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Resumen 
El concepto de feminismo, así como las luchas por la emancipación y la concreción de la equidad de género que vienen equiparadas a él, datan de la segunda mitad del siglo XX. Las definiciones primigenias del fenómeno se ubican en regiones de poder, dígase Occidente. Sin embargo, su materialización directa y la interpretación más aguda se ha hecho desde las zonas de la periferia: América Latina, África y Oriente Medio. En este contexto se sitúan cuatro artistas cuyas obras han marcado un espacio cultural convertido en trinchera de lucha feminista. Ana Mendieta (Cuba-Estados Unidos), Regina José Galindo (Guatemala), Zanele Muholi (Sudáfrica) y Sigalit Landau (Jerusalén), además de otras manifestaciones artísticas, practican la performance para denunciar los crímenes y vejaciones a las que son sometidas las mujeres alrededor del mundo, víctimas del heteropatriarcado. Mendieta, Galindo, Muholi y Landau utilizan su propio cuerpo o el de otras mujeres para explicitar de una mejor manera sus intenciones de lucha.

Esta investigación se centra en la valoración crítica de sus obras y la validez de su permanencia en el ámbito artístico que utilizan los movimientos feministas actuales, alrededor del mundo. Se tomó como muestra el catálogo de fotografías de las representaciones que aparecen en la página web de cada artista, y se realizó una decantación temática. La exploración de las obras de estas artistas permite demostrar el impacto social que tiene la performance en la delación del maltrato.  

Abstract
The concept of feminism, as well as the struggles for emancipation and the realization of gender equality that are equated with it, date from the second half of the 20th century. The original definitions of the phenomenon are located in regions of power, say the West. However, its direct materialization and the sharpest interpretation has been made from the periphery areas: Latin America, Africa and the Middle East. In this context are four artists whose works have marked a cultural space turned into a trench of feminist struggle. Ana Mendieta (Cuba-United States), Regina José Galindo (Guatemala), Zanele Muholi (South Africa) and Sigalit Landau (Jerusalem), in addition to other artistic manifestations, practice performances to denounce the crimes and humiliations to which women are subjected around the world, victims of heteropatriarchy. Mendieta, Galindo, Muholi and Landau use their own bodies or that of other women to better explain their fighting intentions.

This research focuses on the critical appraisal of her works and the validity of their permanence in the artistic field used by current feminist movements around the world. The catalog of photographs of the representations that appear on the website of each artist was taken as a sample, and a thematic decantation was made. The exploration of the works of these artists allows us to demonstrate the social impact that performance has in denouncing abuse.
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1. Introducción

Los estudios críticos sobre el fenómeno de la performance y su efecto en las luchas feministas han visto un aumento en los últimos años. Dichos estudios han encontrado en cuatro ejes del mundo un nicho importante del cual nutrirse para su desarrollo, y de la misma manera han establecido un foco en cuatro artistas de una relevancia y un valor incalculable.

Ana Mendieta, Regina José Galindo, Zanele Muholi y Sigalit Landau son cuatro artistas performativas que desarrollan una obra prolífica en el campo de las luchas por la emancipación femenina y la justicia social. Las obras de estas cuatro mujeres están sustentadas en fuertes conceptos de género, raza y políticas geográficas.
Aunque es Occidente la cuna de la conceptualización de la lucha feminista, no es menos cierto que las regiones subalternas son las que han sido caldo de cultivo para realizar una crítica más aguda y sobresaliente acerca de la situación actual de las mujeres y su ubicación en el mundo contemporáneo. 

Es por esta razón que América Latina, África y el Medio Oriente se erigen como regiones a la vanguardia de la lucha por la equidad y la justicia de género. Estas zonas “otras” dibujan un entramado de culturas y prácticas sociales en las que la globalización a la vez que el subdesarrollo también son detonantes en la lucha desigual de los géneros.

En su libro Por una poética erótica de la relación la autora, también profesora e investigadora, Karina Bidaseca realiza un profundo análisis acerca de las dualidades de la existencia en tanto el amor, las relaciones sociales, las leyes heteronormativas y, sobre todo, el papel de la mujer como eje central en la lucha de emancipación. Son estos, entre otros temas, los que con mucha fuerza impactan en la obra de la autora quien expresa:

¿Cuándo al fin, Occidente y Oriente podrán hacer el amor? Esta expresión puede ser resignificada en las actuales redefiniciones y pugnas de las fronteras sexuales también entre Occidente y su Otro, en el enfrentamiento de nuestros movimientos con los fundamentalismos religiosos y el imperialismo homonacionalista de la “gran nación bélica”.  (Bidaseca, 2020)
La autora reconoce la dualidad entre Occidente y todo lo otro que no sea él mismo. Puede ser Oriente, pero también pueden ser todas las regiones políticas, geográficas y culturales que no practiquen su misma ideología o que en el acto constante de la resistencia no se dejen abatir por las normas de globalización occidentalista.

