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editorial

La revista llega a su edicién 15 con una extensa seleccién de comentarios
criticos, notas y resefias en torno a importantes eventos de la region y
del mundo que han tenido lugar este afio, y que contintian arrojando
luz sobre tendencias artisticas, curatoriales y de mercado. Entre las
citas internacionales abordadas se encuentran la Bienal de La Habana,
cuya oncena edicion —realizada hace unos meses— indica claramente
su madurez y permanencia dentro del panorama global; la mas que
reconocida y esperada (d)OCUMENTA de Kassel en su edicion nimero
13; y la Trienal Poligrafica de San Juan, Puerto Rico, que contintian
generando debates y polémicas en lo relacionado con la participacion de
artistas notables y emergentes, asi como sobre su organizacion, objetivos
y puestas en escena.

De igual modo, el coleccionismo contemporaneo, a través de la revision
exhaustiva de algunas de las ferias realizadas en los Ultimos meses
en el mundo, ocupa nuestros espacios. Art Basel en su sede principal
de Suiza, ArteBA en la portefia ciudad de Buenos Aires, y SWAB en
su notorio enclave de Barcelona, dejan ver el fascinante y constante
proceso de mutacién que experimentan hoy este tipo de eventos, con el
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fin de ubicarse a la par de otros que parecian ajenos y antagénicos, de
adecuarse a los nuevos tiempos y perspectivas.

Varios artistas latinoamericanos participantes en la Bienal de La Habana
son materia de analisis en textos y entrevistas: Florencio Gelabert, Marxz
Rosado y Natalya Critchley, a los que se suma el norteamericano Andrés
Serrano. Se integra a la seleccién de esta edicion el argentino Marcos
Lépez, reconocido fotégrafo que resguarda su estética con madurez en pos
de nuevos rumbos. La escultura plblica en Latinoamérica es analizada
desde una perspectiva histérica y actual, al igual que la arquitectura
brasilefia. Y se repasa —desde la contemporaneidad— la importancia de
ese movimiento significativo que fue, y sigue siendo, la Nueva Figuracion.

Por Gltimo, dedicamos espacio al comentario de dos libros recientemente
publicados: una recopilacién de varios autores sobre la curaduria y el arte
en el Caribe, y el primer volumen de un joven critico cubano.

JOSE CARLOS DE SANTIAGO / EDITOR Y DIRECTOR GENERAL

En pbrfada:
- LOS CARPINTEROS
Conga irreversible, 2012

“Oncena Bienal de La Habana~

_Fotos cortesia Centro de Arte Contemporaneo Wifredo Lam
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Esta revista ha recibido una ayuda de la Direccion General del Libro, Archivos y Bibliotecas del Ministerio de Cultura para su difusion en bibliotecas, centros culturales y universidades de Espana, para la totalidad de los nimeros del afio.

XCELENCIAS

INSIDER

awww.cariheinsidencnm

FUNDACION
G FUCADHU
EXCELENCIAS o Renenca e Corenr

@® marce

ASOCIACION
DE REVISTAS
CULTURALES
DE ESPARA

ﬁé
OEEPANA  OFCULTURA

7.00S/8€

Lramdnnce: Fo&, 0 mbe  MaspdES

HED

EINS




12

16

18

26

30

32

36

ONCENA BIENAL DE LA HABANA
UN LABORATORIO: DESORIENTACION, FRAGMENTACION Y ESPECTACULO // eng. p.80
rojaszotelo@gmail.com

MARZX ROSADO Y EL ARTE COMO EXPERIENCIA DE BELLEZA

conrad@artecubano.cult.cu

NATALYA CRITCHLEY: SAN AGUSTIN TAMBIEN ESTA EN CARACAS
zvivas@gmail.com

ANDRES SERRANO: EN LA HEREJIA DE LO CLASICO // eng. p.83
jorgeanton2001@yahoo.es

BRASIL: ARQUITECTURA HACIA EL SIGLO XXI // eng. p.87
bobsegre@uol.com.br

SWAB, BARCELONA. 23.05 - 26.06.12

direlia@gmail.com

FERIA Si, PERO NO SOLO ESO. ARTEBA N° 21. FERIA DE ARTE DE BUENOS AIRES
florbattiti@gmail.com

