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Oriunda del barrio de San Telmo, Minujin comienza estudios formales en la Escuela Nacional de Bellas Artes transitando la práctica del dibujo, la pintura y la escultura; anoticiada de las tendencias más vanguardistas, no se satisface con los contenidos académicos, por lo que decide abandonar sus estudios. Se interesa por la obra de Alberto Greco. Comparte sus ideas artísticas orientadas a sobrecoger al espectador en la tridimensión con artistas como Rubén Santantonín y Emilio Renart.

La reseña biográfica de su página web
 memora que un día, mientras pintaba un cuadro para el que necesitaba mucha carga matérica, decide pegar sobre la tela una parte del colchón de su cama, efecto que valora como una veta original que decide explorar. Sus primeras obras con colchones se exponen en la Galería Lirolay, donde entra en contacto con críticos como Germaine Derbecq y Jorge Romero Brest.

1957. Primer muestra colectiva: VIII Exposición de Artes Plásticas, Centro Cultural y Biblioteca Popular Juan B.Alberdi (Buenos Aires).
1958. Se une al economista Juan Carlos Gómez Sabaini, con el que aún forma pareja y con el que tiene dos hijos.
1959. Primer muestra individual: 8 dibujos de Marta Minujín. Teatro Agón (Buenos Aires).

1960. Gana una beca de la Embajada de Francia
1961. Se va a estudiar a Paris, donde se vincula con artistas del Nouveau Realisme, informalistas y de otras tendencias plásticas como Niki de Saint-Phalle, Jean Tinguely, Christo, Lourdes Castro y Robert Rauschenberg. 
1962. Gana nuevamente la Beca de la Embajada de Francia Comienza a realizar sus estructuras habitables cubiertas de colchones colectados entre los desechos de los hospitales parisinos y sus primeras performances. Adscribe a las teorías de la "muerte del arte", realizando obras efímeras y destruyendo su obra plástica anterior con el objetivos evitando la conversión de la obra de arte en mercancía y el circuito museal.
Primer muestra en el exterior: La Pieza del Amor (Tokio).
1963. Muestra individual: Casa de colchones (Atellier Delambre, Paris).
Realiza en el baldío del Impasse Roussin La Destrucción, su primer happening, para el que reúne todas sus piezas elaboradas con colchones e invita a un grupo de artistas a “destruirlas” a partir del recurso a ellas como material o soporte para una obra propia: Lourdes Castro cubrió una de ellas con pintura de spray plateada, Manuel Hernández hizo lo mismo pero con pinceles y con un estilo expresionista abstracto, Eli Charles Flamand con guantes de goma y tijeras de cirugía cortó algunos colchones, Eric Beynom recubrió con crema una obra y Christo envolvió a Minujin junto a otra de las piezas, tras lo cual un personaje interpretando un verdugo con un hacha se encargó de destrozarlas en tanto la artista se libraba de sus ataduras para rociar con nafta y prender fuego a los restos de los trabajos a la par que se liberaban quinientos pájaros y cien conejos entre los participantes y los espectadores. Es el inicio de una línea de trabajo con los sucesos o acontecimientos basada en acciones simultáneas y en situaciones "fuera de control" orientada a promover una gran participación del público y apostando a su actitud creativa.
Con Jean-Jacques Lebel organizó el happening El Gallo en la Galería Raymond Cordier, performance en la que el actor Daniel Pomerelle cacarea y despluma a Marta Minujin que se encuentra acostada en una cama.
1964. Invitada al Premio Nacional del Instituto Torcuato Di Tella expuso Eróticos en technicolor y Revuélquese y Viva, una construcción habitable cubierta de colchones multicolores, invita al público a desplegar sus capacidades lúdicas echándose en ella para dar vueltas y cumplir con el propósito explícito de la artista de unir "arte y vida". Resulta vencedora del certamen.

Ese mismo año realiza con la colaboración de Pablo Suárez, Marilú Marini, Alfredo Rodríguez Arias y Graciela Martínez, el happening Cabalgata frente a las cámaras que transmitían el programa La Campana de Cristal de Canal 7. En la acción, unos caballos que tenían atados a sus colas recipientes con pintura, coloreaban algunos colchones; un grupo de atletas, al mismo tiempo, reventaban globos y dos músicos de rock eran envueltos con cinta adhesiva. 

1964. La Feria de las Ferias. Galería Lirolay. Buenos Aires. Kermese artística de un día de duración en la que es posible comprar fragmentos de pintura de Marta Minujin, o porciones de danza de Marilu Marini o fragmentos de críticas de Jorge Romero Brest.

1965. Suceso Plástico (Estadio del Cerro, Montevideo, 1965), un “aquelarre” tras el cual Minujin no pudo volver a ingresar a Uruguay por varios años. A través de los periódicos uruguayos la artista convocó a la gente a participar de un "suceso plástico" en el estadio de Peñarol en la capital uruguaya. Cuando la gente entra, es rodeada por un grupo de motociclistas y veinte coristas comienzan a besar a los hombres mientras veinte musculosos levantan a las mujeres y las vuelven a depositar en el piso. A su vez, el espacio está atravesado por gordas que ruedan por el piso y parejas de novios atados con cinta adhesiva. Todo se realiza con una misa de Bach resonando a todo volúmen por los parlantes. Minujin llega al estadio con un helicóptero y comiena a arrojar harina, lechuga y quinientos pollos vivos sobre los participantes. A los ocho minutos suena una sirena y se invita al público a retirarse.
Con Rubén Santantonín y la colaboración en distintas tareas de Pablo Suárez, David Lamelas, Rodolfo Prayon, Floreal Amor y Leopoldo Maler, compone La Menesunda, una ambientación transitable que propone al espectador experimentar una variedad de sensaciones a lo largo de un recorrido de 16 zonas que el espectador debía recorrer atravesando situaciones diferentes sin aviso previo de lo que en su interior ocurriría; se accedía en grupos de ocho personas por vez a través de una silueta masculina recortada en una cortina de plástico transparente; luego se transitaba por un túnel de luces de neón que llevaba a un espacio con diez televisores encendidos a todo volumen; a continuación se ingresaba en un dormitorio con una pareja en la cama; otro túnel con luces de neón y sonidos de la calle conducía a una escalera con pasamanos de esponja y un fuerte aroma de perfume que finalizaba en una gigantesca cabeza de mujer cuyo interior estaba cubierto de cosméticos en tanto una maquilladora atendía al público aplicándole sus productos, tras lo cual un canasto giratorio conducía al espectador maquillado a un túnel de paredes blandas y suelo gomoso; traspasando una puerta se entraba en un espacio oscuro con olor a consultorio dental en el que había un disco telefónico gigante: para salir de la ambientación era necesario acertar el número a marcar; la salida era a través de una cámara frigorífica con una temperatura de algunos grados bajo cero llena de telas de todo tipo y color que cerraban el paso; finalmente se accedía a una cámara octogonal con espejos, que se oscurecía al ingresar el visitante para inmediatamente encenderse luces negras en tanto unos ventiladores hacían caer una lluvia de papel picado de colores; como despedida, un aroma a frituras devolvía al espectador a su espacio cotidiano. La obra congrega a una innumerable cantidad de visitantes y comentarios mediáticos de diverso tenor, lo que redunda en el conocimiento popular de su hacer.