La crítica que hace Bidaseca en su libro recorre todos los ámbitos sociales y geográficos por los que se desenvuelve una lucha, a la que clasifica la más importante de estos tiempos, y le inscribe el término de revolucionaria, que, a decir de Ernesto Guevara, es el eslabón más alto al que puede aspirar un ser humano. 
La autora también realiza un recorrido por todos los espacios geográficos en los cuales la revolución debe desencadenarse y en los que todavía reina el silencio y la heteronormatividad.

Una de las autoras en las que se apoya Bidaseca para realizar sus estudios y críticas acerca del fenómeno es Audre Lorde, quien reconoce en el cuerpo femenino el arma poderosa para el cambio. Desentramando los hilos del concepto de lo erótico sitúa a la mujer en un espacio de poder, y fundamentalmente, discurre en los caminos que debe tomar esta transformación mental y, por consiguiente, social.

Lo erótico es un recurso que reside en el interior de todas nosotras, asentado en un plano profundamente femenino y espiritual, y firmemente enraizado en el poder de nuestros sentimientos inexpresados y aun por reconocer.  (Lorde, 1978)
Audre Lorde le atribuye a la mujer el poder de lo erótico y el impacto del mismo para enfrentar una lucha de reconocimiento del cuerpo femenino como una trinchera desde la cual defenderse y manifestarse. Es así como también hace notar lo erótico como un área inexplorada en su totalidad, reniega de la relación que a fuerza le quieren hacer con la pornografía, y destaca su carácter artístico, de lucha y de denuncia. La escritora advierte que una vez que se ha alcanzado la satisfacción plena de alcanzar lo erótico, las mujeres no pueden permitirse volver atrás, de ahí en adelante es solo superación y lucha.

En la sociedad occidental, se nos ha enseñado a desconfiar de este recurso, envilecido, falseado y devaluado. Por un lado, se han fomentado los aspectos superficiales de lo erótico como signo de la inferioridad femenina; y, por otro, se ha inducido a las mujeres a sufrir y a sentirse despreciables y sospechosas en virtud de la existencia de lo erótico.  (Lorde, 1978)
Alcanzar el punto máximo de lo erótico es lo que le permitirá a la mujer la superación plena, Audre Lorde apunta que es solo privilegio de mediocres el conformarse con dar de sí lo justo y necesario. La autora considera que una vez alcanzado un punto máximo en algo tan interior y sensorial como es lo erótico no hay vuelta atrás, se debe alcanzar la plenitud, dar más de sí.
 El reconocimiento de la mujer como ser erótico es la capacidad absoluta para poder entender cuáles son los límites que se tiene, o para ser más justos, desdibujar los límites impuestos. 

En la lucha por hacer del erotismo y la esencia pura que reside en el interior de las mujeres el eje principal de las manifestaciones artísticas, se ven implícitos también los temas relacionados con la raza y las geografías corporales, así como las políticas de vida y muerte que rigen el mundo contemporáneo, dígase en términos de la crítica, biopolíticas y necropolíticas; y en los que la mujer se encuentra, en la mayor parte de los casos en el centro de las decisiones, cosificadas y no consultadas.

La critica especializada apunta a África, Medio Oriente y América Latina como los puntos fundamentales en los que el heteropatriarcado y la homolesbotransfobia hacen mella en desarrollo de las naciones. Es por este motivo que los artistas ven en la caída del patriarcado la única forma de la descolonización en todas las esferas sociales.  En el caso específico de Sudáfrica 
«los crímenes de odio y la homofobia en la vida de las lesbianas negras sudafricanas, y el aumento de las denominadas violaciones correctivas” son prácticas de violencia extrema que enfrenta la comunidad. La violación—rape en inglés — connota un modo singular para denominar la rapiña que asumen las formas de destrucción corporal (así como las formas de tráfico y comercialización). Es una forma de desmoralización, de ruptura de la red simbólica comunitaria, en definitiva, de condena social sobre los varones cuyas masculinidades van a ser, a partir de ese acto, colonizadas.»  (Bidaseca, 2020)
Es en este campo en el que se centra la actividad artística de las cuatro autoras en cuestión. Aunque las luchas feministas cobran auge constantemente, en la actualidad existen vacíos, silencios, en el estudio teórico y apreciativo de las obras de estas mujeres, producto de la heteronormatividad y el patriarcal sistema de divulgación de la cultura en cada uno de los países de origen o en los que residen.

