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La ciudad de Neuquén se honra en recibir a los artistas del grupo Mondongo, en el marco de la
programacion de muestras temporarias del Museo Nacional de Bellas Artes Neuquén.

Las obras de este colectivo de creadores reflejan la realidad desde la valentia y el talento,
aunando el arte con el testimonio en la linea de los grandes artistas sociales que signaron la
historia de la cultura nacional.

Aello se suma el hecho de que uno de sus integrantes paso su infancia en esta tierra neuquina,
lo cual nos vincula a la obra de este grupo de manera mas cercana, préxima y hasta afectiva,
haciéndola un poco nuestra, gestada en parte por estos vientos, estos rios y estas bardas.

Tanto para Neuquén como para sus habitantes y, en especial, quienes tenemos la responsabi-
lidad de gobernar este presente, es un privilegio poder asistir a una exhibicion de esta jerarquia,
la cual seguramente dejara una huella imborrable en nuestra memoria, tal como lo han hecho
otras expresiones igualmente valederas del arte y la cultura.
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Damos la bienvenida a Mondongo en la primera
muestra individual que presenta en el interior
del pais, lo cual resulta un privilegio tanto para
este museo como para nuestra ciudad.

Tenemos ante nosotros los resultados de una
incesante, curiosa y osada creatividad plasma-
da a partir del uso de elementos no tradiciona-
les en las artes plasticas los cuales, sin perder
su esencia original, se mancomunan y transfor-
man en funcion del sentido que la misma obra
impone.

Como modernos alquimistas, estos artis-
tas parecen buscar incansablemente, la llave
de la transformacion que es, en definitiva, su
busqueda.

Con elementos tan cotidianos como salami-
nes, lana o plastilina, los creadores le dan nue-
vo sentido a la materia en funcién de la puray
exclusiva expresién artistica, la cual resulta im-
pactante y novedosa,

resignificando el sentido de la materia prima
en pos de una nueva estética.

Estas obras, curadas por Laura Buccellato,
componen un inventario imperdible del lengua-
je expresivo de este colectivo de artistas.

Sus obras fueron adquiridas por algunos de
los museos mas importantes del mundo, como el
MOMA de Nueva York o la Tate de Londres, pero
también habitan alglun palacio europeo, como
el de la familia real de Espafa, que les encar-
gara sendos retratos de sus miembros, como en
otros siglos lo hicieran con Velazquez o Tiziano.

Pero también, ver esta coleccion es compren-
der el lenguajey la filosofia que apuntala el arte
moderno de estos tiempos.

Si bien el resultado final de la obra en si pueda
parangonarse con estilos tradicionales como el
expresionismo o la figuracién —en particular en
los retratos o los paisajes— el hecho de emplear
materiales inusuales e inesperados, y la propia
eleccion de dichos elementos entre tantos otros,
convierte a cada obra en una idea en si misma.

Un postulado artistico pero también un pode-
roso mensaje social.

En cada obra de esta muestra como en las de
toda su produccién, Mondongo nos esta ense-
flando que la materia es principalmente idea,
que la obra es materia pero también pensa-
miento que surge de esa misma materia y que
conlleva en si un mensaje que trasciende al mo-
delo o al motivo aparente de la obra misma.

Resulta gratificante ademas constatar que
uno de sus integrantes, Manuel Mendanha,
paso su infancia en Neuquén. Nos honra descu-
brir algo de nuestra provincia en este grupo de
talentos.

Invitamos pues a los visitantes que asistan a
esta muestra, como en un juego, a encontrar en
sus obras esas inefables pistas de aquella transi-
toria pero fundacional identidad del artista.

Oscar Smoljan
Director
Museo Nacional de Bellas Artes Neuquén






Entre el 27 de abril y el 7 de junio de 2015 se
desarrolla en la Argentina la Primera Bienal
de Performance, BP.15. Uno de los objetivos
que la misma se plante6 fue tensionar los
limites mismos del género, trabajando desde
practicas centradas en el uso del cuerpo.
Entre los artistas participantes se desta-
can Marina Abramovic, Laurie Anderson,
Liu Bolin, Tania Brughera, Sophie Calle, Ana
Gallardo, Roberto Jacoby / Alejandro Ros,
Jorge Macchi / Edgardo Rudnitzky, Marta
Minujin, Amalia Pica, Martin Sastre, Nicolas
Varchausky / Juan Onofri Barbato/ Matias
Sendén.

Mondongo participa del proyecto invita-
do por el Museo Nacional de Bellas Artes
Neuquény presenta, en el marco de la Bienal,
un trabajo en el que venian trabajando: No
soy tan joven como para saberlo todo.

Esta performance transcurre en una vi-
driera de Palermo, Buenos Aires, donde un
Pinocho con mascara de espejos y larga
nariz, solitario y contemporaneo, convierte
actividades cotidianas en rituales, en oca-
siones alegoricos. Barre, corta una tortay la
reparte, se sienta entre calaveras y busca la
mirada del espectador, quien lo observa des-
concertado desde el otro lado del vidrio.

Pinocho conserva ciertos rasgos de su
entidad inanimada y el espacio que habita

simula el Salén de los Espejos del Palacio de
Versalles, con propias alegorias donde sub-
yace otra misteriosa realidad que, en ocasio-
nes, requiere de la agudeza de la percepcion
para ser revelada.

La escenografia tiene su propia profundi-
dad, que aumenta la ilusién al evidenciar la
desproporcién de escala entre el lugar y el
cuerpo que lo habita. Ambos componen una
pintura viviente, que transcurre en la cotidia-
neidad de la calle y logra una comunicacion
directa entre la propuesta, un espectador
inocente —sin intermediarios— y en un espa-
cio diferente.

Con esta performance en la vidriera,
Mondongo realiza un salto de escala en su
serie de Cajitas (2011-2012), donde traba-
jan el espacio de manera tridimensional, a
partir de recreaciones escenograficas de-
tras de un vidrio. Asimismo, retoma la idea
de la mascara, vector de su primera exposi-
cion en el Centro Cultural Recoleta (2000), y
que también utiliza para recrear al Lobo de
Caperucita, en sus trabajos sobre los clasicos
personajes de la literatura infantil.

También la apropiacion de cuentos infan-
tiles es un tema recurrente en la obra de
Mondongo, se sirven de personajes inocen-
tes para metaforizar sobre las debilidades y
los excesos del ser humano. Entre sus series



se incluyen Caperucita roja, Blancanieves y
Pinocho.

Para Mondongo, “Es un universo que alcan-
za a todos los seres humanos, porque todos
crecimos con esas metaforas, con esos cuen-
tos. Como son para ninos estan muy cerca de
la médula del tema que tratan, el tema esta

Curador:
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muy claramente enunciado y es interesante
para reinterpretarlos porque habla de como
son las sociedades”.