Pocos meses después realiza El Batacazo, otra ambientación transitable de menores dimensiones.
Leyendo las Noticias fue otra performance de ese año en la que Minujin se sumergió en el Rio de la Plata envuelta en periódicos hasta que éstos se disuelvieron en el agua.
1966. Gana la Beca Guggenheim; se translada a New York y entra en contacto con la vanguardia artística del país. Repite El Batacazo en los Estados Unidos (Bianchini Gallery) reemplazando las abejas originales por moscas. Interesada en las teorías de Marshall McLuhan, su obra se orienta a experimentar con los medios masivos de comunicación y su implicancia en la modificación del entorno sensorial de los individuos. En esta línea realiza en Buenos Aires Simultaneidad en Simultaneidad, “invasión mediática” creada para el Three Countries Happening (Instituto Di Tella, Buenos Aires) que planifica junto a Allan Kaprow (desde NY) y Wolf Vostell (desde Köln). Cada uno de los tres artistas creó un happening que los otros dos debían repetir en el mismo día y horario en sus respectivos países. El resultado de las acciones simultáneas se comunicaba a través del satélite "Pájaro Volador" a los tres países. La situación creada por Marta Minujin, Simultaneidad en Simultaneidad, es un acontecimiento desarrollado en dos jornadas. En la primera jornada, 60 personalidades de los medios son invitados al auditorio del Instituto Torcuato Di Tella, donde son fotografiados, filmados y entrevistados a medida que ingresan a la sala, al tiempo que se los provee de una radio para que escuchen y se los ubica frente a un televisor para que vean durante todo el desarrollo del evento. Once días más tarde, las mismas personas regresan al auditorio donde ven las fotografías y films tomados el primer día proyectados sobre las paredes, escuchan sus entrevistas en los receptores radiales y en los altoparlantes del auditorio, y miran un programa especial dedicado al evento en los televisores. Al mismo tiempo, se realizan 500 llamados telefónicos y se envían 100 telegramas a espectadores que observan la grabación del evento transmitida por la televisión, con el mensaje "usted es un creador". El happening de Wolf Vostell consistió en colocar botellas de leche en 100 esquinas de la ciudad y pinchar una res vacuna con alfileres. El happening de Allan Kaprow consistió en cubrir un automóvil con crema y hacer que los integrantes de un grupo de rock lama la crema mientras del interior del automóvil salen jóvenes envueltos en papel de aluminio.
1967. En la universidad Sir George Wiliams de Montreal realiza una obra de similar a la que denomina Circuit Super Heterodine. Los interesados en participar deben llenar un cuestionario publicado por el diario local. Una computadora elige tres grupos de participantes de acuerdo con características comunes que, tras concurrir al Youth Pavillon, son distribuidos en tres espacios: el primer grupo entra a un teatro, el segundo a un espacio llamado "agora" desde donde es posible observar a los otros dos grupos, y el tercero espera en la entrada del teatro. El grupo en el teatro observa simultáneamente su propia situación, un film, un programa televisivo y lo que están haciendo los integrantes del grupo tres, todo proyectado en las paredes del teatro y transmitido en televisores. El grupo tres observa lo que sucede dentro del teatro y sus propias imégenes tomadas con una polaroid y proyectadas en las paredes. El segundo grupo sólo observa lo que sucede a los demás.

Minuphone (Howard Wise Gallery, New York), realizado con la colaboración de Pier Biorn, ingeniero de los laboratorios de la Bell Company, es una cabina de teléfono electrónica que reacciona produciendo efectos sensoriales diversos de acuerdo con el número discado: cambios de luces, humo, brisas, ascenso de agua coloreada, deformaciones de la voz, transmisión de la imagen del hablante por circuito cerrado de televisión a un monitor en el piso de la cabina.

Gana una beca de la Fundación Fairfield (NY).
1968. Minucode es una ambientación fílmica expuesta en el Center of Interamerican Relations (NY) donde se realizan cuatro cocktails con ochenta personas cada uno pertenecientes a cuatro grupos sociales diferentes (políticos, hombres de negocios, artistas, diseñadores de moda) que han sido elegidos previamente por una computadora tras una encuesta publicada en los diarios. Durante los cocktails, ocho integrantes de cada grupo generan mini-situaciones en una habitación contigua. Los cocktails son filmados. La muestra consiste en la proyección simultánea de los cuatro registros más la recreación de las mini-situaciones.
Forma parte del cuerpo de profesores en el área de "nuevos medios" de la New York University, junto a Robert Rauschenberg, La Monte Young y Steve Paxton, entre otros.
Gana una Beca de la Fundación Rockefeller (NY).
Importación/Exportación (Instituto Torcuato Di Tella) fue una ambientación inspirada en la cultura hippie norteamericana, con proyección de films y diapositivas, musica india, incienso, lámparas estrobocópicas, humo, aromas diversos y quioscos que venden productos hippies.

1969. Participa de la muestra colectiva de Arte argentino actual que se celebra en Madrid.
La imagen eléctrica (Instituto Torcuato Di Tella), fue una ambientación con eventos a cargo de grupos musicales, poesía y proyección de films.

1970. Participa de la muestra colectiva Information organizada por el Museum of Modern Art (NY).
El Festival de la Vida - Light Show, organizado por el CAYC en el Teatro Payró, fue una proyección de diapositivas de New York y del Kama Sutra, con música de la India y aromas producidos por incienso. Tras la proyección, los visitantes son obligados a retirarse por un fumigador que los rocía con DDT.

1971. Realiza la Operacion Perfume en Buenos Aires que luego replica en varios paises.
Realiza un trabajo cinematográfico: Autogeografía.