En general, encontramos que, tanto en el ámbito de la historia y la crítica como en el de la creación artística, se recibe con cierta sospecha cualquier alusión al feminismo, y se desconoce o se conoce muy parcialmente la nutrida producción académica y artística desatada por el feminismo y los estudios de género en otros países.  (Cordero & Saenz, 2007)
Todavía persisten prejuicios sobre las luchas feministas y su impacto social, más aún en culturas orientales, aunque América Latina también queda rezagada en este campo. En el ámbito de la divulgación artística y la influencia que sobre ella ejerce la lucha feminista también se siguen apreciando conductas patriarcales, discriminatorias, y no se reconocen algunos criterios emancipatorios sobre los que se fundan las esencias de las representaciones de las artistas en cuestión.   

La conjugación del ser, el sentir, lo interior, lo sensorial con la manifestación corporal, la performatividad es uno de los elementos fundamentales que caracterizará la obra de las artistas que son objeto de este estudio. Visto desde cuatro regiones importantes del globo, nos adentraremos en el análisis del impacto de la obra de estas mujeres en el ámbito de las luchas por la emancipación de la mujer y la equidad de género.

2. Metodología
El análisis de la obra artística, en este caso la performance, se puede realizar empleando métodos diversos, según el tema y el planteamiento de la problemática. En este sentido se ha realizado una investigación cualitativa; y se ha abordado el desarrollo conceptual apoyado en la producción artística, por medio de la observación y el análisis de contenido. 

3. Resultados y discusión
Desde zonas periféricas, marginadas, subalternizadas, bajo el efecto de la globalización y el colonialismo, inscriben su obra Ana Mendieta, Regina José Galindo, Zanele Muholi y Sigalit Landau. Las dos primeras, latinoamericanas, específicamente de Cuba y Guatemala, respectivamente; Muholi de Sudáfrica y Landau, una israelí emigrada.
Al escoger la obra de estas autoras enseguida provoca una idea que subyace en el texto de Franz Fanon Pieles negras, máscaras blancas
, en la cual de una manera muy concreta y directa el autor comenta acerca del impacto del cuerpo y de lo visible en el acto de la discriminación. Pone de ejemplo cuerpo (piel) e ideología (religión), y refiere que la ideología es imperceptible, hasta que se habla o se declara la afiliación del ser, toda persona es vista como un igual. Sin embargo, el panorama cambia cuando a simple vista son perceptibles los rasgos diferenciadores (piel, sexo).

La analogía con la obra de Fanon, salvando algunas distancias que puedan existir, se hace patente en la obra de las cuatro autoras en cuestión. De esta forma se erige la obra de Ana Mendieta, a la cual muchos consideran una de las precursoras de este arte performativo, descarnado y de denuncia social en América Latina. 
Instaurada en los Estados Unidos desde la adolescencia, víctima de políticas de desinformación y emigración forzosa, desarrolló una obra que hasta los días que corren ha sido poco o nulamente superada, sobre todo por su originalidad en la época en que surgió y su denuncia social.

Una de sus representaciones más agudas y sensoriales en cuanto al cuerpo femenino es Rape Scene, que acude a la conmoción de espectador y convoca al análisis acerca de la desprotección y posibilidad real de ultraje al que se encuentran sometidas las mujeres; una realidad que se da en todos los continentes, pero con mayor fuerza en las zonas geográficas en que no impera una política de superación y emancipación femenina, y escenarios en los que se adolece de un marcado machismo, que por su nombre ya lleva implícito la violencia perpetrada.

Como enunciara Karina Bidaseca: “tu cuerpo es un campo de batalla” (2020). Y sobre esta premisa surge el arte de Mendieta, quien, en todas sus presentaciones, o en la mayoría de ellas, utiliza su propio cuerpo para emitir el mensaje. 

