclasta; elije el diálogo y no la 
nulidad, elije la compresión del enemigo antes que su asesinato; por tanto lo que 
distingue realmente el quehacer de Almudena, es el mantenimiento de una emoción, 
una emoción latente en cada una de sus obras, una emoción que indica un discurso 
de identidad, unas señas de identidad. 
 
Bien, ahora, hablando con claridad también deberíamos decir, que ciertamente el 
“vínculo” de la obra de Almudena Rodríguez con estos paradigmáticos artistas antes 
señalados, ese posible “vínculo” que puede percibirse desde la superficial lectura del 

                                                
3 Para más información buscar del autor, Ob.Cit.  
 
4 La anilina -por ejemplo- es un líquido entre incoloro y ligeramente amarillo de olor característico; que no se evapora 
fácilmente a temperatura ambiente. Levemente soluble en agua y que se mezcla fácilmente con la mayoría de los 
disolventes orgánicos, mayoritariamente etílicos. La cual es usada para fabricar una amplia variedad de productos 
como la espuma de poliuretano, productos químicos agrícolas, tinturas sintéticas, antioxidantes, estabilizadores para 
la industria del caucho, herbicidas y barnices y explosivos. Quizás estos últimos sean una metáfora de cómo la “usa” 
Almudena, en plan “estallido colorista”. 
 



discurso crítico es un “vínculo casual”, no es un “vínculo de influencias apropiativas de 
estéticas ya formuladas”; sino es el proceso de una decantación investigadora, en la 
cual el propio proceso de trabajo ha conectado con casualidades vinculantes. 
 
En otras palabras, Almudena llega a resultados “vinculados y/o vinculantes” con estos 
artistas citados por caminos bien diferentes; y esos caminos son los senderos que 
definen una identidad muy concreta, la suya, y no la de otros. 
 
Desde que la conozco, hablo de por allá por el año 1998-1999, desde su primerísima 
serie: Tatuajes, observo que su producción ha ido desarrollándose como un espacio 
de “teatralidad mental” donde como láminas transparentes la obra se construye a sí 
misma de forma -como ya dijimos- procesual, acumulativa, desde un “entendimiento 
de la Pintura” que recicla aquello que le rodea en tanto se edifica como un 
“palimpsesto de yuxtaposiciones”, sean éstas planimetrías superpuestas que 
construyen un espacio pictórico, manchado, invadido por la pulsión del trazo -en 
apariencias- abstracto, posiblemente incluso decorativo -de forma engañosa-, o como 
en sus dos series proyectuales posteriores: Retales y lo que yo de modo aventurado e 
irrespetuoso he dado en llamar Idolatrías5; donde no hay espacio en blanco, no hay 
vacío posible, sea físico o narrativo, sea visual o conceptual, pues ella parte del 
sustrato cultural del que dispone la sobredosis de la cotidianidad del kitsch y la cultura 
de masas; para desde ahí, re-escribir la historia de su vida, su género, su “onticidad” 
(ese lugar tan privativo del yo) hecho residuo de sí misma. 
 
Y este signo de “intimizar lo vivido como lenguaje artístico, poetizándolo desde su 
mismidad femenina”, es uno de los alicientes que la distingue de muchos artistas, que 
como facilismo resolutivo utilizan el sistema del pastiche para crear sus propias 
diatribas artísticas; dado el caso que ella “ontologiza de lo que se apropia”, dotándolo 
de valor personal intransferible, haciéndolo suyo.6 
 
5.-  la  Pintura como terapia 
 
Cuando hablo de que Almudena Rodríguez es una artista que se engrandece en la 
dimensión de su obra, porque ella “ideologiza” sus iconografías (las inscribe como 
eslóganes políticos), desde una lectura de sensibilidades emotivas; lo digo porque 
encuentras en ellas (en sus pinturas y dibujos-collages) lo “dañino y/o tóxico” para el 
espíritu de su tiranía idólatra, que la artista lo desenmascara, lo hace público; 
exorcizándolo. Como si en cada una de sus apropiaciones iconográficas recolocada 
en sus marasmos de manchas, costuras, retales y contenciones planimétricas; nos 
estuviese diciendo: este símbolo es dañino, este bordado es dañino, este relato 
bucólico infantil, no es “tan ingenuo”; es falsa su ingenuidad, en su trasfondo existe 

                                                
5 Serie a la que se remite esta exposición, de su Obra Reciente. 
6 Pienso, por citar un dato, en algunas de sus piezas realizadas en su “estancia mexicana” -allí vivió cerca de 3 años-, en 
las cuales las iconografías y colores de México se dejaron ver en sus obras desde una estética que los reunificaba, 
desde una unidad-roída, fragmentaria, centrífuga, escapadiza de visiones; pero siempre desde una intimista visión de 
Mujer, sin que por ello, implique una militancia feminista. ¿o sí? Obras las cuales, dicho sea de paso, reformularon su 
producción a ciertas circunstancias ahora obvias. 
 



una conciencia soterrada de la Muerte, del dolor, la guerra, el abuso sexual, el poder 
falocéntrico; como si Lewis Carroll nos recordara -a lo Sigmar Polke- que Alicia nunca 
ha regresado de un malvado y metafórico Mundo de Maravillas7, que sólo y 
exclusivamente existe en nuestros sueños, o peor: en nuestras pesadillas.  
 