Buenos Aires, hoy, ya (Escuela Panamericana de Arte) fue una proyección simultánea en 16 mm y Super-8 de imágenes registradas en las casas de artistas plásticos y de los medios, con la perticipación de cinco actores que creaban situaciones entre los espectadores.

1972. Interppening (Summergarden Events, Sculpture Garden, Museum of Modern Art, NY) es el inicio de una serie de happenings que involucran a los espectadores en situaciones inesperadas, hasta llegar a obras basadas en "secuestros" de integrantes del público. En este caso, se invita a los visitantes del museo a pasar a través de un corredor con sonidos de alta frecuencia para llegar a una "arquitectura invisible" creada con ondas ultrasónicas por Juan Downey. Los participantes se sientan en triángulos dibujados y numerados, y recitan frases al unísono con los guías que circulan alrededor de ellos.
Nicappening: Marta Minujin y un grupo de performers irrumpen a la galería Parke Bernet de NY en la que se realiza una subasta a beneficio de los damnificados por un terremoto en Nicaragua, gritando a favor de las víctimas y manchando con pintura a los participantes.
Minusquires (Galería Harold Rivkin, Washington) es una ambientación perecedera que combina teatro, poesía y artes visuales.
1973. Kidnappening (en los jardines del Museum of Modern Art, NY). En colaboración con Gary Glover realiza esta opera-happening con un libreto compuesto con palabras de Pablo Picasso, donde cuarenta actores maquillados para asemejarse a los retratos cubistas del pintor realizan movimientos basados en sus cuadros, acompañados por música. Tras la actuación, los actores secuestran a personas del público y las llevan a diferentes espacios: el taller de un artista, un departamento en el Upper Side East de New York, un restaurante, un concierto.
Soft Gallery (Galería Harold Rivkin, Washington): 200 colchones atados entre sí con sogas recubren paredes, techo y piso de la galería; durante la muestra se realizan diferentes eventos organizados conjuntamente por Marta Minujín y Richard Squires: Charlotte Moorman, Juan Downey, Carole Schneeman, Michael Breed, Al Hansen, Ray Johnson, Kelley, Natural History llevan adelante prácticas artísticas como arte por correo, concierto de chelo, danza, films, happenings, música fuera de control, poesía y video.
1974. Imago Flowing (The Sheld, Central Park, NY). Un grupo de musculosos, gorilas y una rubia generan situaciones. Tras la representación, los actores secuestan a gente del público y los llevan con una procesión de antorchas hacia un restaurante donde los esperan un grupo de intelectuales (Susan Sontag, Michael Kirby, George Segal, etc) para compartir un "banquete negro" mientras los actores susurran y silban.
Four Presents (Galería Stefanotti, NY). En colaboración con Julian Cairol, realiza este happening en el que cincuenta espectadores son invitados a sentarse sobre una cuadrícula numerada en el piso. Frente a ellos hay tres televisores rotulados "pasado", "presente" y "futuro" que emiten una historia interpretada por los artistas, un registro de lo que está sucediendo en la sala y algunas pistas de lo que va a suceder, respectivamente. Minujín y Cairol se sientan en sillas al frente de la audiencia. Mientras el público mira la historia del televisor "pasado", es interrumpido contínuamente por situaciones creadas por ocho actores y por los pedidos de participación que solicitan los artistas, hasta que pierden el hilo de la historia.

1975. La Academia del Fracaso, exposición en el CayC. Una plataforma ocupa el lugar central frente a un conjunto de butacas. Cuando el espectador se para sobre la plataforma, se encienden televisores que le devuelven su imagen y parlantes que emiten aplausos. Una enfermera vacuna al espectador "contra el triunfalismo" y le da un certificado de vacunación.
1976. El Nido de Hornero Gigante –parte de la muestra Comunicando con Tierra en el CAyC- inaugura el desarrollo de una serie entendida como "deconstrucciones de mitos". La muestra suponía una reflexión sobre la gestación de las vanguardias en Latinoamérica a través de la comunicación de los artistas. Minujín extrae tierra del Machu Pichu y desde Buenos Aires la envía a distintos artistas latinoamericanos en cajas de vidrio, quienes deben mezclarla con la tierra más próxima y volver a enviarla a Buenos Aires; la tierra devuelta se junta y se deposita en el lugar de donde se extrajo la original; la experiencia se registra en video tape y se emite en televisores dentro del nido de hornero.

1977. Repollos (Museo de Arte Contemporáneo de San Pablo), Toronjas (Museo de Ciencias y Arte de la Universidad Autónoma de México) son obras que inician lo que denomina "arte agrícola de acción", obras de propósito ecológico en las que “combina el arte con la naturaleza”. En ellas veinte personas con un balde en la cabeza ordenan repollos o toronjas segun el caso en un cuadrado trazado en el piso mientras entonan una canción que conjuga el arte con la naturaleza.
Espi-Arte (Galería Birger, Buenos Aires), es una obra en la que un corredor con mirillas permite a los espectadores espiar a diferentes artistas (Vicente Marotta, Ana Labat, Federico Peralta Ramos, Victor Grippo, Luis Benedict, Julián Borovio, A. Larsen, Alejandro Medina, Mica Reidel, Jorge Bonino, Nicolás García Uriburu, Vicente Forte y Clorindo Testa), los que se encuentran en el interior de un cubículo creando situaciones. Los artistas participantes fueron:.

1978. El Obelisco de Pan Dulce, ligable a la serie deconstructiva de mitos, es la primera de sus “obras monumentales consumibles” fue una réplica del obelisco porteño de 36 metros de alto recubierto por 10.000 paquetes de pan dulce que luego fueron distribuídos entre el público en el marco de la II Feria de las Naciones.
Ese año también realiza El Obelisco Acostado en el Pabellón Cicillo Mattarazzo de San Pablo para la I Bienal Latinoamericana de San Pablo. Sus 70 metros de longitud son interiormente transitables; en la punta del obelisco, dos televisores y un proyector de Super-8 emiten un film con entrevistas, imágenes del obelisco, etc.
Marta Minujín. Retrospectiva en la Gordon Gallery (Buenos Aires). 

1979. En la línea ecológica realiza Oranges en el CAYC.
1980. La Torre de James Joyce en Pan (Cuatrienal Internacional ROSC ‘80. Dublin) fue una réplica del Museo de James Joyce en Irlanda realizada con pan producido por un panadero mencionado en uno de los cuentos de Dublineses, que luego fue consumido por el público espectador.