No soy tan joven como para saberlo todo
es el resultado de indagaciones formales y
existenciales que sintetizan la produccion
artistica del grupo.

Vestuario:

Noel romero

Paula Selvy Avellaneda
Jackie Luduena Koslovitch
Yamila Antonioli

Iluminacion:
Eli Sirlin
Verdnica Alcoba

Martin Fernandez Méndez
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Vidriera donde se realizé la performance, en el barrio de Palermo, Buenos Aires.
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Las calaveras inevitablemente nos hacen
pensar en los memento moriy, en un princi-
pio, nos llevan hacia una relectura del tema
clasico de la muerte. Sin embargo, hoy en
dia, en un mundo plagado de guerras de alta
o baja intensidad, de terrorismo y asesina-
tos en masa; donde se siente la amenazante
cultura de la violencia gratuita que Haneke
describia en Funny Games, las calaveras
parecieran representar, mas bien, una cierta
version de la psique contemporanea. Son
inmensos contenedores que transportamos
siempre con nosotros a cualquier puerto, lle-
nos a reventar, donde se apila toda la basura
que hemos logrado acumular a lo largo de la
vida. Son imagenes tristes y banales sobre el
empacho de informacidn, pero a la vez son
muy divertidas, todo se amontona sin orden
ni fin. Cada uno de nosotros portamos nues-
tra propia calavera, algunas no son mas que
una acumulacién sin sentido de cosas elegi-
das, o no elegidas, otras son intelectuales,
otras emocionales, unas son radiografias
egocéntricas, otras generosamente abiertas;
todas son autorretratos.

K. P.: La serie de las calaveras es dramatica
y compleja. En ella se percibe una ironia

posmoderna en cuanto al tratamiento del
juego entre contenedor y contenido. El cra-
neo funciona como contenedor de una sopa
de referencias y citas visuales globales.
Se trata de una especie de collage de ima-
genes no relacionadas, un verdadero mappa
mundi. ;Cémo surge esta idea? ;Proviene de
alguna referencia especifica?

J. L.: La imagen de un gran contenedor es
lo que resume el espiritu de la serie de las
calaveras. Aqui entran en juego concep-
tos multiples y al final es como una musica
compuesta por muchos géneros diferentes,
pero que aspiramos a que suene de manera
armonica. Es un trabajo muy lento, dedicado
y minucioso (tanto en la etapa del pensa-
miento como en la realizacion), requiere de
una concentracién y tiempos especiales. Por
otro lado, nos permite introducir la irreve-
rencia, la parodia, la politica, lo monstruoso,
lo infantil, todo junto.

M. M.: Esta serie de cuadros constituye un
punto de inflexién dentro de nuestro trabajo.
Se erigié como el final de una busqueda de
la representacion del universo consumista
que nos agobia. La acumulacién de elemen-
tos, simbolos, conceptos y demas que confor-
man la imagen es tan exagerada, absurda y

* Fragmento de la conversacidn entre Juliana Laffitte, Manuel Mendanha y Kevin Power publicada en el libro After
Hours en el estudio de Mondongo. Conversaciones en La Cabafa, Pisuefia Press, Cantabria, 2013.
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demencial, que genero6 en nosotros la necesi-
dad de explorar universos austeros en para-
lelo. Por otra parte, fue el comienzo de un
camino hacia el volumen, el paso de las dos
dimen siones hacia una tercera.

La calavera es un clasico dentro de otro
de los topicos de la historia del arte: la na-
turaleza muerta. Con ella es la primera vez
que tomamos la naturaleza muerta como
eje central de una de nuestras series de tra-
bajo. El craneo es un simbolo poderoso y
significativo en nuestra sociedad. Mientras
exista la humanidad siempre sera un tema
relevante y pertinente. Como cita Pettibon
a Shakespeare: “quieras o no, cada uno tiene
que tener una”.

Al comienzo de la serie cada calavera se
hacia con miniaturas de plastilina, como pe-
quenos alto relieves. Pero durante el trascur-
so del proceso de trabajo fue evolucionando
hacia un alto relieve mas pronunciado. Cada
pieza mide 200 x 200 cm. Ya estamos reali-
zando la nimero doce. Al final habra cuatro
vistas de perfil desde el lado izquierdo, cua-
tro desde el lado derecho y cuatro vistas que
presentan la imagen de frente.

El craneo representa una especie de gran
contenedor de todo tipo de temas e ideas,
nos permite hablar de forma abierta de una
multitud de discursos al mismo tiempo. Es un
simbolo que alude tanto a la muerte como a
la vida.
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K. P.: El mundo de imagenes que rellena la
calavera es infinito, abierto y caprichoso,
casi cualquier estimulo podria encajar.
Parece evidente que no hay una jerarquia en
la organizacion de las imagenes. Todo vale
igual y plantea un dilema sobre la saciedad,;
sobre los limites de ese bombardeo continuo
de la retina que constituye una experiencia
cotidiana para mucha gente. ;Qué es lo que
buscan con la saturacion? ;Cual seria la rela-
cion de fuentes empleadas, o, por lo menos,
algunas de ellas?

M. M.: Es una nueva manera de ver la reali-
dad, ya no hay jerarquias en el conocimiento,
casi todo esta al alcance al mismo tiempo en
el mismo lugar: World Wide Web.

Tratamos de bombardear al espectador a
través de una multitud abrumadora de esti-
mulos visuales. La percepcion fragmentaria
ha de ser una de las entradas de energia que
permita que las asociaciones fecundas crez-
can en las mentes de la audiencia, abierta
tanto a los significados literales, como figu-
rativos o relacionales. Al pararse frente a la
obra, buscamos que el espectador sienta la
imposibilidad de aprehender la totalidad,
solo la percibe a través de la focalizacién en
determinados sectores, lo que da una sensa-
cion de infinito y vacio.

Esta serie busca abordar lo politicamente
incorrecto y lo politicamente correcto en un
mismo lienzo: decir nuestras verdades mas
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incémodas de la manera mas seductora po-
sible con tal de que el aguijén alcance a la
mayor cantidad de feligreses. Una manera
de liberar a los lobos adormecidos que lleva-
mos dentro y lanzar todas las interpretacio-
nes personales de la realidad que podamos
articular. Nos permitié también bucear y es-
tudiar multiples temas desconocidos y que,
sin esta macabra excusa, nunca hubiésemos
abordado.

En la calavera caben todo tipo de concep-
tos: imagenes, anuncios, obras de arte clasi-
cas, historia, personajes historicos, amigos,
obras ultrarreproducidas de la historia del
arte occidental, obras casi desconocidas u
ocultadas de artistas argentinos o de otra
latitud olvidada, paisajes ideales de Poussin,
villas latinoamericanas, comida chatarra,
escenas gloriosas del séptimo arte, baratijas
chinas del “Once” o Miami, chistes, horror,
dios y el diablo; todo, dialogando al mismo

nivel. Ese todo habita una misma geografia.
Las cosas se acumulan como lo hacen en la
vida y se contradicen entre si, o simplemente,
se rozan entre si.

