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Algunos datos biográficos 

Muy tempranamente, RH lee obras como Die chymische Hochzeit des Christian Rosenkreutz de Johann Valentin Andreae, o Locus Solus de Raymond Roussel, que cultivaron el interés de la artista en la alquimia, las máquinas surrealistas y el absurdo.

1964-1970. Estudia en la Hochschule für Bildende Künste (Instituto de Arte) de Hamburgo, momento en que abreva en los escritos de Franz Kafka y Jean Genet, y en los films de Luis Buñuel y Pier Paolo Pasolini. 

1968. Contrae una enfermedad pulmonar que la obliga a abandonar el uso de determinados materiales escultóricos altamente tóxicos con los cuales trabajaba al momento. Subsiguiente período de convalecencia en un sanatorio del que surge una serie de esculturas relacionadas al cuerpo, el aislamiento y la vulnerabilidad. Acude ahora a materiales blandos, a las alusiones a vendajes y prótesis, y comienza a realizar las esculturas que concibe como extensiones corporales. Trabaja principalmente como artista performática, incluyendo sus esculturas corporales en acciones.

1971. Hasta este año vive en Hamburgo. Luego de una pequeña estadía en Londres, es invitada a participar en la V Documenta, donde realiza por primera vez una performance ante una gran audiencia. Ese año incorpora en sus trabajos las plumas y las piezas mecánicas.

1973. Se traslada a Berlin Occidental. Primera exposición individual en la Galerie René Block. Realiza su primer film, Berlin Exercises: Dreaming Under Water.

1975. Obtiene el Deutscher Kritiker Preis por su primer film.

1978. Realiza su primer largometraje de ficción, Der Eintänzer. 

En la década de 1980 comienza a trabajar con instalaciones realizadas específicamente para determinados ámbitos (site-specific installations).

1986. Colabora con Jannis Kounellis en una instalación realizada en un manicomio vienés, trabajo a partir del cual se interesa cada vez más en la historia y la memoria de los entornos elegidos. En la VIII Documenta obtiene el Arnold Bode Preis.

A fines de la década de 1980 regresa a la filmación, en tanto continúa interesada en los trabajos para sitios específicos.

1990. Finaliza el film Buster’s Bedroom, protagonizado por Donald Sutherland. 

1992. Es la primer mujer que obtiene el Trägerin des Kaiserrings Goslar, y es galardonada con el Medienkunstpreis Karlsruhe a los alcances en arte y tecnología.

1993. Restrospectiva en el Solomon R. Guggenheim Museum, New York, muestra que viajó al Stedelijk Van Abbemuseum (Eindhoven), la Nationalgalerie de Berlin, el Kunsthalle de Viena, la Tate Gallery y la Serpentine Gallery (Londres) y el Museo de Grenoble. 

Actualmente desempeña tareas docentes en la Akademie der Kunst de Berlin.

Filmografía

1970

· Einhorn (Unicornio), super-8mm, color, 12 minutes. Fot.: Achim Thode © Rebecca Horn. En el resplandeciente calor/sobre el ondulante campo/un pequeño punto blanco/se mueve hacia tí… (Rebecca Horn). El unicornio fue un símbolo medieval de la pureza, la castidad y la inocencia. Su nombre en idioma alemán refiere al apellido de la artista. El objeto denominado Unicornio (1970-1972, tela, madera y metal, 30,9 x 76,5 x 24,7 cm. aprox. Tate Gallery) fue diseñado para una performance realizada por una amiga de la artista, en la que caminó durante doce horas a campo traviesa con el objeto sobre la cabeza. Registrada en el film del mismo nombre, uno de sus trabajos más tempranos, Horn lo ha referido de la siguiente manera: “La performace tuvo lugar en la mañana temprano –aún húmedo, intensamente brillante- el sol más desafiante que cualquier audiencia... su conciencia eléctricamente desapasionada, nada podría detener su viaje similar a un trance: en competencia con todo árbol y nube a la vista... y el floreciente trigo acariciando sus caderas”. Este relato enfatiza tanto el gracioso movimiento como el elemento de autoexposición que a menudo se encuentran en los trabajos de la artista. Este trabajo remite al interés de la artista por las figuras poético-mitológicas tematizadas en sus performances, así como apunta a los aspectos escultóricos de las extensiones del cuerpo presentadas de manera conjunta en los films Performances I (1972) y Performances II (1973)
.