ARTE LATINOAMERICANO Y CARIBENO EN EL OASIS DEL MERCADO: ART BASEL 43 // eng. p.90

wendy_navarro@hotmail.com



40
46

50

56
60

64

el libro

70
72

HACER LUGAR: ESCULTURA Y TERRITORIO EN LATINOAMERICA
felix.suazo@gmail.com

FLORENCIO GELABERT: LA ILUSION, UNA FORMA DE SEDUCCION
hortensia@bellasartes.co.cu

COLOR LOCAL
LA FOTOGRAFiA DE MARCOS LOPEZ
sanchezprietomo@cubarte.cult.cu

DE NUEVAS FIGURACIONES...

nahela@casa.co.cu

DOCUMENTA (13): ENTRE EL COLAPSO DE LA DUDA Y LA RECUPERACION
DE LA BUSQUEDA // eng. p.93
jcarlosbetancourt@yahoo.com

DE PANALES, REDES Y OTROS TEJIDOS SOCIALES
NOTAS SOBRE LA TERCERA EDICION DE LA TRIENAL POLI/GRAFICA DE SAN JUAN
carlo_garrido@hotmail.com

PENSANDO CONTRA LA TOXINA
hamlet@fayl.uh.cu

CURADURIA EN EL CARIBE // eng. p.95
thompson.ha@gmail.com



TODA BIENAL ESTA ANCLADA A LO QUE EL ETHOS
DE LA CIUDAD LE PUEDE OTORGAR, Y LA HABANA
CIERTAMENTE TIENE UNO MUY PODEROSO

MIGUEL ROJAS-SOTELO

un laboratorio:

[Fotos cortesia Centro de Arte Contemporaneo Wifredo Lam]

CARLOS GARAICOA (Cuba)

Fin del silencio (El pensamiento), 2010 / Tapiz de algodén, lana, trevira-cs,
lurex, algodén mercurizado y acrilico / 286 x 478 cm




desorientacion,
fragmentacion y
espectaculo

AIMEE GARCIA (Cuba)
Proyecto Detras del Muro
Pureza, 2012 / Performance / Tapete tejido con hilo de algodén

HACE UNOS ANOS NELSON HERRERA YSLA LLAMABA A LA
Bienal de La Habana “la galeria mas grande del mundo”, y
en parte tenfa razén. Guardando distancia con otras capitales
del planeta, la cubana es en si un museo, el de la colonialidad
primera, el modernismo tropical revolucionario, la nostalgia y la
ruina. De hecho, toda bienal estd anclada a lo que el ethos de
la ciudad le puede otorgar, y La Habana ciertamente tiene uno
muy poderoso.

La Oncena Bienal de La Habana (mayo-junio, 2012) fue convo-
cada sobre el presupuesto de: prdcticas artisticas e imaginarios
sociales, buscando un lugar en el circuito del “arte con compro-
miso social” —socially engaged art—, muy en boga luego de los
debates sobre lo relacional y lo altermoderno. Nada nuevo tiene
este enfoque en cuanto a nuestro territorio cultural, y no es aje-
no tampoco a la Bienal: lo vimos en ediciones anteriores, El arte
con la vida (2003) y Dindmicas de la cultura urbana (2006).
Histéricamente, muchos artistas del llamado “sur global” han
asumido un compromiso social y han explorado esta posibilidad
en terrenos expandidos de las préacticas artisticas. En Latino-
américa, desde el Muralismo Mexicano hasta el Nuevo Cine,
pasando por el Indigenismo peruano, el Neoconcretismo brasi-
lefio, etc., han dado cuenta de esto; una dimensién testimonial
y de participacién colectiva en el espacio publico hace parte del
“deber ser” de este arte.