Este proceso se transformé en un dispositi-
vo de pensamiento. Nos permitié dar rienda
suelta a nuestra admiracién por infinidad de
maestros e influencias que nos han consti-
tuido como artistas. Pero debo decir que no
me hubiera sido posible articular esta serie
sin Brueghel, sin el Bosco, sin las pinturas
del pintor filipino Manuel Ocampo o la serie
Dollarscape del cubano Pedro Alvarez, sin la
Ultima época de Goya y también la primera:
son tomas de posicion tajantes, violentas,
con dosis de humor y mucha autocritica, tam-
poco sin los cafés de Immendorff, sin la obra
politicamente left-handed de Le6n Ferrari, y,
sobre todo, sin Antonio Berni, a quien le debo
el deseo de pintar o algo parecido.












Monica Carballas

Hay rostros que conocemos bien porque con-
vivimos con ellos, hay otros que nos resultan
familiares por su relevancia social o por su
presencia continua en los medios. Nuestra
forma de mirarlos, aproximarnos a ellos o
entender sus expresiones es muy diferente.
Para Mondongo el retrato ha implicado
siempre una blsqueda que va mas alla de
la simple representacién de un rostro. En
esta seleccién de retratos se adentran en el
enigma de las diversas caras del retrato y en
como dar cuenta de esa diversidad.

Ninguno de nosotros posee un rostro.
Nuestro rostro, como nuestra identidad, es
multiple y esa multiplicidad no se resuel-
ve Unicamente al mostrar caras diferentes.
Como escribié Pessoa: “Tudo em mim é a
tendéncia para ser a seguir outra coisa”.?
Un rostro es una mutacion constante, una
continuidad, una serie de rostros-capa que,
como en un tejido, se enlazan con los ante-

1 Pessoa, Fernando, Livro do desassossego, Assirio &
Alvim, Lisboa, 2008, p. 47.
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Lo que cominmente llamamos la imagen del hombre,
eso que creemos ver de él, es al mismo tiempo mucho
mas y mucho menos que su visibilidad efectiva.

Georg Simmel

riores, se superponen a otros o se interconec-
tan con los siguientes, una trama compleja e
intrincada que se resiste a desvelar su miste-
rio a través de una sola imagen. Al igual que
el paisaje, el rostro cambia a cada momento
modulado por la luz, por el humor o marca-
do por el paso del tiempo, sin dejar nunca de
ser el mismo, al menos mientras esta vivo.
La muerte vuelve el rostro irreconocible, le-
jano, vacio, como si ya no perteneciese a esa
persona que hemos conocido.

Este grupo de retratos de Mondongo se co-
rresponde con un momento de inflexién en
su manera de afrontar este género. Aunque
el retrato de Lucian Freud pueda funcionar
como una cita a la etapa anterior, introdu-
ce, ademas, la metafora del paso del tiempo
sobre el personaje, al mostrar los cambios
sufridos en la imagen con el envejecimien-
to de las carnes empleadas para elaborarlo.
Se podria afimar que en estos trabajos se
percibe una voluntad encaminada, cada vez
con mayor intensidad, al planteamiento de
las cuestiones mas profundas que la inmer-
sion en este género clasico desde nuestra



contemporaneidad puede suscitar; mas rela-
cionadas, quizas, con la compresion y la re-
presentacién del ser que de la persona. Las
relaciones entre los materiales y el retratado
ya no son una referencia directa a su perso-
nalidad, su trabajo, sus gustos o sus vicios,
han trascendido esta estrategia para dirigir-
se hacia un territorio menos estable.
Mondongo naci6 y creci6 retratando.
Inicialmente utilizaron la analogia entre los
materiales empleados y el personaje retra-
tado para senalar un rasgo particular de su
caracter o lo que él o ella representan. Como
en la serie de los retratos de la familia real
espanola. Sobre esta serie, a modo de recor-
datorio, cabe senalar que en el ano 2003, en
pleno momento de expansion neocolonial de
las empresas espanolas en Latinoamérica,
el Ministerio de Asuntos Exteriores espafol,
a través de su area dedicada a la coopera-
cion, se dirigié a Mondongo para encargarle
los retratos de la familia real que se expon-
drian en la Casa de América al afo siguiente.
El encargo podria haber sido rechazado por
motivos obvios. Pero Mondongo, en aquel
momento un trio de veinteaneros, acepto el
reto y, sin demasiadas vueltas, encontro la
manera de invertir el intercambio colonial
realizando los retratos de la familia real es-
panola con espejitos de colores, el simbolo
del expolio de la riqueza del continente sud-
americano por los colonizadores. En este
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Lucian Freud, 2002
Fiambres ahumados y quesos sobre madera
150 x 150 cm

caso, Mondongo intercambi6 espejitos de
colores por euros y, lo que es mas impor-
tante a nivel simbdlico, las obras pasaron a
formar parte de la coleccion real. Se trata
de un gesto algo ingenuo, inofensivo y cier-
tamente propone una critica que deberia ser
facilmente digerible por la maquinaria de la
monarquia y por el comisionador del gobier-
no. Sin embargo, en lugar de encajar la bro-
ma con humor y apertura, lo que se hizo fue
negar su existencia, obviarla, ni mencionarla.
En la resena aparecida en el diario El Pais,
con motivo de la muestra, se dice que el
cuadro esta realizado como “un mosaico de
cuadriculas vitreas que pretende representar
un espejo fragmentado como reflejo de la
identidad y el poder real”. Evidentemente, la
jugada fue aplaudida con entusiasmo al otro
lado del Atlantico.

Sin embargo, en la serie que se muestra en
el Museo, los materiales poseen una carga
simbolica o metaférica mucho mas sutil, y
los sujetos son elegidos por lo que han sig-
nificado o significan para la existencia del
grupo. En cuanto a la formalizacién, estan
trabajados desarrollando al limite todas las
cualidades pictéricas de los materiales.

Excepto el de Pilar y José (los hijos de
Fogwill) y el de Lucian Freud, los demas han
sido realizados usando una técnica muy par-
ticular, que nacié para un retrato, y que con-
siste en la superposicién de capas de hilos de






algodon. Esto confiere al cuadro una ternura
y calidez especiales. El algoddn es un ma-
terial suave, natural, cotidiano, confortable,
no tan calido como la lana pero nos arropa
en invierno y nos mantiene frescos en vera-
no. Vernos envueltos en algodones es una
imagen que sugiere un cobijo placentero.
Absorbe mas la luz que la pintura y propor-
ciona un aspecto mullido al cuadro. Acerca
al espectador ala obray le provoca la huma-
nay sensual tentacion de acariciarlo.

