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Tiempo adentro:
entrevista con Magali Lara

Alfredo Núñez Hernández

Como cada número, Textofilia renueva su compremiso hacia el arte mexi-
cano. Las páginas de este ejemplar son ilustradas con las obras de Magali 
Lara, artista de gran trayectoria que nos revela en esta entrevista los procesos 
que circundan el momento de la creación así como sus temas, inquietudes e 
intereses personales volcados en la pintura. Magali Lara conjuga en sus obras 
un mundo de relaciones estrechas entre el lenguaje literario y el plástico. 

Antes de comenzar a pintar o dibujar, ¿cómo devienen las imágenes y a 
partir de qué se construyen? ¿Cómo definirías el estado anterior a la eje-
cución?

Hay una intuición que busca una forma física. Es decir, comienzas a 
dibujar al azar algunos motivos que te llaman la atención. También 
hay lecturas o autores que acompañan esa intuición. Para mí hay 
una conversación entre la lectura y una búsqueda formal que descu-
bre el tema central de la serie en la que comienzo a trabajar, como 
sería la espiral a lápiz para la serie de alzheimer, junto con los manu-
ales para acompañar a los enfermos afectados por la enfermedad. 
En los dibujos sobre los glaciares, que hice en mi viaje junto con el 
libro La Patagonia de Chatwin, comencé la serie sobre paisajes, o los 
distintos materiales negros que utilicé en los dibujos que presenté 
en el Conejo Blanco son como distintas identidades que se yuxtapo-
nen y que van acompañados de la lectura de Robert Walser.

Sin título No.4,
Magali Lara,

30.5 x 21.5 cm,
gouache y lápiz sobre papel, 

2005.
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¿En qué medida consideras que el acto de pintar aún manifiesta un sentido 
ritual y mítico?

No sé si siempre es ritual o mítico pero creo que sí se conecta con 
un espacio que no está ocupado racionalmente, que permite otras 
voces no necesariamente personales, pero cada artista resuelve ese 
problema de diferente manera. Para mí dibujar es parecido a escri-
bir: es un intento de participar en el mundo, como un mapeo del 
adentro. Por eso me conmueve Escrito a lápiz  de Robert Walser, es 
escritura  y es dibujo.

¿Qué papel consideras que desempeña el tiempo en tu obra?

Es un tiempo hacia adentro. Me identifico con los poetas porque 
ahí el tiempo sucede de otra manera. Me gustan las novelas escritas 
por poetas porque no sucede algo en la historia, sino en el len-
guaje. La pintura tiene este tiempo detenido que se desarrolla de 
una manera sincrónica ante el espectador y se produce la contem-
plación. Eso me interesa porque, como en la poesía, la revelación 
viene desde un lugar incierto, casi sin sentido pero es un golpe que 
se siente con el cuerpo.
     El dibujo, como la narrativa, tiene otra manera de construirse, 
permite estructuras más orquestadas y configura un tiempo y un 
espacio mucho más preciso y acotado. La animación me ha sor-
prendido porque puede hacer un puente entre estos dos tiempos: el 
sincrónico de la pintura y la poesía,y el diacrónico de la narrativa y 
el dibujo. Con todo creo que la poesía es la que muestra las mane-
ras esenciales de abrir tiempos internos, tiempos contemplativos y 
pequeñas revelaciones, es de ahí de donde parto.
 
¿De qué manera concibes el ritmo y cómo funciona en tus dibujos? 

El ritmo es muy importante porque tiene que ver con el pulso, con 
el cuerpo. Ahí no puedes fallar, se desmorona la pieza.

Sin título No.3 
Magali Lara,

21.5 x 28 cm,
lápiz sobre papel, 

2007.



Sin título No.2,
Magali Lara,

30.5 x 21.5 cm,
gouache y lápiz sobre papel, 

2005.

Sin título No.5,
Magali Lara,
30.5 x 21.5 cm,
gouache y lápiz sobre papel, 
2005.
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      Vivo en Cuernavaca, el jardín es primordial para mí porque me 
recuerda que la lentitud tiene su gozo.

¿Se puede entender el acto de pintar como un gesto social? ¿Cuál sería la 
función social de la pintura desde tu punto de vista? 