En la Bienal de La Habana, sin embargo, es la ciudad y su gente
las que se roban el show. El evento, con su mdultiple y fragmen-
tada programacién oficial y la llamada colateral (casi imposible
de seguir incluso para veteranos de la cita), hace de la ciudad

no una galeria, méas bien un laboratorio. Y es alli donde existe
un punto de inflexién. Un laboratorio es el lugar de lo posible,
y en muchos casos es también el lugar del fracaso. Es ese
espacio de lo viable el que hace que muchos viajemos a la capi-
tal cubana para enfrascarnos en discusiones sobre el potencial
transformador de la cultura y el arte en la sociedad, localizadas
en un espacio normado por un ideario revolucionario, que usa
lo institucional y politico de modo flexible, resignificando la pre-
gunta sobre el imaginario social.

iQué es, pues, un imaginario social? Es el conjunto de supues-
tos acerca de los significados y las relaciones sociales, lo que
tenemos que imaginar con el fin de “consumar” —total o parcial-
mente— la sociedad a la que pertenecemos. Son, en definitiva,
los simbolos, las ilusiones que crea y mantiene una sociedad
de manera que la gente se comporte de acuerdo con unos “sis-
temas de valor”. Esos sistemas recompensan al individuo (caso
capitalismo: trabajo = lucro = consumo) y corresponden a su
“idea” de felicidad. EI problema es que en espacios urbanos,
altamente conectados (incluyendo a La Habana) por las nuevas
tecnologias y medios masivos de comunicacién, esos imaginarios
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tienden a mostrar la superficie. Si conta-
mos con que las reflexiones artisticas
y sus practicas (multiples y diversas)
reposan en contextos socioculturales
particulares, donde “lo social” es per-
tinente, toda accién artistica respon-
deria, asi, al conjunto del imaginario
social hegeménico. ;Por qué no hablar
de imaginarios no supeditados a los
sistemas de valor de la modernidad-co-
lonialidad, imaginarios que posibiliten
una sociedad “otra” —la del respeto por
el medioambiente, a la diversidad, a lo
rural, al pasado, etc.? Por supuesto, el
fantasma moderno nos cobija, y nues-
tra sed de participar en su proyecto nos
obnubila.!

Un aspecto positivo es que la Bienal de La
Habana logra forzar al visitante y al artista
invitado a salir de su espacio de confort —el
de la institucién-arte, museo y galeria—, y
ponerlo en accién enfrentandolo a la ciu-
dad y sus contextos. Este es uno de los
aportes histéricos del evento, y hace parte
de una politica conectada a distribuir los
beneficios del turismo cultural a maltiples
sectores de la poblacién que hoy operan
bajo una apertura econémica, creando
una gradual oferta de servicios. Adicional-
mente, este es un ejercicio de disciplina
del visitante a la Bienal. Sin embargo,
fue desafortunada la decisién de desar-
ticular algunos de los pocos eventos que
mantenian la cohesién en medio de la
fragmentacion, tales como, el Foro-ldea
en el Museo Nacional de Bellas Artes o
los espacios del Morro y La Cabafa. Es-
tos eran ndcleos de encuentro alrededor
de ideas, piezas y artistas.?

! Lo que es problematico, de hecho, es traer a
cuento nombres como los de Charles Taylor o
Homi Bhabha (incluso Francisco Jarauta) como
soportes conceptuales del proyecto. Estos, si
bien pensadores progresistas, solo le dan a la
Bienal un sentido eurocéntrico-modernista del
que pensamos se habia liberado en el pasado.
Afortunadamente el texto de Dannys Montes
de Oca, en el catalogo, parece tener claro esta
inconsistencia del discurso.

2 Esto gener6 desorganizacion, mas alla de lo
acostumbrado en la Bienal. Si bien pretendié
expandir su alcance, hizo que los publicos cau-
tivos se dispersaran. Celebramos, sin duda, el
compromiso y participacion del Centro Cultural
Criterios y su director Desiderio Navarro en el
evento tedrico. Este tipo de colaboraciones se
hace cada vez méas importante, por la natura-
leza de los proyectos culturales, académicos y
artisticos. Reconocemos también que la verda-
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HERMANN NITSCH (Austria)
Aktion 135, 2012 / Instituto Superior de Arte, La Habana