1981. Carlos Gardel de Fuego (Bienal de Medellín), La Venus de Queso (CayC, evento de Knoll Internacional).

Réplica de la Venus de Milo realizada con una estructura de hierro recubierta con cuadrados de queso.)
De Amaru a Barthes, performance junto a Leopoldo Maler en la Bienal de Medellín, collage de situaciones que recuerdan el Suceso Plástico realizado en Uruguay.
1983. El Partenón de Libros –cubierto por ejemplares de escritos prohibidos durante la dictadura militar que hasta entonces afectó a nuestro país- es entendido por la artista como “homenaje a la cultura y a la democracia” y asimismo “la culminación del conjunto de trabajos que conjugan la historia, sus símbolos y uno de los principales valuartes de la sociedad contemporánea: el consumo”.
Participa en la XVII Bienal de São Paulo.

1985. Realiza la “acción simbólica” de pagar la deuda externa argentina al artista norteamericano Andy Warhol con mazorcas de maíz, el "oro americano" (The Debt, Exit Art, NY). "Llevé todos los choclos, hice una montaña, pusimos dos sillas y nos sacamos diez fotos. Yo agarraba el choclo, él subía, yo se lo ofrecía y él lo aceptaba. Así la deuda externa quedaba paga. Pensando que yo era la reina del pop por estos lados y él, el rey del pop por allá, tenía sentido que saldáramos la deuda. Después regalamos los choclos firmados a la gente. Esa fue la última vez que lo vi. Murió dos años después". 
Laberinto Minujnda (Centro Cultural Ciudad de Buenos Aires) es una propuesta estética, actualizando La Menesunda, ofrece un recorrido interrumpido por una serie de situaciones cradas con tecnología que obliga al visitante a vivir experiencias inesperadas.

Para un evento del Sheraton Hotel realiza una réplica de la Estatua de la Libertad con frutillas.
1986. En la línea de la performance realizada con Warhol, para los festejos del Quinto Centenario, intenta saldar el descubrimiento de América pagándole a la Reina Sofía con la misma moneda, pero razones protocolares le impiden hacerlo; también intenta resolver el conflicto de Malvinas pagando con mazorcas a una doble de Margaret Thatcher (Corpus Delicti, Festival de Performance, Institute of Contemporary Art, London.

Nuevas Esculturas de Marta Minujin, Galería Ruth Benzacar. Regresa a la escultura en acuerdo con la tendencia a la recuperación de las artes tradicionales propia del momento postmoderno, realizando estudios sobre el arte clásico en los que figura el concepto de deconstrucción seccionándolos en “rebanadas”.

Recibe el Premio de la Asociación Argentina de Críticos de Arte (Buenos Aires).

Participa de la 42a Bienal de Venecia y de la 5ª Bienal de Sidney.

1988. Participa de la importante muestra curada por Carla Stellweg El Espíritu Latinoamericano. Arte y Artistas en los EEUU 1920-1970 (Museo de Arte del Bronx).

1991. Forma parte de la muestra colectiva Pierre Restany. Le Coeur et la Raison (Musée de Jacobins. Paris).
1993. Reproduce con canapés El Sueño de Picasso para un evento en el Lobby Bar del  Sheraton Hotel.

1994. Se instala Reuniendo la Historia hacia la Posteridad en el edificio central de la ONU (NY). 

1997. Comienza M.I.C.2 (Mujer-Intelecto-Consumismo 2000), una monumental figura femenina para ser emplazada en nuestra ciudad que representa a la mujer del próximo milenio. Cada pierna de la mujer mide 9 metros; el torso con la pollera mide 16 metros. “Inventé una performance que era Mujer, Intelecto, Consumismo, 2000. De la cintura para abajo la mujer estaría rellena con objetos de consumo. La parte del intelecto sería la cintura para arriba. Allí iba a haber una computadora que le hacia preguntas al público acerca de qué personas, cosas y hechos consideraban los más importantes del siglo. La gente imprimía los mensajes, los metía en una botella de agua mineral con la que rellenaba a la mujer en su parte superior. El último día se sacudía la mujer, las botellas caerían y la gente se llevaría con su paquete mensajes. Esa era la parte del happening. Después era llevar a la mujer a la Reserva Ecológica, pararla sobre la plataforma de 50 metros de alto.”
1998. La muestra Out of Actions: Between Performance and the Object (Museo de Arte Contemporáneo de Los Angeles) ubica a la artista entre los pioneros en la incursión de la acción en las artes plásticas junto a Ives Klein, Allan Kaprow, Piero Mazzoni y el grupo Gutai. Junto a Leopoldo Maler realiza una intervención titulado Shaking hands: los artistas, en frack blanco y con caretas de vaca, caminan en procesión precedidos por gallinas, una vaca y una pareja de tango hasta el museo para estrechar las manos de los artistas en la inauguración de la muestra; en el camino son detenidos por el personal de seguridad del museo.

Participa nuevamente en la Bienal de Medellín.
1999. En la exposición Vivencias (Viena) realiza el primer primer happening transmitido por internet: la artista ingresa a la muestra montando un famoso caballo suizo, acompañada por la vaca del chocolate Milka, a la que la ordeñé para dar de beber su leche a los invitados. Asimismo realizó una ambientación con doscientos colchones.
Otras muestras individuales
1961. Marta Minujin. Galería Lirolay. Buenos Aires. 

1962. Marta Minujin. Galería Lirolay. Buenos Aires. 

1968. Importación/Exportación. Instituto Di Tella. Buenos Aires. 

1972. Minusquires. Rivkin Gallery. Washington. 

1973. Serie Erótica. Arte Nuevo Galería de Arte. Buenoos Aires. 

1974. Hard Art Gallery, Washington. 

1976. Goethe Institute, Buenos Aires. 

1982. Instantaneus Art, New York. 

1982. La Cama. Teatros de San Telmo. Buenos Aires. 

1983. Extasy/Arte. Galería del Buen Ayre. Buenos Aires. 

1983. Mary Anne Martin Fine Arts, New York. 

1983. Taghinia-Milani Inc. New York. 

1984. Marta Minujin. Recent Sculptures. Yvonne Séguy Gallery. Nueva York. 

1984. Museo de Arte Moderno. Cali.
1988. Músculos y Nieve. Estudio Giesso. Buenos Aires. 

1989. Hacia una Invención de lo Inextricable. Galería Rubbers. Buenos Aires. 

1989. Marta Minujín. La Multiplicación de Hércules. Centro Cultural Casa del Angel. Buenos Aires.
1990. Marta Minujín. Redimentioning the Past into the Future. Gallery at Turnberry. Florida. 