1971 

· Shoulder Extensions, super-8mm, color, 15’

· Body painting, super-8mm, color

· Mata Hari, White 1, White 2, Yoni, Black 1, Black 2, super-8mm, color 

1972 

· Performances 1, 16mm, color, 22’; cámara: B. Liebner, K. P. Brehmer; documentación de ocho performances
:

· Red Limbs
· Red Breast
· Black Expansion
· Black Cockfeathers
· Head Balance
· Shoulder Extensions
· Feather Instrument
· Simon-Sigmar
1973 

· Performances 2, 16 mm, color, sonido, 38’; prod.: Helmut Wietz; con D. Finke, Gavin, Karin Halding, E. Mitzka. Documentación de nueve performance:

· Unicorn
· Head Extension
· White Body Fan
· Finger Gloves
· Feather Finger
· Gavin
· Cockfeather Mask
· Pencil Mask
· Cockatoo Mask; 

Abanico Corporal Blanco. Fot.: Achim Thode © Rebecca Horn. En tanto los trabajos más recientes de la artista han estado marcados por el empleo poético de construcciones mecánicas, este objeto –una construcción metálica de tres metros de diámetro- pertenece al conjunto de performances en las que la artista aún se encuentra abocada a extender su propio cuerpo en el espacio. Otros trabajos que remiten a extensiones corporales son Unicornio, Extensión de Cabeza, Máscara Lápiz
, Mi Mano Puede Volar, Gavin, Máscara de Plumas de Gallo, Guantes para Dedos y Máscara Kakadu. Una variante de este trabajo se encuentra en la acción Abanico Corporal Mecánico (1974)
.

1974 

· Flamingos, 16 mm, color, incompleto

1974-1975 

· Berlin (10 Nov. 1974–28 Jan. 1975) – Exercises in nine parts: Dreaming under water of things afar, 16mm, color, sonido, 42’; prod.: Helmut Wietz; con Rebecca Horn, Guido Kerst, Lisa Liccini, Otto Sander, Veruschka von Lehndorff, Michel Würthle. Documentación de ocho performances con un epílogo:

· Touching the walls with both hands simultaneously
· Blinking
· Feathers dance on the shoulders
· Keeping hold of those unfaithful legs
· Two little fish remember a dance
· Rooms meet in mirrors
· Shedding skin between moist tongue leaves
· Cutting one’s hair with two pairs of scissors simultaneously
· When a woman and her lover lie on one side looking at each other; and she twines her legs around the man’s legs with the window wide open, it is the oasis
1975 

· Paradise Widow, 16 mm, sonido, incompleto; prod.: Helmut Wietz; con Ingrid Erdmann.

1976 

· The Chinese Fiancée, 16 mm, color; cámara: Ed Bowes; sonido: Tom Bowes 

1978

· Der Eintänzer, 16 mm, color, sonido, 47’, idioma inglés. Dir., guión: Rebecca Horn; prod., cám.: Bodo Kessler; asistente de cámara: Peter Schnall; ed.: Inge Kuhnert; sonido: Morning Pastorak; voice-over: Rebecca Horn; colaboración en objetos: Dieter Müller. Actuación: Timothy Baum (Max), Greta Konstantinescu (Geta), Elisabeth Martin (Mary), Kathleen Martin (Kathleen), Nada (Sushi-Chef), David Warrilow (Frazer) and Kim Araki, Lisa Friedmann, Kristina Maria Jaroshenka, Susanne Diana Lee, Donna Ritchie.

1981 

· La Ferdinanda: Sonata for a Medici Villa, 35 mm, color, sonido, 85’, idioma alemán. Co-prod.: Westdeutscher Rundfunk, Köln. Dir., guión: Rebecca Horn; asistente de dir.: Fabio Jephcott; cámara: Jiri Kadanka; asistente de cámara: Rainer März. Ed.: Inge Kuhnert; asistente de ed.: Ulrike Zimmermann. Música: Ingfried Hoffmann. Ilum.: Heinz Stellmacher, Gerhard Lange. Sonido: Christian Moldt, Norman Engel. Objetos y diseño: Rebecca Horn. Escenografía: Ida Gianelli. Vestuario: Janken Jansen. Maquillaje: Cesare Paciotti. Peinados: Luciana Maria Constanzi. Prod. línea: Sarah Blum, Cesare Landriccina. Actuación: Valentina Cortese (Caterina de Dominicis), Javier Escriba (Dr. Marchetti), Gisela Hahn (Paola), Hans Peter Hallwachs (Commissar Bella), Michael Maisky (Mischa Boguslawsky), Daniele Passani (Larry Jones), Rita Poelvoorde (Simona), David Warrilow (Richard Sutherland) y Maurizio Caratozzolo, Pietra y Armona Pistoletto, Renate Reiche, Francisco Ricasoli.