Iniciativas como Detras del muro, si
bien relevantes por poner en contacto a
artistas y publico, terminaron como un
gesto minudsculo (en su intencién de ser
un espectaculo) contra el telén que es
el malecén habanero. Esto se debe al
caracter “proyectual” y no “procesual”
de las piezas seleccionadas. Tener en
cuenta el espacio urbano per se no com-
promete una dindmica social, en general
las piezas parecian caer de otro plane-
ta. Con algunas excepciones, como es el
caso de Pureza de Aimeé Garcia (derivada
de la obra conceptual de la colombiana
Maria Angélica Medina presentada en la
Bienal de 1997), que invitaba al publico
a sentarse en un delicado tejido en pro-
ceso, mientras interactuaba con las teje-
doras. Asimismo, Poema para un agujero
negro de Fidel Alvarez involucré algunos
pescadores locales que lanzaron al aire
globos negros con estrellas de mar. Y en-

dera “Bienal”, en sentido estricto, se encon-
traba en el Morro, un espacio de promocién
y mercado para la produccion visual del pais.
El mundo del arte cubano es hoy altamente
profesionalizado, estableciendo un nimero de
agentes que funcionan como mediadores entre
productores e instituciones (fundaciones, co-
leccionistas, galerias, museos, etc.). Es claro
coémo el estatus del artista y trabajador cultural
en Cuba se reconoce, y se hace parte de una
politica cultural que no solo pretende promover
la creacién, sino también establecer un espa-
cio de desarrollo econémico.

tre los mas ambiciosos Realidad / Happily
Ever After de Rachel Valdés, un espejo de
gran tamafo, similar en su forma y color
al famoso antimonumento La pared de
Vietnam (de Maya Lin) en Washington DC,
que reflejaba el horizonte del océano y al
transelnte, permitiendo ver a aquellos
que ya no estan aqui ni alla...

MAC/SAN, Museo de Arte Contemporaneo
de San Agustin, por su linea de reflexién,
su produccién y realizacién, fue sin duda
uno de los mas relevantes sucesos. Su
emplazamiento, en un complejo residen-
cial desarrollado tempranamente en los
afios sesenta que siguié arquitecténica-
mente los preceptos modulares soviéti-
cos, escrutd uno de esos espacios para la
construccién del proyecto revolucionario
(ya habiamos visto algunos desarrollados
desde Alamar en afios anteriores). Des-
pués de cinco décadas, el distrito man-
tiene cierta dignidad, mientras los “san
agustinianos” aun se resisten a vivir en
cubos blancos protomodernistas. MAC/
SAN, dedicado a las précticas artisticas
contemporaneas en el dominio publico,
invité a un grupo relevante de participan-
tes locales e internacionales a interactuar
bajo varias premisas: arte, territorio, patri-
monio, urbanismo-medioambiente y pluri-
formismo. El colectivo usa como platafor-
ma a LASA (Laboratorio Artistico de San
Agustin) —el cual trabaja desde el 2008



en el barrio, generando una serie de re-
sidencias que estimulan el didlogo sobre
arte, estética y politica del arte. Por ende,
el proyecto respondié a un proceso expan-

dido, donde la Bienal result6é tan solo un
instante particular en una serie de otros
momentos. Ahi estéa la clave.

Esta corta reflexion no estaria completa
sin nombrar algunos otros sucesos e in-
dividuos notables en el orden de ideas
expuestas por la Bienal. La muestra indi-
vidual de Carlos Garaicoa, Fin del Silencio
—que como Goya deja un legado en forma
de tapiz, donde el protagonista principal
es de nuevo la ciudad de La Habana—, nos
iluminé sobre la capacidad creativa de
uno de los mas importantes artistas cuba-
nos contemporaneos. El proyecto Ciudad
Generosa de doce estudiantes de tercer
afio del Instituto Superior de Arte, ISA
(Cuarta Pragmatica), y René Francisco,
enfatizé el interés por incidir en espa-
cios publicos, abriendo posibilidades de
participacién y capacidad de produc-
cion mas alla del circuito tradicional y
del momento de la Bienal. Celebramos
ademas la participacion del colectivo
Caja Ludica (Guatemala), y el trabajo en
la ciudad —imposible de concebir en el
pasado cercano— del postgraffitero y ac-
tivista francés JR, quien nos record6 que
no podemos relegar a “nuestros viejos” en
esta desenfrenada busqueda por lo nuevo.
Igualmente elogiamos la oportunidad de