Asi, Mondongo teje el retrato. Superpone
capas y capas de hilos de colores entremez-
clados hasta crear un tono especifico y los
aplica como si fuesen pintura sobre un lien-
zo. Es un trabajo minucioso, lento, largo y
toxico, por el adhesivo que utilizan. Necesita
de una gran concentracién en la mirada y
compenetracion en la creacion y aplicacion
del color. Al preguntarles qué es lo que hace
cada uno, Manuel responde que Juliana ela-
bora los colores y Juliana, que Manuel los
aplica en el cuadro. Ambos reconocen que
cuando el trabajo manual toma ritmo, ape-
nas hay comunicacion entre ellos, los ojos y
la cabeza estan funcionando en sincronia y
los gestos se automatizan, llegando a una es-
pecie de estado de trance o comunién entre
ellos y con el retrato.

Manuel defiende a menudo la importan-
cia del trabajo manual en la obra. Ese tiem-
po dedicado a la tarea, casi artesanal, de
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produccién de estos cuadros con hilos es el
tiempo necesario para tejer la narracién so-
bre su relaciéon con el personaje retratado.
Son los hilos que unen al narrador con la na-
rracion, a los autores con el sujeto retratado.
Como afirma Walter Benjamin, la narracion
“sumerge el asunto en la vida del relator,
para poder luego recuperarlo desde alli. Asi
queda adherida a la narracion la huella del
narrador, como la huella de la mano del al-
farero a la superficie de su vasija de arcilla”.?

La técnica de hilos surgié con el retrato de
Kevin Power, y lo emplearon en el de Fogwill
y luego en el de Tom Patchett. Estos tres re-
tratos, bajo mi punto de vista, podrian con-
figurar una suerte de trilogia estructural, en
el sentido de trio-sostén. Son retratos que,
como en el caso de Fogwill, dan mas de la
persona que la imagen de su rostro. La sen-
sacion de unidad que consiguen en el retrato
de Fogwill, por ejemplo, abre de inmediato
las posibilidades de lectura hacia otras di-
mensiones de la personalidad de caracter
psicolégico: inconformista, complejo, licido,
imaginativo, radical, atractivo... EL tratamien-
to de los detalles en los cabellos, los ojos,
la boca o las arrugas de la cara, los juegos
de luces y los fondos neutros y profundos

2 Benjamin, Walter, El narrador, Ediciones / Metales
Pesados, Santiago de Chile, 2008, p. 71.



destacan, aln mas, la presencia de esas tres
cabezas iluminadas.

Son tres personas que cuentan para
Mondongo, con los que tienen o han tenido
un vinculo especial. Cada uno proviene de
un continente distinto pero entre ellos exis-
ten aspectos en comun, aunque en el caso
de Kevin y Fogwill no llegaran a conocerse
personalmente. Pertenecen a la misma ge-
neracion, quizas esto hace que compartan
cierta actitud vital: los tres escriben, son per-
sonalidades seductoras, pero, sobre todo, los
tres han sido una presencia constante en la
evolucion del grupo y con ellos existe (existid
en el caso de Fogwill) una complicidad y una
confianza establecida s6lo a través de afnos
de intercambios y didlogo abierto, sincero y
sin tapujos sobre la obra, y sobre la vida.

La presencia de Fogwill en el estudio se
extendia a través de sus hijos Pilar y José,
que lo acompanaban y pasaban horas con
Mondongo. El retrato de Pilar y José esta
realizado con cera liquida tenida, es un cla-
roscuro que facilmente nos puede evocar
un plano cinematografico de Bresson. Las
siluetas y los rostros se forman en la super-
ficie del cuadro a través del goteo de cera
caliente; esta técnica aporta un aspecto casi
fantasmal a la aparicion de laimageny, a la
vez, le confiere una densidad y profundidad
que carga psicolégicamente a los persona-
jes. Lo que a mi parecer hace a este retrato
doble una obra particularmente intensa y
significativa es la capacidad que tiene de co-
nectar el mundo del nino con el del adulto.
Quizas por el dramatismo de la imagen en

Visita guiada con Manuel Mendanha.

Vista de la sala en el MNBA Neuquén
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Pilary José, 2005
Cera sobre madera
250 x 200 cm

blanco y negro, o quizas simplemente por la
edad de los nifos, que comparten algo mas
del mundo adulto, al contrario de lo que se
percibe en el retrato de Francisca, la hija de
Manuel y Juliana, que aparece absorta fren-
te a la camara, con la mirada algo perdida
en su particular e imaginativo universo muy
lejos de lo que sucede a su alrededor, de
nosotros.

Maria y Anna son la madre y la abuela ma-
terna de Manuel respectivamente. En este
retrato, al igual que en el de Francisca, los
sujetos parecen estar algo ausentes, aunque
aqui el misterio de la escena sobrepasa esa
sensacion, algo esta sucediendo, sus miradas
estan en otro lugar, se salen del marco del
cuadro. Asisten a la toma de la fotografia sin
inmutarse, o quizas han sido captadas en un
instante de silencio en medio de una conver-
sacion de las que sélo pueden tener lugar
en el marco de la familia. La sutil y delicada
paleta de colores, fria y algo “veermeriana”,
las pieles blanquecinas y la luz tenue aporta
un ambiente inquietante a la escena. En este
retrato doble, como no sucede en ningln
otro, hay una accién que esta teniendo lugar,
lo que lo aproxima de nuevo al mundo cine-
matografico, muy presente en la experiencia
de Mondongo, y asi a una reflexién sobre el
tiempo, que se refuerza aliin mas con la pre-
sencia de las dos generaciones anteriores,
dos vidas a caballo entre dos continentes.

39

Todo ello hace que este cuadro tenga mas de
Manuel que su propio retrato de nino, inclui-
do también en la muestra.