1990. Plataia y los millones. Instituto de Cultura Iberoamericana. Buenos Aires. 

1990. Retrospectiva. Harrods en el Arte. Buenos Aires. 

1991. Marta Minujín. Banco Interamericano de Desarrollo. Washington. 

1991. Marta Minujín. Arte Fragmentado-Esculturas y Pinturas '80/’90. Casa Rosada. Buenos Aires.
1993. Tiempo Relativo. Galería Rubbers. Buenos Aires. 

1994. Golden Shopping. Buenos Aires. 

1997. Centro Cultural Borges. Buenos Aires. 

1998. Galería Ruth Benzacar. Buenos Aires. 

1999. Vivir en Arte. Museo Nacional de Bellas Artes. Buenos Aires.
Otras exposiciones colectivas
1960. Premio Ridder. Galería Pizarro. Buenos Aires.

1961. Davidovich. Heredia. Luzatti. Marchese. Minujín. Galería Lirolay. Buenos Aires.

1962. 30 Argentins de la Nouvelle Generation. Galerie Creuza. Paris.

1963. Galerie Raymond Cordier. Paris.

1963. La Caja y su Contenido. Musee Rodin. Paris.

1965. Marta Minujín, Lourdes Castro, Alejandro Otero. 22 rue Delambre. Paris XIV.

1974. Cajas-Objetos. Galería Arte Nuevo. Buenos Aires.

1972. Corcovan Gallery of Art . Washington.

1977. Poeticas Visuais. Museu de Arte Contemporanea da Universidade de São Paulo.

1980. Regalos Navideños. Bauen Gallery. Buenos Aires.

1981. Schemes-A decade of instalations drawings. Elise Meyer Inc. New York.

1982. Women of America’s emerging perspectives. American Society Center for Interamerican Relations, NY.

1982. Esculturas II. Galería del Retiro. Buenos Aires.

1983. Latin American Artists in the U.S: 1950-1970. Godwin-Ternbach Museum of Queen College, NY.

1984. No quiero grises. Galería Ruth Benzacar. Buenos Aires. 

1985. El Arte en la Gastronomía. Plaza Hotel. Buenos Aires.

1987. Jornadas de la Crítica. Centro Cultural de la Ciudad de Buenos Aires.

1987. Exhibición Internacional por el Fin del Hambre en el Mundo. Minessotta Museum of Art.

1987. Barbican Art Gallery. Londres.

1987. Setagaya Art Museum. Tokio.

1987. From the other side. Terne Gallery. New York.

1987. Five Contemporary Latin American Artists. Ilana Vardy International Art, Chicago.
1988. Contrasting Forms and Images. Eugenia Cucalon Gallery. New York.

1989. Nuevas Esculturas. Salón VIP Aerolíneas Argentinas. Aeropuerto Internacional J.F. Kennedy. NY.
1989. Ashkenazy Gallery. Los Angeles. USA.

1989. One Moment Exhibition of Instantaneeus Art Soho. New York.

1989. Jornadas de la Crítica. Centro Cultural de la Ciudad de Buenos Aires. Buenos Aires.

1990. Tumberry Island. Miami.

1990. Arte en la Rosada. Museo Nacional de Bellas Artes. Buenos Aires.

1990. 11 Mujeres. Patio Bullrich. Buenos Aires.

1991. Painting and Sculpture. New Aquisitions. 1990-1991. Art Museum of the Americas. Washington.
1991. Escultura Argentina del Siglo XX. Palais de Glace. Buenos Aires.

1993. Galería Rubbers. Buenos Aires.

1993. Neón Arte. Galería Centoira. Buenos Aires.

1994. 90-60-90. Fundación Banco Patricios. Buenos Aires.

1994. Art from Argentina. Museum of Modern Art. Oxford.

1994. Galería Luigi Marozzini. Puerto Rico.

1994. Ver y Estimar previo al Di Tella. Museo Nacional de Bellas Artes, Buenos Aires.

1994. Wizo-Art ‘94. Miami.

1994. Arte Argentino Contemporáneo. Fundación Arte y Tecnología. Madrid.

1995. 1999. Fin de siglo. Fundación Banco Patricios. Buenos Aires.
1995. Art from Argentina. Centro Cultural Borges. Buenos Aires.

1995. Oro de autor. Museo Nacional de Bellas Artes. Buenos Aires.

1995. Arte al Sur. I Encuentro de Arte Contemporáneo 1995. Centro Cultural Recoleta. Buenos Aires.
1996. Maestros Latinoamericanos. Tomás Andreu Galería de Arte. Santiago de Chile.

1996. Adquisición de Obras para el Museo. Museo Nacional de Bellas Artes. Buenos Aires.

1996. Modernidade e Contemporaneidade nas Artes Plasticas. Mercosul Cultural. Centro Cultural São Paulo.

1996. The Beatles. Palais de Glace. Buenos Aires.

1996. Casa de la Moneda. Buenos Aires.

1998. Figuración, Abstracción, Fusiones. Palais de Glace. Buenos Aires.

1998. ArteBA 98. Buenos Aires.

Otras obras en el espacio público

1986. Rompecabezas Filosofico. Altorrelieve en yeso. Aeropuerto Internacional de Ezeiza. Buenos Aires.

1988. Músculos y Agua. Villa Olímpica, Seúl.

1991. Semillas de un Combate Visual, Fragmentos y Fragmentándose. Murales. Golden Shopping. Buenos Aires.

1991. Time. Parque Central. Washington.

1992. Estatuilla de premiación de los Fashion Awards otorgados por Charly Grilli.

1994. Estatuilla de premiación del Premio Vitruvio.

1996. Venus Fragmentándose. La Humanidad y las Naciones Unidas (donación a las Naciones Unidas). Av. del Libertador y Ayacucho.

1997. Estatuilla de premiación para el Premio Leonardo (Museo Nacional de Bellas Artes).

2005. Contemplando la eternidad. Parque de España, Brd Maritimo y Chacabuco, Mar del Plata.

Su trabajo forma parte, entre otras, de las colecciones:
* The Salomon R. Guggengheim Museum. New York.

* Naciones Unidas. Indonetian Hall. New York.
* Chase Manhattan Bank Collection. New York.

* Hilton Hotel. Seoul.

* Museo de la Tertulia de Cali.