Llegados a este punto del análisis, creo que el recurrentemente mencionado Polke es 
el artista con el que quizás -desde una mirada referencial, la artista- tenga más 
deudas estético-metodológicas; no sólo por su homenajeante universo de Sir John 
Tenniel [ilustrador por excelencia de Alicia en el País de las Maravillas, por la edición 
más universal y reproducida, originalmente del año 1865-1866], sino porque como 
Polke, ella (Almudena) participa de un “entendimiento” experimental del espacio 
pictórico donde la superficie es un conglomerado de soportes, sustancias, recursos 
formales y recursos conceptuales, que se hibridan para dar una superficie donde el 
palimpsesto se hace episteme totalizadora, lugar donde se da la Pintura, donde 
“ocurre el hecho pictórico”. 
 
Y en otro estado -esta vez, más mental que estético y/o físico, factual- creo que 
Almudena está muy cerca del discurso crítico de la iconografía narrativa de la infancia8 
del artista venezolano Arturo Herrera; ya que como Arturo ella desentraña “lo 
mitológico universal”, o sea: “lo arquetípico” (como diría Jung) que hay en esas figuras 
de “apariencia ingenua”. En cualquier caso, re-contextualizándolos, dotándolos de 
nuevos contenidos enunciáticos que los replantean más que como “idólatras signos 
fetichistas”, como “signos decadentistas” de nuestra naturaleza ambigua, dicotómica, 
degradada, una naturaleza fascinada por el universo de la fascinación 
representacional; así como mismo se degradan sus colores estridentes, oxidados, 
tóxicos, como si fuesen cada una de sus obras una señal del auxilio, de veneno, de 
evidente toxicidad, en un mundo contaminado en un concepto global de lo 
contaminante, físico-biológico-psicológico y emocionalmente contaminado y 
contaminante. 
Un reclamo que tal vez pidiese a grito un giro de atención reflexiva sobre las 
metáforas de las que habla. Un giro de radicalidad ideológica con que igual Almudena 
Rodríguez se despega de las “lindificaciones facilonas del Neo-Pop”, conectándose con 
cierta “tendencia política del silenciador” (o debería esbozar más gráficamente: con 
una contemplativa y atacante “actitud de francotirador”) que estableció como 
paradigma Barbara kruger. Así… feminista, estridente, sentimental y seductora; como 
sólo una mujer puede ser, como sólo una mujer puede armarse de sus propias 
herramientas (artesanales, discursivas, edulcoradas, decorativas, sensoriales, 
filosofantes y poéticas) para desmantelar lo que hoy día significan los signos 
soterrados del Poder, los signos censuradores del Poder falocéntrico. 
 

                                                
7 Sigmar Polke ha realizado recientemente, más a menos desde el año 2002 a estos días una serie de trabajos 
relacionados con una de sus temas recurrentes, la infancia y los ha expuesto bajo el titulo de Alice in Wonderland, en 
Ueno Royal Museum, Tokio (2005), y en el National Museum of Art, Osaka, Osaka (2006). 
 
8 Ambos trabajan sobre el stock del imaginario de los dibujos de animación de Disney, la fantasía heroica de Marvel o 
DC y el universo de ficción del Cómic Norteamericano, en general; e incluso el Anime y el Manga Japonés.  



Y en esta intrepidez subversiva, en esta terapéutica manera de entender el acto pictórico, 
está su dulce veneno, su infiel señuelo-carnada para que caigamos en la trampa de su 
Arte: en fin, su neobarroco bucle agridulce, quizás amargo. Como si nos dijera que en la 
valentía de realizar una Pintura desde el desdoblado acto del Reciclaje-Collage -así 
como Calabrese, y ella misma entienden el nacimiento de una nueva cultura marcada 
por nuestras reinterpretaciones de la Historia que vivimos-, está el padecer del fértil 
hallazgo de la maternidad; donde dolor y alegría, Vida y Muerte, confluyen en un 
nuevo linaje de nuestra herencia personal, esta vez, puesta a la luz para que crezca 
sobre los pasos de nuestros errores y nuestros hallazgos. 
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