Pero volvamos a la pregunta esencial: ;qué
es lo que sucede en el interior de un cuadro,
para que un retrato en particular nos resulte
especialmente atractivo, nos paremos mas
tiempo frente a él, o tengamos la sensacion
de que nos atrapa? Georg Simmel afirma que
“solo cuando, y porque, la obra se basta a si
misma, se nos ofrece en su plenitud: ese ser-
en-si-misma es la distancia que le permite
tomar el impulso necesario para atraparnos
mas plenay profundamente. La sensacién de
inmerecida felicidad que nos proporciona se
debe al orgullo de esa totalidad replegada
en si misma de la que, no obstante, nos aca-
bamos apropiando”3 Al contemplar el retrato
de Juliana, resulta dificil permanecer indi-
ferente. Podemos justificar el impacto por
la escala de la figura y las dimensiones del
cuadro, pero enseguida nos damos cuenta de
que hay algo mas en él que nos esta hechi-
zando. Quizas la gama de colores; de la oscu-
ra profundidad del cabello, que enmarca las
facciones de la cara, a la calidez del fondo
ocre dorado, que se modula en armonia con
los tonos de la piel, como si estuviera banada

3 Simmel, Georg, El rostro y el retrato, Casimiro libros,
Madrid, 2011, p. 51.



por una luz calida de atardecer. Sin embargo,
a pesar de la calidez y cierta dulzura de la
gama, la imagen no resulta empalagosa. Su
mirada es profunda y directa, pero no fron-
tal. El gesto de menton avanzado parece
como si quisiera marcar una distancia, bien
con el propio reflejo del yo en el espejo de
la camara, o bien con el espectador, dejando
entrever asi la vivencia de un desafio cotidia-
no. El gesto ambivalente del rostro envuel-
ve al personaje de un halo de escepticismo,

Fogwill, 2006
Hilos de algoddn sobre madera
150 x150 cm

que sin embargo resulta, a la vez, afirmativo.
Pienso en el comentario de Yishai Jusidman
cuando escribe sobre su serie de retratos
Bajo tratamiento / En-treat-ment (1998) y
menciona como una de sus referencias en
este género el autorretrato de Morandi o el
del Calabazillas de Velazquez, y observa con
perspicacia que “son retratos que se pintan al
mirarlos”. Quizas estos retratos de hilos de
Mondongo se tejen al mirarlos.

4 Jusidman, Yishai, Bajo tratamineto/ en-treat-ment,
cat. Museo Carrillo Gil, México D.F,, 1999, p. 15.
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p. 42

Francisca, 2011-2013

Hilos de algoddn sobre madera
300x 200 cm

p. 43

Embarazo, 2007-2009

Hilos de algoddn sobre madera
300 x 200 cm
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Manuel, 2009-2013
Hilos de algodén sobre madera
200 x 200 cm






Annay Maria, 2013
Hilos de algodén sobre
madera

300x200cm










No hay tantos artistas contemporaneos
que hayan pintado paisajes, pero los que
lo han hecho, han sido excepcionales. Los
Mondongo(s) han encontrado su propia
manera de abordar este género; no preten-
den tratar con la nostalgia o la memoria,
ni competir con la realidad fotografica, ni
cuestionar como representar la naturaleza,
ni ser asociados con un “ismo” mas amplio:
realismo, simbolismo, o impresionismo. No
vuelven a las presencias abrumadoras de los
romanticos noérdicos, ni a los universos orde-
nados de Claude Lorrain o Nicolas Poussin,
ni al decoro comodo de la burguesia de los
impresionistas, ni a la tradicién rica de pai-
sajistas argentinos del siglo XIX. Hacen lo
que siempre han hecho: reaccionar y actuar.
Siempre se han empenado en defender su
libertad para no atarse a un lenguaje o estilo,
se dirigen al mundo a través de ideas, oportu-
nidades e imagenes que han proporcionado
energia, momentaneamente, a sus propias
experiencias. Sus versiones nos sobrecogen
por esa impactante presencia inmediata
que ellos mismos, como artistas y como
personas, han tenido que sentir. Transmiten
una impresion de pavor y de asombro, de
misterio y espiritualidad: una sensacion de

sorpresa ante el complejo tejido de tensio-
nes del mundo.

El origen de esta serie se encuentra en un
viaje que Laffitte y Mendanha hicieron a la
finca de un amigo en Entre Rios para pasar
un largo fin de semana. Se trata de una pro-
vincia relativamente deprimida, no explota-
da, pero rica en recursos y, como tal, ofrece
una imagen algo desalentadora y con la
marca de la crisis econdmica argentina; una
imagen que nos habla de la gente comun, de
donde y cdmo viven, y quiénes son.

Manuel y Juliana tomaron una gran canti-
dad de fotografias durante aquel viaje pero,
sobre todo, se quedaron impresionados por
el drama de aquel paisaje, empapado y abru-
mador; por la putrefaccién fecunda de la vida
vegetal y por las senales de muerte y rena-
cimiento tras las devastadoras y frecuentes
inundaciones. Estaban entusiasmados con el
proyecto de pintar paisajes e intrigados por
el resultado. De modo que, poco a poco, se
encontraron atrapados por él, como moscas
en una tela de arana. Se dieron cuenta de
que aquellas imagenes podrian ser transferi-
bles o aplicables a la situacion social del mo-
mento. Argentina se encontraba prisionera,
una vez mas, de un ciclo econémico; inmersa

* Fragmento de la conversacidn entre Juliana Laffitte, Manuel Mendanha y Kevin Power publicada en el libro After
Hours en el estudio de Mondongo. Conversaciones en La Cabafa, Pisuefia Press, Cantabria, 2013.
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en una caida libre y desorientada en medio
de la corrupcion flagrante y la ausencia de
vision politica. Los ricos, por descontado, ya
habian puesto su dinero a buen recaudo en
los bancos suizos o en los paraisos fiscales
caribenos, o lo habian convertido en déla-
res norteamericanos. La clase media, por su
parte, estaba en proceso de volver a perder
todo lo que habia ahorrado: la devaluaciény
la inflacién la iba haciendo menguar poco a
poco. Y alli, en los paisajes de Entre Rios, se
podia percibir una situacién simbélica simi-
lar al ground zero: una sensacion de hundi-
miento de la nada a lo menos que nada.
Aunque también es preciso senalar que
nuestra conversacién se desarrollé durante
el transcurso de la realizacién de la serie
y, con el paso del tiempo, se fue haciendo
patente que las dimensiones sociales o po-
liticas de las obras pesaban menos, en este
caso, que las connotaciones alegéricas, me-
taforicas y poéticas, en las que el espectador
encontraria sus propias lecturas subjetivas.

K. P.: ;Como entienden ustedes esta serie de
los Paisajes? Quizads como paisajes mentales,
paisajes de ficcidn, o simplemente sensacio-
nes de un lugar...

J. L.: Los paisajes llegaron en el momento
justo.Como aire frescoy puro. Personalmente
estaba deseando pintar cuadros que no fue-
ran un palo en la cabeza (me refiero al tema
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Estudio para un paisaje #7, 2009-2014
Plastilina sobre madera
235x130cm

de laviolencia) o un discurso politico directo.
Pareciera como si estos cuadros contuvieran
algo que siempre he querido contar, pero
que no sabia cémo expresarlo.

Como sabés, hicimos un pequefo viaje
a Entre Rios. Nos habian invitado a pasar
tres dias en un campo para descansar. Alli
tomamos fotos de esos bosques y campos
que habian sufrido tormentas violentas e
inundaciones, lo cual hizo que gran cantidad
de arboles murieran, pero de esos troncos
moribundos y agotados crecieron nuevas
criaturas, erectas y vitales. Al regreso, co-
menzamos a pintar ese lugar.