ILYA'y EMILIA KABAKOV (Rusia- Estados Unidos)
El barco de la tolerancia, 2012 / Proyecto participativo e instalacion

publica / Madera, algodén, pintura, luces
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(PUEDE LA BIENAL CONSTITUIR UNA PLATAFORMA EXPERIMENTAL Y
PARTICIPATIVA SOSTENIDA EN EL TIEMPO? ;ES EL CENTRO WIFREDO
LAM LA INSTITUCION LLAMADA A HACERLO? ;PUEDE ESTA PROYECTAR
PUBLICAMENTE, USANDO SU RED DE APOYO, UN NUEVO DERROTERO, Y
CONSTRUIR ASI UN FUTURO SOSTENIBLE?

visitar la ruina después del detonante de
sentido producido durante el taller orga-
nizado por Gabriel Orozco en el ISA.

La exhibicién La caza del éxito, ademas de
divertida y fresca, evidencié que los pro-
cesos de autogestion/autoconstruccion
y los ideales estéticos de larga duracién
(grecolatinos a la Disney, que son también
de tipo moderno/colonial), no son exclu-
sivos de las ciudades periféricas, y que
La Habana también es parte de la misma
red. Encontramos un buen balance entre
espacio y contenido en la muestra Crea-
ciones compartidas en el Pabellén Cuba, y
un ajustado grupo de piezas en Open Sco-
re. Iniciativas como Paladar fueron mucho
mas importantes que otras llegadas desde
el pais del norte.

Desafortunada y sobreproducida la pre-
sencia del austriaco Hermann Nitsch,
quien no solo trajo un mal sabor a la

MARIA MAGDALENA CAMPOS y NEIL LEONARD (Cuba-Estados Unidos)

nostalgia de los sesenta y los seten-
ta, sino una exacerbada y eurocéntrica
perspectiva sobre la misma. Desafortu-
nada la museografia en el Gran Teatro de
La Habana, un bello lugar masacrado por
una exhibicién que no logré sobreponerse
a su propia realizacién y contenido. Y muy
desafortunadas las repetidas disculpas
por no tener recursos para hacerlo mejor,
pues la Bienal cuenta con un respaldo
extraordinario por parte de los artistas
e invitados participantes, una planta de
profesionales con gran capacidad de
gestién, voluntarios, instituciones locales
(completo apoyo del Consejo Nacional
de las Artes Plasticas y del Ministerio de
Cultura) e instituciones internacionales
amigas, etc., imposible en cualquier otro
lugar del planeta.

Llegooo! FEFA!, Competencia de pregones, 2012 / Performance
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Proyecto La Caza del éxito
Centro de Desarrollo de las Artes Visuales

JORGE PARDO (Cuba)




Finalmente, felicitamos el hecho de que
la Bienal invitara importantes nombres de
cubanos “no insulares”: Jorge Pardo, Ma-
ria Magdalena Campos, Tony Labat, Flo-
rencio Gelabert, entre otros, reconociendo
que son parte activa del panorama artis-
tico cubano. La presencia de los Kabakov
y Boris Groys (con un texto en el catélo-
go) fue también inquietante. La apertura
trae consigo oportunidades y desafios. De
destacar la cobertura mediatica en la te-
levisién cubana, al igual que a través de
algunos blogs y portales de noticias cul-
turales; mientras sorprendi6é una ausencia
casi total de la prensa cultural internacio-
nal, con excepcion del New York Times,
que destaca el “retorno americano” a la
Bienal después de la era Bush, con todo y
su poder de mercado.3