La función social de la pintura no sé cuál sea, pero parece que nos 
da un espacio de gozo y de conocimiento y que no existe única-
mente en lugares públicos. Ahora todo el mundo quiere hacer espe-
ctáculos y yo creo que la pintura es un lugar de intimidad, como la 
poesía. No se nota el efecto pero sabemos que existe. Lo que sí creo 
que tiene un componente que es más fácil localizar es la manera en 
que se supone que la pintura debe ejercerse: si realista en sociedades 
totalitarias o si se propone escandalizar, si debe de ser fea o muy dec-
orativa. Distintas sociedades proponen distintas maneras de pintar. 
Lo que no deja de ser interesante es que cada sociedad pinte. 

Algunas de tus obras incorporan palabras o frases. ¿De qué modo consideras 
que funciona la grafía de la palabra en relación a tus dibujos y pinturas?

La escritura y el dibujo son hermanas gemelas. A veces las con-
funden. En mi caso hay un anhelo de escribir que no acabo de 
cumplir.

¿De qué manera relacionas o conectas el color con la superficie frecuentemente 
blanca de los soportes que utilizas? 

El soporte blanco es aire. Mi hermana Ana, que es compositora, 
dice que como crecimos en unos cuartos llenos de gente (éramos 
nueve hermanos más primas y abuelas), nos construimos unas ca-
sas grandes para tener espacio, necesitamos reclamar espacio con-
tinuamente, como un adeudo pendiente. Ella hace algo parecido 
con su música.
    El espacio y el silencio son muy importantes para mí porque 
dan la posibilidad del movimiento, del cambio, de intuir más que 
ver.

¿Existe una correspondencia entre tu cuerpo y aquello que plasmas?

Sí. Para mí el cuerpo es un misterio y el mío ha sido un territorio de 
difícil conquista pero al mismo tiempo me gusta la vida y creo ser 
una persona sensual. Es en mi dificultad donde encuentro mi voz y 
habla desde el cuerpo íntimo.

¿Qué lugar ocupa la espontaneidad en la ejecución de tus piezas?

La espontaneidad se cultiva como se cultivan los haikú. Hay que 
estar atento a cómo crece la energía y tener ya muy clara la forma 
con la que quieras comenzar. Luego viene la espontaneidad, que sí 
es mágica y muy inteligente cuando estás preparada.
     Creo en el azar, en los accidentes debido a que soy torpe y esa 
torpeza me ha hecho comprender muchas acciones inútiles y con-
movedoras. Da miedo a veces ser espontánea porque es un lugar de 
riesgo y de ridículo pero me gusta mucho.

En algunas de tus obras pareciera que entablas un fuerte vínculo con la 
naturaleza y el paisaje. ¿Cómo se da esta relación y de qué manera toma 
forma en la abstracción?

La naturaleza y poder contemplar el paisaje, fue un proceso lento. 
Tiene que ver con la pérdida y, posteriormente, con la maternidad. 
Nunca me sentí más frágil que cuando tuve a Andrés, el mundo se 
volvió peligroso. También trajo la sensación de arraigo y pertenecía 
a un cuerpo femenino que era el mío. Con esto quiero decir que 
el jardín tiene que ver con el tiempo de contemplación y con una 
vida doméstica rutinaria. Los pintores tenemos la ventaja de tener 
un estudio donde se rompe esa rutina y las aventuras son concep-
tuales pero requieren de un esfuerzo físico, es con el cuerpo. El 
jardín me acompañó durante los años que Andrés fue pequeño y 
me introdujo en la observación de lo pequeño. Luego leí que para 
Beuys el dibujo botánico fue esencial, como la historia de las gotas 
de bach donde el Dr. Bach descubre en las plantas rasgos de los 
temperamentos humanos. Yo descubrí formas corporales dentro de 
la vegetación que daban cuenta de cuerpo y de paisaje, de adentro 
y de afuera.



Paisaje (segunda versión),
Magali Lara,

146 x 175 cm,
óleo sobre tela, 

2007.