Confieso que senti regocijo, algo cercano
a la felicidad (con conciencia de que duraria
muy poco). El disfrute pintando es algo tan
poco frecuente para mi, que ese recuerdo
de los primeros tiempos de conexién con los
paisajes quedara para siempre grabado en
mi memoria. La sensacién de que pintar es
perder y abandonar, es la base de mi expe-
riencia como artista, por eso esta serie fue
tan particular para mi. Fue hermoso, increi-
ble, como una oracion.

Lo senti como un descanso pasajero; una
posible salida de la crisis amorosa en la que
a veces me encuentro con la pintura.

El sonido del campo en la noche cerrada
es enloquecedor. Varada en el medio del
monte, con el barro succionando las ruedas
de la camioneta en la que nos moviamos, mis



oidos decian jbasta! frente a todo ese ruido
de bichos, hojas, ramas y animales de los que
no sabia nada. ;Descansar en el campo?

Los lugarefos se movian en medio de una
oscuridad absoluta, se dirigian con total se-
guridad por senderos que no se ven, llegaban
a su destino guiados por no entiendo qué.

Una caracteristica esencial de esta serie
es la ausencia del humano como personaje
protagonista de las obras. Y fue un gran ali-
vio, aunque fuera por un rato, desvincularnos
de la carne y conectarnos con la naturaleza.
Crei perderme absolutamente en Dios y en
el tiempo.

Y asi como en la pintura debe existir el
oficio, es motivo de jubilo cuando aparece
la sorpresa. La asocio a la poesia. Como dijo
Lamborghini, cuando alguien le pregunt6 en
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medio de una entrevista con respecto a un
texto suyo: ;/Vos desde qué lugar lo hacias? Y
respondio: “Si hay lugar, no hay poesia; desde
ningun lugar. Toda la relacion con la poesia
es desde ningun lugar.”

No nos hemos puesto presion para termi-
narlos en determinado tiempo. Eso lo cam-
bié todo. Pues les dimos tiempo para que se
desarrollaran: cuerpo, cabeza, tronco, bra-
Z0s, manos, piernas, pies.

Creo que hay muchas veces que dejamos
salir obras del taller que son mancas o les
faltan unos dedos. Alglin descabezado pue-
de haber también.

M. M.: El paisaje es uno de los topicos cla-
sicos de la historia del arte, que siempre
fueron nuestra debilidad, la primera dife-
rencia evidente con los trabajos pintados



pretéritamente es la ausencia de humanidad.
Es también el primer grupo de obras donde
se puede vislumbrar de forma plausible una
intencion de abrir las obras a visiones mas
metaforicas, con tematicas un tanto mas
ocultas a simple vista, emparentadas con
una necesidad mas poética. Corriéndonos de
alguna manera de la denuncia directa.

La serie esta inspirada en esa visita que
realizamos a un enorme campo ubicado al

borde del rio Uruguay, en la provincia de
Entre Rios, una tierra rica en recursos y con
una poblacién rural que vive de manera ex-
tremadamente alejada de los vaivenes de la
contemporaneidad.

El campo esta explotado solo en un treinta
por ciento y el resto se encuentra como hace
miles de afnos. Es una geografia exuberante,
arrolladora, que te envuelve, te deslumbray
te confunde.

Vista de los Paisajes en la exposicion en el MNBA Neuquén



Por otra parte, mas alla de que Argentina
es, en términos generales, un pais empo-
brecido, en los ultimos afos ha vivido en un
oasis gracias a una combinatoria de facto-
res: de un lado, los adelantos tecnolégicos
de la actividad agricola y, de otro, la subida
del precio de los bienes de consumo a ni-
vel mundial. Y Entre Rios no escapa a esta
realidad.

La serie tiene ya casi cinco anos de desa-
rrollo y en todo este tiempo ha sufrido mu-
taciones, pequenos cambios, agregados.
Actualmente esta compuesta por quince
cuadros, cada uno de 300 x 200 x 20 cm y las
imagenes estan encadenadas con los pane-
les vecinos, de modo que se transforma en
una franja de una longitud total de 45 m de
paisaje continuo y envolvente.

La idea del montaje estd vagamente aso-
ciada a Los nentfares de Monet, pero con un
enfoque opuesto en relacion con la interpre-
tacion de la naturaleza. En Buenos Aires mu-
cha gente relaciona inmediatamente la serie
con el cuento de Julio Cortazar Continuidad
de los parques.

Los primeros cuadros que pintamos esta-
ban inspirados en un sector de este campo
de monte espeso, es una zona de bafados,
con lo cual se inunda completamente por
periodos y una vez que el agua se retira su
vegetacion emprende un proceso de renaci-
miento. Los troncos principales de los arboles
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estan inclinados besando el piso: vencidos, y
las nuevas ramas crecen erectas buscando
el sol. Esta vision se nos presentd inmedia-
tamente como una metafora muy hermosa
de las posibilidades que siempre residen en
el deseo. Cercano a la cancién que popula-
rizé Mercedes Sosa: “Tantas veces me mata-
ron, tantas veces me mori, sin embargo estoy
aqui, resucitando.”

En sucesivas visitas al lugar y adentrando-
nos en su inmensa diversidad descubrimos
nuevos paisajes que podian encarnar meta-
foras potentes. Entonces decidimos que el
comienzo seria la representacion de una car-
cava o rio seco y olvidado, que habia perdido
su humedad debido al descenso de la altura
del agua o al taponamiento de algunos de
los vasos que la alimentaban, de manera na-
tural o gracias a la mano humana.

Es un reflejo del paso del tiempo, de aque-
llo que tuvo vida y funcion y que el devenir
de los tiempos dej6 como monumento o
complejo escultérico. EL ultimo de los cua-
dros representa las orillas del rio Uruguay
que delimita el lugar y sirve de frontera con
el pais hermano de la banda oriental.

Este lugar esta a 30 km de distancia de
la ciudad argentina Gualeguaychd. Que
ademas es el epicentro del conflicto con
la Replblica Oriental del Uruguay, por el
emplazamiento de las papeleras europeas
Botnia en su lado del rio y la consecuente



e inevitable contaminacion ambiental que
esto traera aparejado y que, tal vez, transfor-
me esta geografia lenta e indefectiblemente
para siempre.

De modo que la serie de cuadros se trans-
forma, de alguna manera, en una caminata
desde lo arrasado y seco hacia el agua dul-
ce. Siempre nos interesaron esos antiguos
papiros de la China imperial que relataban
los viajes de los emperadores a través de sus
vastas posesiones. Unos viajes inabarcables
que solo se pueden aprehender parcialmen-
te pero que luego de mirarlo en extension
nos dan una idea del todo.