3 VICTORIA BURNETT, “American Accents
Being Heard on the Malec6n”. En: The New
York Times, Art & Design, mayo 18, 2012.

CONCLUSION

;PuedelaBienal constituir unaplataforma
experimental y participativa sostenida en
el tiempo? ;Es el Centro Wifredo Lam la
institucion llamada a hacerlo? ;Puede
esta proyectar publicamente, usando
su red de apoyo, un nuevo derrotero, y
construir asi un futuro sostenible? De
tal modo, lo procesual de las practicas
se constituiria en la matriz de un evento
que capitaliza la energia del mundo del
arte y de la cultura en Cuba, contando
con la voluntad politica e institucional
de usar la cultura y las artes como parte
del proyecto nacional. Para tal efecto es
necesario un cambio logistico y de pro-
duccién, establecer un postdocumento o
una serie de documentos que den cuenta
de los alcances de un evento que tien-
de a la fragmentacién, no como opcioén,
sino como respuesta al desbordamiento
de las practicas artisticas y culturales y
su emancipacién de las instituciones y
el mercado. Una inevitable respuesta al
espacio expandido de produccién, par-
ticipacién y circulacion de las artes y la
cultura hoy. HE——

CRAIG SHILLITTO (Estados Unidos)
Proyecto Paladar, 2012
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La Habana de 1994 no era quizas el lugar méas iluminado del
mundo; pero constituia, sin dudas, un panorama singular para
presenciar cémo un pueblo sobrevivia a pesar de las dificulta-
des. “Recuerdo que las noches en La Habana eran muy oscu-
ras. EI malecon estaba muy activo y se veian balseros y pesca-
dores en el horizonte”, comenta Marxz Rosado, quien cautivado
por las historias que habia escuchado sobre la Isla decidié cur-
sar un taller en Casa de las Américas. Este curso, mas alla de
ayudarle en su formacién como creador, le permitiria estar en
contacto directo con la realidad cubana.

La Oncena Bienal de La Habana le dio la oportunidad del reen-
cuentro con la Isla, precisamente en el momento de solidificacion
de su carrera.

Marxz Rosado Rios se formé en la Academia de Bellas Artes
de Puerto Rico como escultor, y posteriormente realizé otros
estudios superiores en disefio industrial. Esto le ha permitido
desplegar su quehacer en varios lenguajes y soportes, todos
con una fuerte presencia dentro de las practicas artisticas con-
temporaneas.

Sus obras en video han tenido buena acogida en eventos y exhi-
biciones internacionales, por la raiz documental de la que parten
y por combinar esta con recursos propios de la construccion del
audiovisual de ficcion. Sinfonia de Cruceros, 2006, obtuvo un
galardén en el festival artistico Ou va la Video por la Fundacién
March en Padova, Italia, y EI hombre de Islote formé parte de la
exposicion Menos tiempos que lugar que recorrié varios paises
de Europa y América.

En el panorama visual contemporaneo, donde los limites entre
las esferas del arte y el disefio industrial se hacen cada vez
mas permeables, y el valor estético de los objetos pareciera
equipararse a su valor de uso, las creaciones mas recientes de
este artista se proyectan desde los principios del disefio como
disciplina creativa. Son varios los proyectos que ha llevado a
cabo, y otros que aun permanecen como bocetos, donde la
cualidad del objeto es alterada en aras de otorgar nuevos con-
tenidos amparados por la autonomia que ejerce lo propiamente
artistico. Piezas que adquieren ademas, bajo el influjo de tal
ejercicio creativo, valores surreales.

Durante la Oncena Bienal de La Habana, Rosado presenté Di-
fusores para Palmeras, pieza en la que intervino troncos de
estas plantas con especie de pantallas tipicas de lamparas de
noche que se emplean en el hogar para generar una ilumina-
cién célida y placentera. Al igual que su personaje en E/ hom-
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bre de Islote, el artista se comporta como un extrafio hacedor
que trastoca funciones y apariencias, desjerarquiza espacios,
diseccionay rearticula referentes en aras de un cambio. Genera
asi dindmicas de sentido desde la base de lo lidico, desde un
hacer liberador donde la imaginacién no tiene frenos.

En su obra estd presente el binarismo naturaleza—tecnolo-
gia; pero no con un romanticismo trasnochado que tiene en
lo natural idilico un hipécrita fin ideal, sino desde la postura
que lleva a repensar un futuro tecnolégico sostenible. El lugar
perfecto de emplazamiento para sus piezas es entonces el es-
pacio publico. Es alli donde se ejerce la confrontacion, donde
el sujeto sumergido en su vida cotidiana hace un breve alto
ante esas palmeras enormes, engalanadas como lamparas de
tocador; y es alli donde este vive, mas que imagina, un paisaje
surreal y posible.