Paisaje (primera versión),
Magali Lara,
146 x 175 cm,
óleo sobre tela, 
2007.
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En algunas de tus pinturas la luz y la oscuridad son casi elementos recípro-
cos ¿Cómo operan en tu trabajo y cómo influyen en la composición?

Tengo mi parte oscura. Puedo distinguir con bastante rapidez los 
secretos de los otros, los míos me son indescifrables. Me interesa 
mucho cómo se construye la identidad y su relación con el cuerpo. 
Otra vez se debe a mi propia dificultad. El caso es que entiendo que 
de una forma se deriva una contraparte. Siempre me interesó la 
relación entre verdad y mentira. A veces para poder decir la verdad 
se miente.

En entrevistas anteriores has manifestado un profundo interés hacia la 
literatura. ¿Cómo consideras que confluye el lenguaje literario y el plástico 
en tu trabajo?

Creo que se nota que soy lectora. En mi infancia fue a través de 
los libros donde pude encontrar un territorio: el de la imaginación 
y la diferencia. Tengo amigos escritores pero mis mejores amigas 
siempre son poetas. Para mí la lectura, las palabras son un territorio 
que opera en mí de maneras distintas y me dio desde muy joven la 
posibilidad de encontrar un mundo propio.

¿Existe algún interés ajeno a la pintura y literatura que haya repercutido 
en tu obra?

Me gusta mucho el cine y los jardines. Me interesa el psicoanálisis 
y la historia, los libros en general. Los textiles y viajar. Me gusta la 
vida diaria.

¿Cuál es la actitud o reacción que buscas en el espectador?

Que les dé placer. Creo que el placer es más inteligente y repara-
dor de lo que la gente considera. Estamos tan machacados con la 
mística del deseo que se nos ha olvidado que el placer tiene lo suyo 
y es poderoso. El anhelo sin fin me es agotador.

¿Qué cambios has experimentado en tu trabajo con el paso del tiempo y 
cuáles rumbos ha ido tomando tu búsqueda personal?

Veo que no siempre soy la misma, pero a veces hay una extraña con-
tinuidad. Tengo una serie de dibujos que se repiten en el tiempo. 
No son idénticos pero tratan de lo mismo, ya sabes, como las nove-
las de Margarite Duras que son una sola novela repetida en voces 
distintas. Esos dibujos creo que tratan sobre el arraigo, digo “creo” 
porque hasta hace poco me di cuenta que ese es el tema central de 
mi trabajo. Hice una exposición con José Luis Barrios en el MUCA 
hace unos años que se llamó “Mi versión de los hechos”, por cierto 
que es un título robado de una novelita de Carmen Boullosa donde 
aparece un personaje con mi nombre real, Margarita Rosa, y a la 
que nadie le cree nada de lo que cuenta. En esa exposición quise 
explorar cómo algo tan sencillo como la forma en que ciertos ma-
teriales me servían para la descripción de mi dificultad de arraigo. 
Son dibujos en negro y rojo sobre un fondo blanco. Esa combi-
nación la llamo “el don de la belleza” pues me recuerda a la madre 
de Blancanieves enumerando las cualidades que quiere para su hija. 
José Luis hizo un ensayo que tituló “Hostilidad y hospitalidad en 
la obra de Magali Lara”. Me encanta el título y describe muy bien 
esa obra que tiene sus dosis agresivas y sus momentos de ternura. 
Pero el eje central es la pertenencia a la familia o al cuerpo de uno 
mismo. Ese cuerpo está presente más como emoción o sensación que 
como una descripción. También mi madre aparece con frecuencia. A 
veces como ella, pero otras como el “continente materno” que describe 
Julia Kristeva.
     Cuando digo que no soy la misma es que necesito cosas distintas, 
técnicas distintas para cada tema: los tapices o las cerámicas son 
trabajos muy relacionados con el peso del cuerpo como si necesitara 
que la obra fuese, ante todo, tocada; las animaciones con el momen-
to efímero, con lo instantáneo, construir ese puente entre tiempos, 
como dije antes. Cada técnica te exige moverte, aprender de nuevo, 
reconsiderar. Cada proyecto es otra versión de una misma historia, 
esa que cada artista posee como repertorio existencial.
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