* Walker Art Center, Minneapolis. USA.

* Museo de Arte Moderno de Medellín.

* Art Museum of the Americas.

* Museo Nacional de Bellas Artes. Buenos Aires.

* Museo de Arte Moderno. Buenos Aires. 

Video

1974. Tiempo estéticamente registrado (con Julián Cairol). NY
1988. Minujin y los '60. Dirección: Marta Flores, Graciela García Moreno.
1995. Instituto Di Tella, los esplendores de la vanguardia. Dirección: Diego M. Lascano.

SHEJTMAN, Natalí. “Nacha y Minujín, y el Di Tella”. Rolling Stone.
http://www.martaminujin.com/notas/not_21.html
A 40 años de mayo de 1968, las dos artistas brindan su testimonio sobre el legendario epicentro de la vanguardia artística argentina. Este año se cumple el cuadragésimo aniversario del mes que tuvo en vilo, desde Francia, a todo el mundo: el mayo de 1968, o el Mayo francés. Con consignas como “La imaginación al poder”, los estudiantes universitarios parisinos paralizaron el país y fueron el centro de las noticias por aquel entonces. Y aquí, en Buenos Aires, el Instituto Di Tella, el epicentro de la vanguardia artística argentina, sufría una clausura el 22 de mayo de ese año por la exhibición de la obra El baño de Roberto Plate, por “atentar a la moral y las buenas costumbres”. Marta Minujín y Nacha Guevara eran dos de las animadoras del Di Tella. Aquí, su testimonio. 

Marta Minujín 

"A fines de los 60, yo iba y venía. En mayo del 68 estaba en Nueva York. Ahí no existía el estrés. La revolución hippie fue tan extraordinaria que las cosas no te estresaban, porque uno lo pasaba a un plano espiritual y apolítico. Todo era de todos, la violencia se respondía con flores. 

Eso pasaba en mayo del 68. Lo que pasaba en Francia nos llegaba por los medios de comunicación. Me impactó muchísimo, era la revolución del poder de la gente joven. En Nueva York, todos vivíamos así, desafiando lo establecido, sin dinero, ¡sin dinero! ¡Quemábamos el dinero! Escuchábamos Jimi Hendrix, Beatles. Los Rolling Stones nos parecían más violentos. Eramos todos hippies. Era una revolución en que las galerías de arte eran “uptight”, tensas, mala onda. La revolución era amor, los pelos largos, las barbas, vestirse con las cosas de la India, usar sandalias, comer comida macrobiótica. 

Pero el hippismo en Estados Unidos era diferente de lo que estaba pasando en Francia con los estudiantes. Para empezar, en Nueva York nadie estudiaba, era la universidad de la vida, se volvía a vivir como si fuéramos los griegos clásicos. Se estaba creando toda una nueva sociedad. En ese marco, nos enteramos del Mayo Francés, que era otra forma más en la que los jóvenes estaban quebrando las estructuras convencionales, lo establecido. Pero lo de Francia era muy distinto: nunca hubo hippies en Francia. Mayo del 68 tenía que ver con la rebelión política. Para mí, mucho más importante fue la revolución hippie. 

Recién en septiembre de ese año hice mi muestra Importación / Exportación en el Di Tella, que era una burbuja que nada que ver con nada, típicamente argentina, típicamente porteña. Era una ola espiritual. Yo importé el hippismo a la Argentina, transformé todo el Instituto en un templo hippie con Hare Krishnas –todos vestidos con túnicas rosas–, arabescos fosforescentes en el piso y un cubo plateado, con humo y luces y lámparas de estrobo. También los invité a tocar a Almendra y Manal en un concierto que organicé. La otra parte era exportar toda la cultura argentina, pero no se hizo porque se cerró el Di Tella. El Instituto a mí me parecía un poco establishment, porque tenía que regirse por lo que pasaba afuera, que era una dictadura, aunque se hiciera lo posible. Tiraban bombas, protestaban contra nosotros. A mí del Florida Garden me echaron por caminar descalza. 

Cuando estaba en Nueva York, yo vivía en un departamento sola porque tenía una beca. Todos los días nos encontrábamos a dibujar en el Central Park, en el hueco de un gran árbol, leíamos poemas de William Blake, cantábamos, yo filmaba en súper 8, nos cambiábamos la ropa, todo era de todos, bailábamos danzas tribales. Vivíamos en un picnic constante. Había algunos infiltrados que eran líderes políticos, pero el arte no puede ser político. La plata se ganaba de noche, en las discotecas. Yo pintaba diapositivas a mano y las proyectábamos; era arte psicodélico. Los hippies queríamos un mundo ideal y mágico. Siempre habíamos pensado en eso de “La imaginación al poder”, que fue el lema del Mayo Francés, ¡pero sin poder! Esa era la diferencia con ellos: en el hippismo nadie quería ningún poder, estaba más allá de la política y más allá de todo. Era una revolución espiritual". 

Nacha Guevara 

"Nosotros éramos unos locos sueltos que hacíamos lo que se nos antojaba. No teníamos que vender discos, no teníamos que complacer a la grabadora, no teníamos que hacer marketing, no teníamos que poner lo que le gustaba al productor. Si no le gustaba, que se jodiera. Yo escuchaba mucha canción francesa: Brassens, Brel. También Joan Baez, Donovan, los Beatles, of course. En el 68 hacía Nacha de noche en el Di Tella, un poco después de mayo. Todo era muy particular ahí, la gente que iba, cómo se vestía o cuando nos tiraban con lo que tuvieran en la mano porque no les gustaba lo que hacíamos. Además del Di Tella, El Bárbaro formaba parte del circuito. 

En todo el mundo pasaba lo mismo. Fue un año muy particular. Era algo colectivo, un espíritu que no se comunicaba a través de las palabras, ni del teléfono, ni de las cartas. Era una información que nos llegaba a todos por igual pero por otras vías mucho más legítimas. Nos movíamos en la insolencia creativa, no la insolencia al pedo sino la búsqueda de nuevas formas, el juego, otro rol para las mujeres, la liberación sexual, todo eso allí apareció junto y chocaba contra gobierno de Onganía, que lo hizo más difícil, más doloroso, con más víctimas. El impulso era el mismo en todo el mundo. Acá en el Di Tella había razzias muy seguido, te llevaban presa por ir de minifalda. Tal vez eso hacía que fuéramos más peleadores. 