No buscamos que estos paisajes se con-
viertan solo en visiones bellas, bucélicas o
nostalgicas, como una sugerencia romanti-
ca o clasica hacia los paraisos perdidos. Los
paisajes son también y ante todo artefactos
mentirosos que glorifican nuestra manera de
observar la naturaleza. “Sans une viellesse
originaire, la nature dans son innocence eut
été moins belle qu’elle ne l'est aujourd’hui
dans sa corruption”.

Una vez lei que la naturaleza, en todas sus
formas y por definicién, esta en nuestra con-
tra; porque la naturaleza no tiene sentido,
ni tiene piedad, ni simpatia, porque no sabe
nada y carece completamente de intencio-
nalidad: es nuestra antitesis total, absoluta-
mente inhumana, casi lo antihumano. O tal
vez los humanos nos hayamos convertido,
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con el desarrollo atolondrado y eficaz de
nuestra especie, en la antinaturaleza. De ahi
la distancia abismal que nos separa, una dis-
tancia que también nos seduce y nos atrapa.

La naturaleza es tan inhumana que ni si-
quiera es criminal. Cuando un tsunami devo-
ra ciudades enteras no se puede apuntar con
el dedo a nadie, solo temer. Imagino nuestro
planeta como un organismo mayor, confor-
mado por diversos organismos menores: la
humanidad, uno de ellos.

Toda la belleza que podamos encontrar en
un paisaje, cualquier pasaje de color, escena
idilica, atmésfera poderosa, cada traspaso
tonal delicado o profundidad espacial, pue-
de ser tan solo una proyeccién nuestra. Y se
puede apagar en cualquier momento, solo
para revelar el horror o la fealdad atroz y su-
mergirnos en el miedo inesperado.

El campo puede envolvernos con el encan-
tamiento poético o con el erotismo de la vida
en estado puro. Nos embelesamos en sus co-
lores, texturas y olores, pero puede también
sumergirnos en infiernos repletos de aristas
desconocidas y atemorizantes. Actualmente,
la mayor parte de estas tierras se encuentra
en manos de empresas transnacionales de
origen extranjero, las condiciones se mantie-
nen, pero los patrones son entes sin cara. La
forma en la cual nos relacionamos con los re-
cursos brindados por la naturaleza nos defi-
ne. Argentina siempre fue un pais exportador



de materias primas y, especificamente aho-
ra, goza de un boom exportador gracias a la
demanda de soja de las economias en cre-
cimiento de China e India, a lo que se suma
el alza del precio de los alimentos a nivel
mundial.

Por otro lado, cada vez que nos adentra-
mos en lo abstracto de su espesura el proce-
so de trabajo resulta altamente reparador y
alucinégeno: generalmente trabajamos casi
todos juntos sobre el mismo panel. Es una
serie absolutamente inclusiva, de alguna
manera permite que cualquiera de los miem-
bros del grupo de trabajo, cualquiera que sea
su desarrollo dentro del proceso de aprendi-
zaje o habilidad manual, pueda encontrar un
lugar donde explayarse. Esto permite que en
el resultado final aparezcan diversos focos;
el mismo paisaje visto desde miradas, por
momentos antagoénicas que, finalmente, se
unen en un mismo universo. El todo desdibu-
ja completamente lo individual. Un cambio
gradual que se viene dando en el trabajo ma-
nual de las obras consiste en la desaparicion
de convenciones técnicas de realizacion con-
sensuadas a priori.

El vicio barroco que nos acompana hace
que nos tentemos de colocar, de vez en cuan-
do, elementos disonantes. En el tercer panel
se intuyen, colgadas de unas ramitas, un par
de zapatillas Topper, simbolo simultaneo
de la tragedia mas triste, solitaria y final del
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altimo quinquenio en nuestra historia, el in-
cendio del boliche Cromagnon'y, en el conur-
bano bonaerense, un simbolo que denota la
presencia de un dealer de drogas en la cua-
dra. En el primer panel yace una oreja cor-
tada sobre la hierba. A simple vista, facil de
emparentar con Blue Velvet de David Lynch,
0 quizas con la oreja cortada de Vincent Van
Gogh. Esperamos que estos elementos pue-
dan disparar hacia otros lugares.

Todos los paneles estan realizados exclusi-
vamente con plastilina, la técnica es un tenue
alto relieve o una pintura extremadamente
volumétrica, algunas de sus ramas quedan
suspendidas en el aire. Muchas de sus partes
estan terminadas con plastilina derretida,
casi hirviendo, devolviéndonos la posibilidad
de pintar con espatula o pincel con una mate-
ria mucho mas corporea que el 6leo.

A primera vista exuda una mayor tranqui-
lidad que series anteriores. Se necesita mas
tiempo para adentrarse en sus profundidades
y sus discursos no son tan unidireccionales.
En estos cuadros también esta presente la
influencia del cine, de fuentes antagdnicas:
por un lado las alegorias poéticas de Andrei
Tarkovskiy su sensibilidad para la luzy el co-
lor y, por otro, un tratamiento mas real que
la realidad explotada por la maquinaria del
entretenimiento mainstream.

Sin embargo, estos cuadros tal vez sean
solo ventanas donde perderse.
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Encuentro Courbet y Torres Garcia, 2015
Plastilina y madera
34x395cm
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Ciento cincuenta afnos separan El origen del mundo, el gran cuadro “maldito” del francés Gustave
Courbet, de esta obra de Mondongo, no menos provocadora que aquella que permaneciera
oculta a la vista del publico durante un siglo, incluso en poder del célebre psiquiatra Jacques
Lacan.

Un hilo invisible conecta ambas obras, un puente que atraviesa un siglo y medio de guerras,
genocidios, revoluciones, millones de muertos y arte luminoso por doquier, desde el cubismo al
arte pop, desde el rock al arte conceptual. Mondongo nos propone en esta creacién un dilema
critico: que todo esto quizas fue en vano, o quizas no.

Esta nueva lectura que el grupo hace de aquella pintura del siglo XIX nos esta diciendo que
tal vez, tanta muerte, tanta guerra, no impidieron la censura y el ocultamiento de todo lo que el
cuadro de Courbet intentd decirnos desde el realismo mas atroz en 1866.

Descarnado, casi pre-conceptual, el cuadro de Courbet anticipa el arte provocador de
Mondongo: el sexo de la mujer, el inicio de todo, el Aleph de Borges donde todo confluye y todo
surge, el poder infinito de la creacién universal.

Pero Mondongo va mas alla y enlaza el realismo naturalista del francés con el constructivismo
de Torres Garcia, la piedra basal del arte moderno latinoamericano. La mujer ya no descansa
relajada en un lecho en penumbras, sino que ahora forma parte de una estructura, una suerte de
andamio que no so6lo la contiene, sino que en cierta forma también la encierra.

