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El agua participa
Obras recientes de Florencia Sadir
por Miguel A. López 

El nuevo proyecto de Florencia Sadir toma como 
punto de partida los significados y la memoria del 
agua, un recurso permanentemente amenazado 
por los efectos de la contaminación, la privatización 
de los territorios indígenas, la voracidad de las 
industrias extractivas y el cambio climático 
debido al uso de combustibles fósiles. En los 
últimos años, su obra ha tenido a la tierra y el fuego 
como protagonistas principales. Gran parte de su 
producción se compone de barro quemado, el cual 
toma la forma de esferas, ladrillos, tejas y bloques 
con los que construye esculturas que evocan 
la poética del paisaje donde vive y las múltiples 
formas de vida que habitan en ese suelo arcilloso, 
rodeado de luz y formaciones rocosas. Su práctica 
creativa es un diálogo con el trabajo artesanal de 
alfarería y cerámica de Salta y otros poblados de 
los valles Calchaquíes, un sistema de montañas 
del noreste de Argentina, cerca de la frontera con 
Chile y Bolivia. La artista ha aprendido de los oficios 
y técnicas presentes en ese territorio andino desde 
hace cientos de años así como de las posibilidades 
de cultivo en un terreno en gran medida eriazo.
 A inicios de este año, como parte de su 
residencia en FAARA (José Ignacio, Uruguay), la 
artista visitó San Carlos, al sur del país. San Carlos 
es también el nombre del pequeño poblado en 
Salta, Argentina, en donde ella vive y trabaja. Lo 
significativo no se reduce a la coincidencia del 
nombre sino al hecho de que en ambos lugares 
se mantiene viva la producción de ladrillos 
artesanales. En esos días, Florencia se dedicó a 
experimentar y aprender de las cualidades del 
barro de esa localidad, la creación de moldes, los 
procesos de quemado y sus usos constructivos 
según las necesidades específicas del lugar.
 A su vez, sus visitas a la costa del océano 
Atlántico, donde se encuentra la residencia, la 
llevaron a indagar en las corrientes de agua que 
fluyen y desembocan en el mar. Prestar atención 
al movimiento del agua, su presencia y ausencia, 
se encontraba ya presente en su vida cotidiana 
en forma de interrogantes sobre qué tipo de 
vínculo establecemos con un recurso natural que 
los humanos suelen dar por sentado. Uno de los 
hilos que organiza esta nueva exposición es el río 
Calchaquí que nace del Nevado de Acay, en Salta, 
el cual corre de norte a sur cambiando de nombre 
a lo largo de su curso, hasta desembocar en el Río 
de la Plata y, finalmente, en el océano Atlántico. 
Sus más de 3000 km lo hacen el río más extenso 

de Argentina. La imagen de las aguas de un nevado 
en Salta, cerca de su casa, bañando las costas 
de Uruguay, activó inquietudes afectivas que la 
llevaron a explorar, en esta nueva exposición, los 
significados del curso del agua y la casualidad de la 
producción ladrillera de los dos San Carlos.
 Poco después del final de la residencia, 
Uruguay atravesó una crisis hídrica sin precedentes 
que dejó a Montevideo sin agua potable por varios 
meses. Eso activó nuevas conexiones con la vida 
diaria en su tierra en donde ella no tiene tampoco 
acceso a agua potable. El agua de su localidad –un 
agua no sana, contaminada con metales pesados– 
no puede ser usada para beber o cocinar, lo cual 
tiene efectos concretos en las condiciones de vida 
y salud de las personas. Esa agua barrosa así como 
la pregunta sobre cómo es el agua que cada uno de 
nosotros tiene al alcance se encuentran al centro 
de muchas de las piezas de la exposición.
 La escultura principal es una gran serpiente 
escultórica, hecha de ladrillos colocados de forma 
horizontal, sobre un espejo de agua. Los ladrillos 
oscuros que componen el cuerpo del animal 
tienen inscripciones que evocan los signos de una 
escritura antigua o los fragmentos de geoglifos 
–figuras dibujadas en las laderas de montañas o 
planicies por culturas prehistóricas. La serpiente es 
un habitante habitual de los Valles Calchaquíes y de 
las quebradas húmedas y orillas de cursos de agua 
en Uruguay, junto a ranas, sapos y lagartijas, pero 
es también un ser con cualidades míticas desde 
varias perspectivas indígenas de las Américas –
desde el pueblo Navajo a las civilizaciones Maya y 
Azteca y muchas comunidades amazónicas. Estas 
son entendidas como vehículos de comunicación 
espiritual y cósmica así como símbolos de múltiples 
formas de renacimiento. La laguna barrosa sobre la 
cual está colocada la serpiente nos remite a cómo 
aquella agua que no es digerible para los humanos 
es la morada de múltiples formas de vida que nos 
anteceden y nos sobrevivirán.
 Un conjunto de tejones parcialmente 
manchados de humo compone otra de las obras. 
Allí, Florencia ha dibujado representaciones 
cartográficas. Una de ellas, es la imagen cenital 
de una espiral que sugiere el movimiento de una 
serpiente. En otras, se observan los mapas en 
donde el sur y el norte son presentados de forma 
invertida, así como el nacimiento del río en Salta 
y su desembocadura en el océano Atlántico. Otra 
escultura está hecha de jarritos metálicos –usados 
por ella para recolectar agua de lluvia– que ha 
colocado bajo una caída lenta de gotas, creando 
una suerte de tictac que nos recuerda el tiempo 
faltante para una inminente escasez del agua  
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(el llamado estrés hídrico) que para el 2050 se prevé 
que afectará a un 40% de la población mundial.
 Florencia también ha realizado una serie de 
dibujos en donde narra el proceso de producción 
asociado a la exposición, su relación afectiva con 
la producción ladrillera, el cultivo realizado de 
forma cotidiana, así como algunos de los símbolos 
presentes en las cerámicas. Uno de ellos retrata 
los hornos en donde los ladrillos han sido 
colocados bajo un fuego intenso. Otro, observa el 
rol fertilizador del viento que desplaza las semillas 
no solo de un territorio a otro sino que también 
alimenta los océanos. Esta fuerza germinadora 
desconoce fronteras nacionales y los límites 
artificiales impuestos por la perspectiva humana.
 La artista dibuja las combinaciones de 
plantas usadas para crear perfumes naturales 
como aquellos que están presentes de forma sutil 
en la sala de exposición. Florencia registra alguna 
de estas plantas como la jarilla, un arbusto 
silvestre con propiedades medicinales que vive 
principalmente en las zonas montañosas del oeste 
argentino. Otro dibujo muestra un paisaje de 
siembra de arvejas, leguminosas, porotos y maíz 
acompañados del sol y la luna. Allí las semillas 
parecen lágrimas-gotas que humedecen el campo 
y hacen posible la vida.
 Esta nueva exposición de Florencia Sadir es 
un testimonio de historias afectivas y 
circunstancias geográficas que se activan para 
subrayar la fragilidad del ecosistema del agua 
terrestre. La escasez del agua dulce es un 
fenómeno natural pero es también consecuencia 
de la acción humana. Estas obras nos lo recuerdan.

Florencia Sadir
No es el infinito del mar, sino la profundidad del río
Curaduría: Miguel A. López
W—naturae

Estaciones olfativas por Odor Sudor 
en colaboración con Julio Azcoaga
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