El Mayo Francés tuvo una prensa extraordinaria, pero el único muerto que tuvieron fue uno que patinó y se cayó en el Sena. No tuvieron las represiones brutales que hemos tenido en América latina. Era gente muy interesante y tuvieron frases y leyendas extraordinarias, pero nosotros no copiábamos, éramos librepensadores. Lo que pasaba en el Di Tella era muy local (las performances, las obras). La información tardaba mucho en llegar, no sabíamos que Andy Warhol estaba haciendo lo mismo que nosotros. Eso hizo que fuera mucho más auténtico, todas voces propias: tanta información hace que uno sea poco original. 

Había un tipo de conexión que existe, aunque no se vea ni se escuche, por una necesidad interior de ser libres, de expresarnos. Y por ser jóvenes. En ese momento éramos todos jóvenes. Los hippies de San Francisco, los de París del 68 y los de aquí teníamos la misma vibración. Fue un momento mágico, irrepetible y ni nos dábamos cuenta de la libertad que teníamos. Bajo una dictadura, artísticamente teníamos más libertad que con la democracia, que tenés que ser de la manada. Curiosamente, había muchas más individualidades en ese período". 

GAINZA, María. “Andy y yo” Radar (Buenos Aires). 19.5.2005.

http://www.pagina12.com.ar/imprimir/diario/suplementos/radar/9-2323-2005-06-20.html
El lugar común dice que Marta Minujín es la Andy Warhol argentina. Pero la relación entre ambos fue mucho más rica y compleja que eso. A propósito de la muestra sobre Warhol en el Borges, Radar consultó a la gran Minujín para indagar en esa relación de admiración mutua y sintonía espiritual que incluyó fiestas en lo de Salvador Dalí, patinaje por las calles de Nueva York y hasta la cancelación de la deuda externa argentina sobre una pila de choclos.

“En el ’85 le propuse pagarle la deuda externa argentina con choclo, que yo consideraba el oro latinoamericano. Fui a su casa de la calle 34, llevé los choclos, hice una montaña, pusimos dos sillas y nos sacamos diez fotos.Yo agarraba el choclo, él subía, yo se lo ofrecía y él lo aceptaba. Así la deuda externa quedaba paga.”Hace unos meses, Marta Minujín llegó a una inauguración con un teléfono gigante de plástico inflable. “Hay que conectar. Todo con todo. Todo en este mundo son conexiones”, dijo mientras subía la escalera a toda máquina, su casquito platinado rebotando de escalón en escalón. Como todo en Minujín, como su contestador telefónico que arenga con su célebre gritito: “Arte, Arte, Arte”, sus explicaciones se han vuelto oraculares. Ocurre que, a pesar del flequillo tipo lluvia que le cubre los ojos y de los anteojos negros polarizados, Minujín puede ver más de lo que parece. Tiene, de hecho, como las lechuzas, una visión de 360 grados, que le permite mirar para atrás y para adelante casi en simultáneo. Y aun así, en el imaginario popular, a Marta Minujín, como a Yoko Ono, se la suele definir por su posición respecto a un hombre. Se dice que Minujín fue la reina pop de acá, mientras Andy Warhol era el rey pop de allá. Mito que ella misma alimenta cuando define a Warhol como “mi hermano artístico”.

En la superficie, que es a lo único a lo que, según Warhol, deberíamos atenernos, ambos hicieron de sus raros peinados nuevos, sus salidas nocturnas, su vivir en arte y sus destellos de lucidez (y frivolidad), un signo de época. Pero lo que impulsaba a Warhol era una fascinación por la máquina, una compulsión a repetir, una vacía monotonía y un interés por hacer plata, mucha plata (los dólares acumulados en el Banco fueron, quizá, su serie más perfecta). Frases como: “El sueño americano no existe pero creo que podemos sacar unos mangos a costa de él”, vuelve difícil convencerse que tras la máscara de cera de Andy Warhol no se escondiera un cínico. Minujín, más espontánea y descangayada, mantuvo la frescura con los años. No es que no le interesaran los negocios, pero claramente no fue tan hábil para ellos. Y sus mejores obras, invendibles, ligadas a los happenings y las ambientaciones, estaban impulsadas por una verdadera fe en la creatividad de la gente común (a Warhol, en cambio, sólo le interesaron los bordes: los muy marginados o los muy ricos). Uno era monosilábico, su célebre wo...wo...wo... más que un tartamudeo o un tic nervioso parecía una línea de teléfono ocupada; la otra es verborrágica; hasta que se queda sin cuerda y se apaga. A Minujín la conversación le queda chica, las palabras le resultan demasiado lentas; hay que ordenar una detrás de la otra cuando a ella le gustaría articularlas todas de golpe y en catarata. Y así y todo, saltando de una cosa a otra, la artista recordó el día en que conoció a Andy Warhol, un choque de asteroides sobre el cielo de Manhattan. Esto es lo que la cinta grabó:

Un angel enigmatico

“Al llegar a New York él ya me conocía a mí porque yo había tirado unos pollos desde un helicóptero y había destruido mi obra en París y eso me había hecho famosa. Entonces llegué ahí y él mismo se presentó Hello Martha, I’m Andy Warhol. Fue en una inauguración en la galería de Leo Castelli donde yo expuse en el ‘65 el Batacazo, una muestra que fue famosísima porque la cerró la Sociedad Protectora de Animales y todo eso. Warhol vino a la inauguración, se presentó y enseguida nos hicimos amigos. Ibamos al Max’s Kansas City Bar y él estaba siempre sentado ahí con la Velvet Underground y Nico. Divinos. Siempre hablábamos con Tiger Mors y Taylor Mead, que era uno de sus actores, y con toda la gente y nos divertíamos como locos en las fiestas. A él le encantaba mi obra pero fundamentalmente le encantaba yo. Yo era mucho más chica. El tendría 38 años y yo 24. El decía que yo era súper pop y loquísima. Yo por esa época andaba en patines por todas partes y me hice famosa. Después nos encontramos en el hotel de Salvador. Dalí invitaba todos los días a tomar el té de las cinco de la tarde a su habitación del Saint Regis Hotel. Iba toda la gente famosa y como yo ya me había hecho famosa porque había salido en Time y Life y era el pop latino y eso y era de las primeras que patinaban por New York, entonces Dalí me mandó a llamar. Y era divertidísimo, nunca me divertí tanto como en esos años. Había una mesa con Candy Darling, travestis, toda gente loca, toda hippie. Y Dalí se movía de acá para allá y de vez en cuando aparecía Gala. A Dalí le encantaba Warhol. Con el que se llevaba mal era con Picasso, hablaba pésimo. Tenían mucha competencia y cuando murió Picasso hizo una fiesta para festejar. ‘Soy el grande, soy el grande, soy el genio’, gritaba Dalí. Tenía una energía brutal, con 74 años no paraba de moverse. En verano andaba con saco de leopardo porque controlaba su temperatura. Y Andy Warhol hacía lo mismo. Siempre vestido de negro como un ángel enigmático pero buenísima persona. Igual después le pegaron unos tiros porque decían que no le había pagado a una chica Valerie. Yo estaba en New York y me enteré por los diarios y fue terrible.”