1990 

· Buster’s Bedroom 35 mm, color, sonido, 104’, idioma inglés. Copord.: Metropolis Filmproduktion GmbH & Co KG, Berlin, Les Productions du Verseau, Montreal, y Prole Film LDA, Lisbon, en cooperación con Limbo Film AG, Zürich, y Westdeutscher Rundfunk, Köln. Dir.: Rebecca Horn. Guión: Rebecca Horn, Martin Mosebach, sobre una historia de Rebecca Horn. Prod.: George Reinhart. Cam: Sven Nykvist. Ed.: Barbara von Weitershausen. Ed. sonido: Gisela Lüpke. Asist. de edición de sonido: Oliver Gieth, Carla Bogalheiro. Dirección de arte: Nana von Hugo. Música: Sergej Kuryokhin, Ingfried Hoffmann. Sonido: Uwe Kersten. Diseño de vestuario: Françoise Laplante Construcción de objetos: Hasje Boeyen. Prod. Luciano Gloor. Prod. línea: Udo Heiland. Actuación: Donald Sutherland (O’Connor), Geraldine Chaplin (Diana Daniels), Valentina Cortese (Serafina Tannenbaum), Taylor Mead (James), Amanda Ooms (Micha Morgan), Ari Snyder (Lenny Silver), David Warrilow (Mr. Warlock), Martin Wuttke (Joe) y Maria Dulce, Abel Fernandes, Nina Franoszek, Tilly Lauenstein, Lena Lessing, Steve Olson, Mary Worono.

1995

· Cutting Through the Past, un documental de Rebecca Horn para la exposición retrospectiva del Guggenheim Museum de New York, con una conversación entre Donald Sutherland y Rebecca Horn; 16mm, color, sonido, 55’, idioma: inglés.

Exposiciones Recientes

HAYWARD GALLERY (London). Rebecca Horn. Bodylandscapes.

Hasta el 29 de agosto

www.hayward.org.uk
http://www.elcultural.es/Exposiciones/Expo-Mundo/RH.asp
http://www.art-of-this-century.com/horn.htm
Gran retrospectiva de la artista alemana con obra de los últimos cuarenta años con el dibujo como eje central en su trayectoria.

Afortunadamente, el CGAC de Santiago ya nos mostró la obra de esta extraordinaria artista alemana en el verano de 2000, una gran exposición que los críticos de El Cultural eligieron como la mejor de aquel año. Ahora la Hayward Gallery londinense, que hasta hace poco ha estado sometido a una profunda rehabilitación, ha organizado una gran retrospectiva junto a otros grandes museos europeos como la K20 Kunstsammlung Nordhrein-Westfalia de Dusseldorf y el Centro Cultural de Belem de Lisboa, en una exposición que cubre los trabajos realizados desde el año 1964, fecha en que realiza sus primeros trabajos. Pero la exposición no es una mera reunión de trabajos de aquí y de allá sino que se centra en la práctica del dibujo como eje central de su quehacer artístico, como motor principal de sus performances y de sus grandes instalaciones. 

Los primeros trabajos de Rebecca Horn están centrados fundamentalmente en el cuerpo. Tras un año internada en un hospital, la artista realizó dibujos que simbolizaban extensiones de su cuerpo, situaciones en las que la artista combinaba la idea de la imposibilidad del movimiento con la voluntad de abarcar el espacio en su totalidad. Cuando se recuperó, volvió a la escuela de arte y comenzó a trabajar con prótesis y extensiones del cuerpo. Las obras más tempranas de esta exposición son Black Cockfeathers, de 1971, Finger Gloves, de 1972 o Pencil Mask, del mismo año. Son trabajos en los que la artista ejerce su derecho a la comunicación, al contacto con el exterior o al menos con su entorno inmediato. 

Más tarde trabajó en la pieza Unicornio, una obra que se encuentra entre la escultura y la instalación y que sirvió para la performance del mismo nombre. Horn diseño una prótesis para la cabeza (la prótesis, que pertenece a la colección de la Tate, se puede ver en la exposición) de una compañera y ésta paseó por el bosque en un amanecer con el unicornio acoplado a su cabeza. Cuenta la artista cómo algunos cazadores que por ahí merodeaban caían, aterrados, de sus bicicletas a ver a la mujer con la prótesis.