Hace uso también de las representaciones culturales en el campo de la religión afrocubana, cuestión que la sitúa en un espacio doblemente marginado. El cuerpo que se funde con los gallos blancos, con la tierra, la sangre que vuelve a su origen terrenal, la fundición del ser con la esencia natural también funge como un acto de denuncia, de un grito erótico en el que se ha alcanzado el máximo del poder femenino en esa fundición cuerpo tierra. 
La religión afrocubana tiene una base muy concentrada en el vínculo alma-naturaleza, y de esto se vale la artista para presentar su serie de Siluetas que se van fundiendo en varios y diversos escenarios naturales, que acogen su cuerpo como abono para fertilizar las nuevas luchas.

La obra de Ana Mendieta se considera precursora en el campo del arte performativo, principalmente por su carácter descarnado, el acercamiento al público, y la recurrencia a la sinestesia en el espectador. Con su performance pretende generar una toma de conciencia y un cambio de mentalidad a la hora de abordar el tema de las luchas feministas. 

Por su parte, Regina José Galindo también sigue esta técnica de la corporalidad como arma en sus presentaciones. Su obra Piedra, en la que su cuerpo desnudo es miccionado por una figura masculina, representa los vejámenes psicológicos y físicos a los que es sometida esta mujer inmóvil, sin vida, sin derechos, como piedra. La mujer inerte, plácida y complaciente recibe la sustancia putrefacta del acosador, que la mira desde un plano superior. 

Pero no solo es el hombre que agrede, también su cuerpo es mutilado por figuras femeninas, en un acto de discordancia, de desconocimiento de las luchas que unen al género y la sororidad; es esa mujer que es vilipendiada por su par, la mujer blanca burguesa que desconoce a su “hermana” en la lucha por reivindicar el género.

En una obra como Himenoplastia se hace evidente el carácter acusativo en la obra de la guatemalteca. La reconstrucción del himen para satisfacer los deseos sexuales del hombre, es una práctica que se ha popularizado en ciertos sectores, sobre todo el de la prostitución. Aquí existe un acto de doble denuncia. El himen reconstruido provoca el morbo y el deseo de poder del hombre que arremete contra la mujer y la veja, a la vez que en el acto se satisface por esa supuesta virginidad. Y en un segundo escenario, subyace la crítica hacia labores alternativas a las que tienen que acudir las mujeres, por no tener las posibilidades de realización personal y laboral a las que deben aspirar en una sociedad equitativa y digna, y no necesariamente utopía.

Al igual que Ana Mendieta, Galindo también reconoce el poder de la tierra sobre el cuerpo femenino. La Pacha Mama, la Madre Tierra, Nuestra América, son todos conceptos femeninos y la mujer de carne y hueso debe ser eco de sus sufrimientos y delatora de sus desconsuelos. 

Es así como Mazorca constituye la denuncia del exterminio de los pueblos indígenas, originarios de las culturas latinoamericanas, en un acto xenófobo y colonialista. El cuerpo femenino desnudo se funde con el alimento vital de los pobladores de la zona, y mientras este es cortado por figuras masculinas, el cuerpo de la Madre Tierra encarnado en la artista, queda al desnudo, desprotegido, en el sublime acto del morir. Las nuevas formas de exterminio por la falta de alimento (práctica muy común ejercida en los últimos tiempos sobre los pueblos que resisten), constituye el eje de denuncia de esta artista.

3.2 Glorificación de la melanina: Zanele Muholi y la era post-apartheid 

Siguiendo la ruta del sur entroncamos con la obra de una artista sudafricana, que como las hermanas anteriores utiliza su cuerpo como templo para la alabanza de las luchas feministas y de las comunidades “minoritarias” y silenciadas.

Zanele Muholi es una mujer lesbiana, negra y africana, y como tal se identifica en todos los escenarios en los que alza su voz en defensa de las causas feministas. Durante varios años ha denunciado los crímenes homolesbotransfóbicos que se cometen en las regiones africanas, con énfasis en su país natal. Sobre esta situación comenta la propia artista visual:

“Sangro cada vez que leo acerca de una violación correctiva en mi “democrática” Sudáfrica. Sangro cada vez que los cuerpos queers son violados y rechazados por su identidad de género y su orientación sexual en el continente africano. Sangro constantemente cuando me hago eco de asesinatos brutales de lesbianas negras en nuestros municipios y alrededores. Cicatrizo y temo no saber qué cuerpo será el siguiente en ser sepultado. Sangro porque nuestros derechos humanos son violados. Grito y sangro cada vez que alguna madre, amante, amig@ y/o familiar pierde un ser querido, deja sol@ y huérfan@ a su hij@ a causa de la violencia queer/tránsfoba.”  (Bidaseca, 2020)
En el programa de la exhibición “Sombyama Ngonyama” (Salve Oscura Leona) que realizara en Londres en el año 2018 la activista visual declara: “Reclamo mi negritud que está continuamente siendo interpretada por la gente privilegiada”. 
 Existe en esta exposición dotada de autorretratos de la autora un reclamo general por el destino de las mujeres en Sudáfrica. Valiéndose de varios recursos materiales que se encuentran a la mano en la vida cotidiana va sentando las bases de lo que son los cánones representativos de la mujer en la sociedad y, aunque muy artísticamente trabajados, la denuncia se encuentra clara.

La condición de mujer negra africana, recuerda las primeras palabras de Frantz Fanon en su libro Piel negra, máscaras blancas en el que hace alusión a la condición de la piel como ese primer elemento demarcativo de la persona, y por consiguiente todos los prejuicios que vienen con ella.

¡Sucio negro! O, simplemente, ¡Mira, un negro!
Yo llegaba al mundo deseoso de desvelar un sentido a las cosas, mi alma plena del deseo de comprender el origen del mundo y he aquí que me descubro objeto en medio de otros objetos.

Encerrado en esta objetividad aplastante, imploraba a los otros. Su mirada liberadora, deslizándose por mi cuerpo súbitamente libre de asperezas, me devolvía una ligereza que creía perdida y, ausentándome del mundo, me devolvía al mundo. Pero allá abajo, en la otra ladera, tropiezo y el otro, por gestos, actitudes, miradas, me fija, en el sentido en el que se fija una preparación para un colorante. Me enfurezco, exijo una explicación… Nada resulta. Exploto. He aquí los pequeños pedazos reunidos por otro yo. (Fanon, 2009)
Esta es la diatriba a la que se enfrenta la mujer que representa Zanele Muholi en sus obras: la doble discriminación por su negritud y su feminismo. Como mismo Fanon reconoce en su artículo que el negro es un otro que debe estar continuamente reinventándose frente al hombre blanco, la artista sudafricana se siente inspeccionada por los sectores fundamentalistas, esa gente privilegiada que se encuentran en el poder, y que tras varios siglos de colonización todavía imponen reglas de conducta moral y social, que relegan a un segundo plano el papel de la mujer en el desarrollo social.

Las luchas emancipatorias han cambiado con el paso de los años, y los espacios de realización también. Si bien Fanon reconoce que mientras que el negro esté en su tierra, no tendrá, excepto con ocasión de pequeñas luchas intestinas, que poner a prueba su ser para los otros (Fanon, 1952), Muholi pone a prueba de posible descrédito esta teoría y enmarca su obra en el propio espacio sudafricano, en el que el negro no es aceptado en su propio suelo, mucho menos, la mujer negra y queer.

3.3 Israel y Palestina: mujeres y la nakba
No se puede hablar de performance artística como arma de denuncia social sin mencionar la obra de la israelí Sigalit Landau. La artista desarrolla una sólida creación artística basada en la posición de la mujer en medio de los conflictos desarrollados hace ya varias décadas.

La nakba palestina en 1948 dejó una estela de migraciones, despojos sentimentales y materiales, y colonizaciones territoriales que marcaron la vida de los pueblos en pugna. 

