
Lionel Maunz (estadounidense, nacido en Washington D.C., 1976) trabaja con conjuntos y ensamblajes 
cuidadosamente armados que nos remiten a lecturas contradictorias; desde lo hermoso hasta lo 
repulsivo, desde lo personal hasta lo universal. Para el artista, la obra comienza con un “impulso que 
arruina y degrada” con base en su estética particular.1  Este ethos responde a una tradición gótica 
arraigada que se centra en el terror, la agonía y lo grotesco con origen tanto en el arte clásico religioso, 
así como en las narrativas cristianas que el filósofo danés Søren Kierkegard llamara “desesperación de-
moniaca”2, tradición que continúa hasta nuestros días. Este estilo se caracteriza por el miedo, la violencia 
y el dolor, representaciones de cuerpos mutilados o distorsionados, o bien inquietantes puestas en 
escena que rompen con esquemas tradicionales, clásicos e idealistas. Con una eterna “capacidad para 
generar deleite y desconcierto”,3 los ejemplos más representativos en la cultura occidental están en los 
sátiros grecorromanos, las gárgolas medievales, o incluso pinturas como el The Garden of Earthly Delights 
(Jardín de las Delicias) (1490—1500) de Jerónimo Bosch, las dos versiones de la The Massacre of the 
Innocents (Masacre de los inocentes) (c.1611—1612; c. 1638, respectivamente), el Nebuchadnezzar 
(Nabucodonosor) (c.1795) de William Blake, los The Disasters of War (Desastres de la guerra) (1810—1820) 
y las Black Paintings (Pinturas negras) de Goya (1820—1823), en las cuales extrañas creaturas, cabezas 
amorfas o retablos diabólicos se conjugan con el tenor artístico y un poderoso sentido existencialista. 
Para algunos artistas de la posguerra (quienes a veces adoptaron una visión menos religiosa del asunto) 
como Marina Abramović, Francis Bacon, Matthew Barney, John Bock, Louise Bourgeois, Tracey Emin, 
Mike Kelley y Paul McCarthy la mezcla de lo bello y lo terrible se ha convertido en el vehículo principal de 
sus obras. Esta tradición, que combina lo cómico, trágico, sublime y horrendo nos habla de artistas que 
trabajan con los deseos, conductas, emociones y tabúes más oscuros y ocultos de la controvertida 
naturaleza, cultura y religiones humanas. Para el espectador, el aspecto perturbador de este tipo de arte 
podría sacar a flote sentimientos o emociones que lo pongan en contacto con los lados más ocultos o 
complicados de su ser.

Más allá de estas referencias históricas, la obra de Lionel Maunz es refinada, impecable y consistente. 
Aunque en principio se formó como pintor en la Southern Methodist University de Dallas, el artista trabaja 
fundamentalmente con esculturas de hierro, acero y concreto y emplea el vaciado en yeso como el núcleo 
de su técnica artística. Sin embargo, realiza también dibujos delicados en papel o grafito. Su utilización 
de técnicas tradicionales centradas en la estética de la forma y superficie (como puede verse en sus 
relucientes esculturas en pátina de hierro) refleja una especie de compromiso en la hechura del obje-
to que contrasta fuertemente con el actual contexto digital de nuestra era. Al mismo tiempo, cuando los 
temas tradicionales de la obra—centrados en la familia, la figuración y arquitectura—se combinan con su 
sensibilidad barroca, hay un impacto tanto en la claridad artística como en las amplias y extremas 
mezclas temáticas que tanto abundan en las generaciones jóvenes de artistas.