Yo sere tu espejo

“Después lo volví a encontrar en el ‘85 y le propuse pagarle la deuda externa argentina con choclo, que yo creía que era el oro latinoamericano. Me lo encontré en el Odeon, le conté la idea y a él le encantó. Entonces fui a su casa de la calle 34, a una cuadra del Empire State. Llevé todos los choclos, hice una montaña, pusimos dos sillas y nos sacamos diez fotos. Yo agarraba el choclo, él subía, yo se lo ofrecía y él lo aceptaba. Así la deuda externa quedaba paga. Pensando que yo era la reina del pop por estos lados y él, el rey del pop por allá, tenía sentido que saldáramos la deuda. Después regalamos los choclos firmados a la gente. Esa fue la última vez que lo vi. Murió dos años después.”

 “Cuando se murió New York quedó vacío. Por lo menos para mí se vació. New York era una fiesta con Andy Warhol. Apenas lo encontrabas, él ya sabía de todos los lugares adonde había que ir. Cada vez que me veía me decía: ‘La única, la única’, era una identificación total, como con Dalí. Gente que se reconoce como colega. Él era un par. Nunca más lo volví a sentir. Antes lo había sentido acá con Alberto Greco. Y antes, no sé, con Miguel Angel y Leonardo. Con Warhol los dos trabajábamos mucho en el mundo de las discotecas, de la frivolidad. Yo, cuando voy a un cóctel, estoy trabajando. Ésa es la idea: tomar toda la vida como trabajo y el trabajo como vida. Yo antes estaba mucho en la noche de Buenos Aires, ahora no tanto porque la noche cambió. Quizás él también hubiera dejado de salir porque New York cambió mucho. Antes ibas a las discotecas y era una maravilla, había gente viva en las vidrieras, encantadores de víboras, cosas que ves por la calle Florida, pero metidos en peceras. Warhol convirtió todo eso en oro y logró hacerse millonario en vida. Convirtió a la serie en original. Lo masivo, en único. Y las películas fabulosas que hizo, genial: la diversión de aburrir a la gente. Después salieron a decir que su obra no resistía la muerte del personaje. La verdad es que su muerte fue una pérdida brutal porque algo de su obra murió con él. Pero con el tiempo su obra renació. Mirá sus muestras ahora llenas de gente. Él se inventó a sí mismo. Como yo. La gente dice: ‘Marta Minujín es nada más que el personaje’. No, está toda la obra detrás. Todos somos artistas, el problema es darse cuenta. Ahora que me acuerdo, yo tenía una lata de sopa firmada por él pero alguien se la llevó.”

El verdadero under

“La obra de Warhol la conocí primero en The Factory. Lo llevé a Romero Brest en el ‘67 y a él le pareció rarísimo porque nadie le daba bolilla a nadie. Entrabas al Factory y nadie te hablaba. Estaban cada uno en la suya, trabajando. Los aristócratas haciendo su propia obra, Diva Superstar, todos muy ensimismados, muy creyendo en su propio trabajo. Estaba todo el mundito, me acuerdo de Bianca y Mick Jagger. Lo más genial era que Warhol le sacaba la foto al artistócrata y el artistócrata tenía que hacer la obra. Me acuerdo de Mick Jagger haciendo su propia serigrafía. Los hacía trabajar y después se las vendía a 400 mil dólares. Eso era lo genial de su idea de vivir en arte. Integró a la gente. Por empezar, no eran tanto aristócratas como nuevos ricos que antes compraban Action Painting y pintura francesa y después empezaron a comprar pop y más pop. Y Warhol lo genial que hizo fue entender, como nadie, lo de arte y vida. Él siempre iba rodeado de su gente. Era underground en serio. Siempre rodeado de personas muy pobres, muy reventadas, a las que después convirtió en actores. El barro lo transformó en oro. Y después se puso a hacer cine. Antes que Woody Allen, New York está en las películas de Warhol. Y después publicó la revista Interview. Salir ahí te hacía instantáneamente famoso. A él le encantaba la gente famosa. Puede que un poco los utilizara pero más que nada era pura diversión. Jugaba con el esnobismo de todos, incluso con el suyo.”

La mujer gigante

“Yo tengo esta Mujer Gigante sin terminar porque no consigo la financiación. Es una mujer que está toda empaquetada por objetos de consumo de la cintura para abajo y mensajes intelectuales de la cintura para arriba. Ahora está abandonada en el Museo de Arte Moderno. La idea es que el primer día haya un happening y se le pregunte a la gente con computadoras: ¿Qué hombre y qué mujer, qué objeto y qué acontecimiento recuerda del siglo XX?; o si no, por ejemplo: ¿Si un artista fuera un país, qué país sería? ¿Si una galería fuese una novela, qué novela sería? ¿Si un museo fuera un plato de comida, qué plato sería? Eso se computa, sale un mensaje y se mete en una botella y se rellena la mujer con las botellas y simultáneamente en París unos amigos míos hacen una obra de arte con las respuestas de los argentinos. Después podés subir en ascensor y atravesar los anteojos. El pop es genial. Pensá que me acaban de decir que en París un colchoncito mío se vendió en 60 mil euros. Yo no voy a ver ni un peso porque lo regalé. Ahora me vendría bárbaro para terminar la Mujer Gigante... A mí me cansa mucho el pasado. Prefiero todo para adelante, para adelante. Yo prefiero que mi obra esté en una autopista a que esté en una galería. Mucho más genial. Ahora el arte se volvió puro mercado, aburrido. Pero el arte tiene que intensificar la vida, de alguna manera. Tiene que darle más vida a la propia vida. Por eso la gente va al cine. ¿Sabés qué? No hay que morirse, es aburridísimo.”

� Página de la artista: � HYPERLINK "http://www.martaminujin.com/" ��http://www.martaminujin.com/�
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