Dentro de este conflicto se ven envueltas las mujeres de los ocupados, las migrantes, y comienzan a sufrir del efecto de la guerra y un arma de nuevo tipo: el sexo como arma de guerra. Se comienza a generalizar la práctica de las violaciones a mujeres y con ello eliminar por completo su dignidad. La marginación a que son sometidas es extrema, a raíz del acto de ultraje y fuertemente mediado por las prácticas religiosas. 
En este escenario se inscribe la obra Barbed Hula de Sigalit Landau. La performance de la artista, que tiene una duración de dos minutos presenta el primer plano de una mujer desnuda bailando el hula hoop confeccionado con alambres de púas. Al final del video se muestra la piel desgarrada y sangrante de la artista.
Primeramente, se debe prestar atención al medio con el que se recurre a la explotación, que en palabras de Karina Bidaseca, ese alambre de púas representa la tecnología fundante de la modernidad capitalista. El material de cobre, propio de las producciones industriales de los países colonizadores y su uso, por ejemplo, en la Segunda Guerra Mundial para delimitar los campos de concentración, y dividirlos internamente, es un símbolo de la opresión.
La “metáfora de la cicatriz colonial” se ve condensada durante el tiempo que dura el video, grabado en cámara lenta. El cuerpo de la mujer es vejado por los límites sangrientos que impone la púa, que no es más que el hegemonismo y la globalización haciendo efecto en las cartografías. La geografía corporal es un mecanismo del que se vale la artista para sentar las bases de lo que será una denuncia de los vejámenes hacia la tierra, las pertenencias dejadas atrás, en el centro de un conflicto llevado a cabo por hombres.
La cosificación corporal se convierte en uno de los puntos principales en la obra de Landau. Ya sea denunciando los abusos cometidos contra el cuerpo de la mujer como parte de las armas de nuevo en la contienda bélica y de despojo que ha sufrido el pueblo de Palestina y el Medio Oriente en general, o como representación de una maternidad espiritual que rodea al cuerpo femenino. 
La situación de la mujer, que marca profundamente la producción artística de Sigalit Landau, está sentenciada en estas regiones por las necropolíticas ejercidas en las zonas más favorables a desarrollo del colonialismo y el abuso de poder en las fronteras. Mientras que en las regiones occidentales se evidencian prácticas de biopolíticas, en las zonas orientales y los países del tercer mundo la realidad que se evidencia es la opuesta. 
Los colonos, a través de las necropolíticas de control sobre los colonizados, siguen intentando lograr lo que Franz Fanon llamaba una “pseudopetrificación”. (Bidaseca, 2017) Los poderes capitalistas mundiales han ejercido una fuerza mayor sobre estas regiones y controlan el fondo poblacional a partir de la puesta en práctica de políticas de la muerte. Y en este devenir histórico de fuerzas en pugna, la mujer oriental queda en el peor sitio del reparto. 
4. Conclusiones
La producción artística de Ana Mendieta, Regina José Galindo, Zanele Muholi y Sigalit Landau, forma parte de la nueva era de las luchas emancipatorias de la mujer en los cuatro continentes donde se desarrollan; y sin lugar a dudas, es la obra de Mendieta en el campo de la performance precursora en este sentido. Estas obras se erigen como un nicho fundamental en el estudio y la apreciación de las luchas contemporáneas de la mujer en su propio medio.
Mendieta sienta las bases estéticas para otorgarle voz a la mujer silenciada. Acusa a todos los culpables que dentro de la sociedad someten a las mujeres en actos de violencia, así como a los que callan ante el crimen. Provoca, remueve conciencias, acude a la sinestesia, al desgarro emocional; lleva al espectador al límite de sus emociones y lo incluye en el acto, imputándolo por el silencio.

Galindo no se desliga de esta tendencia, y convoca con su propio cuerpo a la reflexión y el análisis del status femenino. Y al igual que Ana Mendieta, reconoce el papel protagonista de la mujer en la sociedad como reflejo de ese conglomerado mayor que es la tierra que une a todos en un mismo camino de redención. La artista, como su predecesora cubana, se funde con la naturaleza y la nutre como abono, para así crear una relación biunívoca entre mujer y naturaleza. 

Por su parte Zanele Muholi se adentra en el universo mayor que es la geografía social sudafricana y extiende las luchas al concepto de mujer en su totalidad. Pone de protagonistas de sus obras a la mujer lesbiana, queer, trans, bisexual, ama de casa. Sobre esta última tiene en su madre el referente directo y establece una línea temporal en la que la denuncia social sobre el papel de la mujer dentro de la familia es el centro de su producción.

Sigalit Landau acude a su condición de mujer emigrada para hacer notar la beligerancia existente en el mundo actual entre el ser mujer y la guerra; la cosificación del cuerpo femenino es uno de los temas que más explota en sus obras y la injerencia del mundo capitalistas en las cartografías corporales.

Finalmente, estas cuatro revolucionarias ponen en el primer plano de su obra las luchas feministas, en las cuales los ejes fundamentales serán la denuncia constante de los actos violentos (físico y mental) contra el ser femenino, el silencio que inunda estos escenarios y la culpa del que calla, el neoliberalismo y la globalización y su papel protagónico en el desplazamiento y exterminio de comunidades autóctonas.
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