De manera más perenne y concentrada, la obra de Maunz ofrece un vistazo a la historia del arte clásico, 
las estructuras arquitectónicas abstraídas a partir de la memoria, los capítulos específicos de la vida del 
artista, y por último, las teorías en torno a la familia y psicología del niño. Como ejemplo, una exposición 
de 2014 trató sobre una famosa pintura al fresco italiana del Renacimiento, el Deluge (Diluvio Universal), 
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de Uccello (siglo XVI) y después, en 2016, en otra muestra, el artista creó un diálogo entre las 
controvertidas investigaciones sobre primates de Harry Harlow de mitad del siglo veinte y las teorías de 
psicología familiar de R.D. Laing. Si bien estos conceptos poseen relevancia universal, lo cierto es que 
también revelan una cierta disposición autobiográfica por parte de Maunz, especialmente en relación con 
la familia y niñez del artista. Criado en Montana, Maunz se ha basado en su experiencia previa con la 
teosofía y la religión institucionalizada para crear una vertiente temática que salpica todas sus crea-
ciones. En este sentido, la obra sí resulta personal porque nos remonta a lo más crudo, pero también a lo 
más íntimo de su experiencia propia. El resultado son esculturas que parecen al mismo tiempo frágiles y 
agresivas: representaciones de partes de un caballo o un cerdo, cabezas desfiguradas, niños, instrumen-
tos mecánicos o arneses de retención se convierten en formas de concreto minimalistas en pequeños 
conjuntos y ensamblajes. En otras obras, formas geométricas suaves y perfectas se desdibujan en 
rectángulos cavernosos al interior de bases de concreto. Por otra parte, los dibujos en grafito de Maunz 
nos recuerdan elementos que prevalecen en otras obras escultóricas y a menudo se exponen en conjunto 
para crear una visión o concepto holístico.

Para The Contemporary Austin, Maunz nos presenta Discovery of Honey / Work of The Family  
(Descubrimiento de la miel / Trabajo de la familia), muestra que consiste en obras nuevas en la 
Gatehouse Gallery, así como una escultura por comisión el jardín de esculturas Betty and Edward 
Marcus ubicado en Laguna Gloria. Discovery of Honey / Work of the Family (Descubrimiento de la miel / 
Trabajo de la familia) conjuga el interés del artista por el tema de la familia nuclear con la metáfora de 
la miel y el panal de abejas. Su título se basa al menos de forma parcial en el The Discovery of Honey by 
Bacchus (Descubrimiento de la Miel por Baco), del pintor florentino Piero di Cosimo (c.1499). Tanto en la 
pintura como en esta muestra, las imágenes de los panales de abeja funcionan como metáforas del amor 
y la seducción, pero al mismo tiempo también representan las trampas intrincadas de la sociedad y 
conciencia colectivas. Con respecto a la naturaleza autobiográfica de la obra, el artista la concibe como 
referencia al principio organizacional de la comunidad en la que creció, la cual  “destilaba crueldad y 
[era] la cristalización de cuando se combinan la coerción y la fuerza”.4  Tres nuevas esculturas, 
New Mother / You Must Increase As I Must Decrease, Discovery of Honey y Annunciation (Madre por primera vez 
/ Tienes que subir porque yo voy tengo que bajar, Descubrimiento de la miel, La Anunciación), todas de 
2017, tapizan el piso de la galería. Constituyen estructuras arquitectónicas que combinan impresiones de 
figuras en distintas formas por medio de interpretaciones en torno a soportes o aparatos médicos. 
Tanto Discovery of Honey (Descubrimiento de la miel) como Annunciation (La Anunciación) se caracterizan 
por mostrarnos elementos de suspensión, algo que funciona como ardid para separar una cosa de la otra, 
pero que sobre todo refleja un vacío interior imposible de llenar. Como el propio artista ha dicho, estas 
estructuras son ambivalentes y se tratan de “tensiones irreconciliables de vacíos internos y conflictos.”5  
Dos dibujos, Vertical Chamber y Black River (Cámara vertical, 2016; Río negro, 2017), flanquean a las escul-
turas. La primera es un detalle de una cámara de aislamiento de primates de los cincuenta diseñada por 
Harlow, mientras que la segunda muestra un extraño y protuberante modelo médico que asemeja un par-
to. En el primer nivel del parque, una nueva escultura de acero inoxidable, Lick Your Throat and Cut Your Feet 
(Lame tu garganta y córtate los pies, 2017), se erige en una ubicación aislada en los árboles cerca del 
Lago Austin. Desprovista de final alguno, lo que hace la obra de Maunz es ser una catalizadora de intro-
ducciones sin final, heridas, nociones y principios difíciles. Lo mismo intensa que macabra, su obra es fiel 
muestra de que, incluso en su crueldad, el mundo puede ser hermoso.

Exposición y textos de Heather Pesanti, curadora principal.

 4 Correo electrónico del artista, 2 de febrero de 2017.
 5 Conversación con el artista, 27 de enero de 2017.