Muchas de estas prótesis y extensiones del cuerpo se pueden ver en esta gran exposición londinense pero también se pueden ver algunas de sus instalaciones monumentales como la reciente Knuggle Dome for James Joyce o The Raven’s Twin, de 1997. Estas grandes piezas vienen siempre enfrentadas de sus dibujos preparatorios, algo de gran interés por la propia calidad de los dibujos y porque los dibujos de Rebecca Horn no son aun del todo conocidos. Las instalaciones de la alemana mezclan un interés por la precisión tecnológica con su eterna inclinación por lo poético. Porque toda exposición de Rebecca Horn es una constante evocación. Los visitantes de la exposición de Santiago recordarán la persistente alusión al viaje a través del mar, con pianos cuyas teclas eran ostras, con maletas llenas de mejillones… poesía en estado puro.

Filmografía sobre Rebecca Horn

Rebeca Horn: su filmografía

Amplia selección de sus obras incluyendo la totalidad de sus películas tanto las de formato más tradicional como las que recuerdan sus performances de los años 70. Incluye algunas de sus instalaciones más célebres. (Desde el Viernes 9 de Junio de 2000 hasta el Viernes 6 de Octubre de 2000 en CGAC -Centro Galego de Arte Contemporáneo La Coruña)

http://www.hispanart.com/Eventos/FichaEvento.asp?ID_Exposicion=1442
Feminismo germánico

Luego de una expresiva muestra de filmes realizados por cineastas alemanes -que se cierra este domingo en la Cinemateca- con La Ferdinanda (1981, de Rebeca Horn), tenemos también la chance de conocer otro lado del feminismo alemán en Utopía, de un misterioso director: Shrab Shahid Saless. Producido en la República Federal de Alemania, con un elenco de nombres desconocidos -Manfred Zapatka, Imke Barnstedt, Gundula Petrovska, Sohanna Sophia e Birgit Anders- es presentado como "un film sobre la melancolía y el poder", en torno de un grupo de mujeres explotadas que deciden revelarse. http://www.millarch.org/lernum.asp?id=1289
Lumière en Prison dans le Ventre de la Baleine 

Intérpretes: Jacques Roubaud,Hayden Danyl Chisholm. Palais de Tokio. Del 28 noviembre 2002 al 12 enero 2003.
Estoy fascinada por la posibilidad que ofrece el cine

de poner en escena la ilusión total sobre una pantalla.

En ocasión de su exposición en el Palais de Tokyo, cuatro films de Rebecca Horn, elegidos por la artista, serán proyectados en una gran pantalla. Ellos ofrecen la oportunidad única de descubrir o redescubrir aspectos esenciales del trabajo de Rebecca Horn, que se integra con performances, videos y cine. Esta exposición es presentada en el marco del Festival d'Automne. 

· Berlin Excercises, 1975, 42 min. Documental con varias performances. 

· Der Eintänzer, 1978, 47 min. Guión y realización: Rebecca Horn. Largometraje. 

· Buster’s bedroom, 1990, 104 min. Realización: Rebecca Horn. Guión: Rebecca Horn y Martin Mosebach, a partir de un relato de Rebecca Horn. Con Donald Sutherland, Geraldine Chaplin. Largometraje. 

· Cutting through the past, 1994, 55 min. Documental de Rebecca Horn realizado en ocasión de su retrospectiva en el Guggenheim Museum, New York. 

http://www.festival-automne.com/public/historiq/2002/expo/02_horn/fr02ce.htm
Rebeca Horn Un Concierto Erótico

Film&Arts, en conjunto con el Goethe Institut Buenos Aires, presentan un ciclo de documentales realizados por Heinz Peter Schwerfel, uno de los más prestigiosos directores alemanes contemporáneos. El film de Schwerfel es un documental sobre una de las artistas más importantes en materia de arte de vanguardia. A través de la radiografía de obras que atraviesan varios de sus períodos creativos, el espectador puede reconstruir el desarrollo creativo de la artista Rebeca Horn. Otro film, presentado por M. Abramovic en el Festival Mundial de Video en Ámsterdam, en el que la instaladora alemana Rebeca Horn se corta el pelo con dos tijeras simultáneamente mientras un narrador relata la pelea de las serpientes diamante (Cutting one’s hair with two pairs of scissors simultaneously).

SCHWERFEL, Heinz Peter. “Los Documentales sobre Arte”. Página 12 (Buenos Aires).

"La imagen tiene siempre la última palabra." En boca de un filósofo esta afirmación suena resignada. De hecho, su autor es el francés Jacques Derrida y tiene toda la razón si se habla del cine sobre arte. 

Porque las artes visuales -e incluso el teatro- conducen a su público a un territorio más allá del lenguaje, donde todas las funciones cerebrales dependen directamente de los estímulos que recibe la corteza cerebral. El arte no produce conceptos, los utiliza. Lo que sí se producen son estímulos neuroquímicos que requieren de la fuerza de las imágenes. Imágenes que no deben ni embellecer ni mejorar el mundo (como en la moda o la publicidad) sino hacerlo entendible. Todo arte, también el arte abstracto, conceptual o enemigo del realismo, se entiende a sí mismo como una escuela de la mirada. Una escuela que nos enseña a ver con nuevos ojos el mundo interior y el exterior, la realidad social y la psicológica, la política y la historia. En este contexto, ¿qué puede seducir, cautivar y ser más apacible que un cine acerca de la escuela de la mirada?