Mondongo retoma ese hilo y lo expone ciento cincuenta afos después, ya entrado el tercer mile-
nio, en la era de Internet, en el mundo interconectado y global, donde los interrogantes y las
preocupaciones de la sociedad siguen buscando respuesta.

Oscar Smoljan

Director
Museo Nacional de Bellas Artes Neuquén
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Mondongo es un grupo de artistas argentinos
que se formo en 1999. Aparecio en la escena
del arte en noviembre del 2000, con la exhi-
bicién La primera Cena en el Centro Cultural
Recoleta. En aquella ocasion presentaron
una serie de mascaras en yeso y pintura,
eternizando las caras estaticas de amigos,
personajes de la cultura, artistas y empre-
sarios, sumergidos en universos de resina
poliéster reconstruyendo micro mundos oni-
ricos personales.

En 2002, inauguran una exhibicién en la
galeria Braga Menendez-Schuster: una serie
de retratos englobando diferentes figuras
relacionadas con el mundo del arte local
(Amalia Fortabat, Ruth Benzacar, Federico
Klemm, Jorge Glusberg, entre otros). En esta
ocasion, los materiales utilizados para sus
trabajos (perlas del Once, fosforos, tachas,
caramelos) se conjugan con las personalida-
des retratadas.

En 2003, fueron comisionados por la
Familia Real Espanola para realizar retratos
oficiales de tres miembros: la Reina Sofia,
el Rey Juan Carlos y el principe Felipe, rea-
lizados con espejos de colores aludiendo al
intercambio colonial de mercancias e invir-
tiéndolo, consiguiendo euros por espejitos
de colores.

En enero de 2004, en la exhibicion Cumbre
en la Casa de Américas de Madrid, expandie-
ron su catalogo de retratos con personajes
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como David Bowie, Juan Pablo Il, Walt Disney
y José de San Martin.

Luego sigui6 Esa boca tan grande con
sede en la galeria Daniel Maman. En esta
instancia presentan tres series interconec-
tadas desde diferentes lineas que se unen,
divergen y potencian, cuestionando distintos
temas como: la omnipresencia de la carne,
el solipsismo, la vulnerabilidad, la historia
del arte, la perversién y lo erético. La Serie
Negra hecha de galletitas dulces y basada en
imagenes pornograficas bajadas de Internet;
la Serie Roja inspirada por el famoso relato
de Perrault “Caperucita Roja”, que encuentra
a Caperucita, de la mano del Lobo, pasean-
dose por el Jardin Japonés hacia su propia
decadenciay caida; y la Serie hecha de carne
que propone diferentes variaciones y covers
de obras clasicas y contemporaneas como
Mujer banandose, de Rembrandt, Siobhan
en casa, desnudo fotografiado por Nan
Goldin, y Leigh Bowery, reinterpretacion de
la obra de Lucian Freud, como también, una
version carnivora de la Casa Blanca.

Merca es la exhibicién que abren en 2005
en la galeria Ruth Benzacar donde se de-
baten temas como el poder, el trabajo y la
economia y sus multiples resonancias a dis-
tinto nivel con la realizacion del billete de un
dolar objetual hecho en clavos e hilos, flo-
tando en el espacio y congelado, cual objeto
de deseo, acompafiado con obras realizadas



empleando distintas abstracciones tanto del
diseno como conceptuales del mismo billete.

En 2007, en la galeria Track 16 en
Los Angeles, Santa Mbénica, inauguran
Threadbare. Incluye pinturas realizadas en
hilos plateados y cera, asi como también una
instalacion de gatos taxidermizados. Escenas
de sexo comprendiendo dos parejas: una en
hilo, atardeciendo, en una atmésfera domés-
tica, entre sabanas sucias y almohadas con
impresiones de patos. La otra, en cera, mas
oscura y matematica violentada por la pla-
teada mirada del dé6lar y un grupo de gatos
hambrientos.

En 2008, Mondongo inaugura dos exhibi-
ciones: Gaslighting en Track 16 y Mondongo
en MaddoxArts, Londres. También, junto a
Comme des Garcgons, tuvieron un afo de
trabajo en colaboracién para desarrollar la
imagen de la marca. Comme des Garcons
presentd a Mondongo en muestras colecti-
vas en Londres y en 798, en Beijing.

En 2009, inauguran Silencio en la gale-
ria Ruth Benzacar incluyendo una serie de
obras donde desarrollan diferentes lecturas
a través de una profundizacién y libertad
en el uso de la plastilina, llevando su traba-
jo en el detalle un paso mas lejos tanto en
tamano como en complejidad y potenciali-
dad. Como ejemplo se puede nombrar a la
obra Calavera donde se ve el infierno dan-
tesco desde la mayor cantidad de angulos y
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La raza que aguanta, 2012
Bolsas de basura y plastilina sobre madera
195 x 286,5 x 11 cm (abierto), 195 x 145, 55 x 22 cm (cerrado)
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Villa, 2012

Plastilina sobre madera

183 x300x 28 cm
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miradas a distintos temas como el consumo,
el ego, la mascara, el arte, la soledad o la
muerte. También a la obra Rio, realizada en
bolsas de basura, ademas de dos nuevos pa-
neles para su Pandptico infinito, obraen don-
de multi procesan todas sus diferentes obras
y las resignifican en una nueva convivencia,
habitat y circunstancia espacio-temporal.

En 2010, realizaron exhibiciones en en la
galeria Bose Pacia de Nueva York y en el
Museum of Fine Arts de Houston y, en 2011,
en la Maison Particuliere de Bruselas y en Art
International Zurich.

Durante 2012 participan en la exposicion
Morbid Curiosity en el Chicago Cultural
Center. También participan en Strugle(s), nue-
vamente en Maison Particuliére, Bruselas.
Realizan una exhibicién en Artsawa Galery,
Dubai.

Durante octubre de 2012 participan de la
exhibicion Chambres a part VI: Poetic tra-
jectories / Political trajectories, en el Foro
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de Arte Contemporaneo de Paris. También
participan de Transcultural narrations en la
Galeria de la Universidad de Bangkok.

En 2013, participan en Sex, Money and
Power, que toma lugar en Maison Particuliere,
Bruselas; en Sobre Pintura, exhibicion en
el Centro Atlantico de Arte Moderno, Las
Palmas; en Death: a self portrait, en el museo
Wellcome Collection, Londres. En junio fueron
invitados por Amaury y Myriam De Solages
de Maison Particulere para la seccion de Solo
Projects de ArtBasel Basilea. Entre los meses
de mayo y septiembre, realizan una impor-
tante muestra individual en el Museo de Arte
Moderno de Buenos Aires, Mondongo. 2009-
2013, que fue considerada por la critica como
una de las mejores del ano.

A los largo de 2014 participaron de nume-
rosas exposiciones colectivas en el exterior.

Las obras de Mondongo estan presentes
en colecciones tanto publicas como privadas
anivel internacional.
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