Hacer cine sobre arte y artistas es un privilegio. No hay materia más noble; de lo que se trata es de echar una mirada más precisa: el cineasta puede usar y abusar de los trucos del cine a su antojo. Ya sea viajes enteros a través de las instalaciones de Bruce Nauman, o el filósofo Peter Sloterdijk dentro de un set virtual en tres dimensiones, o escenas de una rapidísima puesta de Shakespeare con imágenes que se multiplican: en el documental sobre arte o artistas no existen tabúes de tipo formal. Aquí se permiten la ficción y la narración: una entrevista con Georg Baselitz puede devenir en un psicodrama, un automóvil Jaguar puede transformarse en un elemento con sex appeal, una instalación espacial de Annette Messager puede convertirse en un Apocalipsis o un gabinete existencialista, repleto de espejos y muñecos de trapo en los que terminamos por reconocer nuestros propios rostros. El cine tiene un solo pecado mortal: el de menospreciar al público. No sólo dictarle lo que tiene que ver, sino también cómo debe pensar. Un buen documental debe tener una estructura formal y emocional abierta para convertirse en una experiencia estética, de igual calibre a la experiencia estética que provoca la obra documentada. El documental está al servicio de su objeto; al espectador le transfiere materia en bruto, lo seduce, lo motiva y renuncia a las explicaciones que la propia obra se niega a dar. 

Hacer de la escuela de la mirada una doctrina con moralina es lo mismo que hacer terrorismo mediático de la misma calaña de los programas didácticos de poco vuelo o del tipo de panfletos de poca monta como Fahrenheit 9/11. Un director como Michael Moore opera como un Arafat del cine documental. Ambos atentan contra el canon de la belleza viril, protagonistas marginales enamorados del poder que, en aparente lucha por una causa justa, utilizan métodos falsos e incorrectos. Bowling for Columbine de Moore, en su periodismo de investigación, todavía le brindaba al público sustancia para mirar y pensar, aun cuando la retórica emocional usara algunos golpes bajos. A su lado, Fahrenheit 9/11 es propaganda fundamentalista, la declaración de guerra a Bush con una retórica tan primitiva como los discursos bíblicos del presidente norteamericano. 

¿Por qué citar a Michael Moore y a George Bush en un contexto dedicado al documental sobre las bellas artes? Porque el arte contemporáneo ya no es bello sino que se ocupa de las miserias del mundo, porque ese arte es, como el mundo que refleja, tan patético, fragmentario y fragmentado. Y también porque el cine documental cobró nuevos bríos después de la película de Moore: el docu-drama, la docu-ficción, el documental telenovelesco se han puesto de moda. Esta breve historia del éxito actual del documental es, igual que cierto arte contemporáneo arribista y especulativo que llena los museos con eventos espectaculares y hace hervir el mercado de arte, un enorme malentendido mediático. Hace treinta años que filmo documentales sobre arte. No hago panfletos ni melodramas y todavía pienso que mis películas tienen la misma actualidad sin tiempo que la obra de sus protagonistas Bruce Nauman, Rebecca Horn o Jannis Kounellis. El amor verdadero no envejece, dice el adagio popular. 

El arte moderno y el cine son contemporáneos. El collage cubista le obsequió al arte la dimensión espacial; el montaje al cine, la temporal. Desde entonces, arte y cine han estado coqueteando, se conocieron, se desposaron, se separaron, se divorciaron. No es una historia de amor, sino una relación compleja que culmina en un romance sin igual cuando artistas plásticos como Julian Schnabel, pasando por Eija-Liisa Ahtila o Pierre Huyghe, hasta Isaac Julien o Stan Douglas, se valen de la cámara para devolverle a la imagen artística el tiempo.

Para mí, el cine es la metadimensión ideal para el arte. Si la imagen tiene siempre la última palabra, entonces vale no decirlo todo; no revelar el pequeño acertijo, el que se le escapa a la razón y hace cómplice al espectador. Mis películas no son obras de arte ni tampoco propaganda, son una invitación. Una invitación a recorrer, en los que el lenguaje no tiene nada más para decir. La creación visual y el medio no verbal se encuentran más allá de las barreras lingüísticas. Porque una historia de amor no se puede contar con palabras.
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