;Sueles trabajar sobre elementos de procedencia doméstica,
redimensionandolos a otros espacios?

Tengo varias piezas donde recurro al universo de lo doméstico.
Esos espacios son para mi constante inspiracion, pues en ellos
pasas la mayor parte de tu tiempo. Generalmente las personas
modifican los sitios de creacién, de trabajo, para hacerlos si-
milares a sus casas, muchas veces a partir de la inclusién de
algliin elemento que albergue el sentido de “hogar”. En esta
pieza que propuse para la Bienal quise apropiarme de un refe-
rente muy definido a ese mundo, y reutilizarlo afiadiendo otra
connotacion.

Me gusta hacer uso de la palmera como elemento de resisten-
cia. Es una planta que esta presente en diversas zonas geo-
graficas. Los huracanes en el Caribe pasan y no logran arrasar
con ellas. El viento las voltea, ellas se tambalean y al ser tan
flexibles no se quiebran, y logran estar de pie. Me interesa esa
capacidad de adaptacién y maleabilidad que tienen, y es sobre
esta cualidad sobre la que trabajo para generar los méas diversos
sentidos.

Describenos el proceso de montaje...

Extenuante... aunque solo fueron dos dias montando y dos
dias en el taller haciendo las pantallas. Pero en verdad la con-
cepcion para su montaje es simple. Quise traer algo que fuera
sencillo para su transportacion y su emplazamiento. Que todo
dependiera de una inversién mia y de mi propia energia.

El principio de la obra es sencillo, en su ejecucion y sus partes,
pero sin dudas hay un encanto que traspasa la imagen. Puede
ser un elemento decorativo, pero es algo que desde lo estético




ANDRES ALVAREZ (CONRAD)

[Fotos cortesia del artistal

Marzx Rosado vy el arte como

Difusores para palmeras, 2012 / Intervencion publica

experiencia de belleza

nos remite a una experiencia. Viene muy conectado con la idea
de que el arte es experiencia, experiencia de belleza y experien-
cia del buen vivir.

A diferencia de tendencias creativas que apuestan por la criti-
ca, llamadas “de linea dura”, o de postura “politica” definida,
este proyecto es algo mas liviano y etéreo; es una pieza para
el disfrute estético, pero te hace reflexionar desde su poesia.
En el acto de “mover” elementos de unos contextos a otros,
haciendo que algo totalmente ajeno al espacio llegue ahi, reside
la dimensién un tanto mistica del arte.

De noche las “lamparas” se transforman, y el paisaje se con-
vierte en algo alucinante. Imagina que hubieran sido mas pal-
meras, una detras de la otra, el impacto seria asombroso...

En su opinién... ;qué rol juega el disefio (asociado frecuente-
mente a los productos culturales del mercado) en la concep-
cion de las practicas artisticas contemporaneas?

La conexién esta dada, a mi entender, por pensar propuestas
artisticas desde las estrategias operativas del disefio. Este se
ha encargado de desarrollar nuevos modos de vida: la cultura
de contextos tecnolégicos y de recursos humanos, la estruc-
turacion de medios naturales y artificiales son algunos de los
escenarios donde nos topamos con el disefio. El arte refleja y
discursa sobre los cambios que tienen lugar a nivel sociopoli-
tico, antropolégico y estético. Gran responsable de las modifi-
caciones en ambas plataformas es la Internet, y la estética de
la decodificacién digital. Esta practica la vemos en un desvio
hacia la esfera objetual, y evidencia una estrategia artistica de
integracién para ambos sectores. También se percibe en los
postulados de disefio sostenible, rendimiento energético, justi-
cia medioambiental y las politicas alrededor del reciclaje, la re-
utilizacion, el salvamento y la recontextualizacién de recursos,
espacios y energia.

Pero no vemos tan solo un vinculo tecnolégico de disefio y arte,
también es a nivel de comunicacién, propiedad intelectual, pro-
duccioén artesanal e industrial, asi como en lo referente a los
ciclos de vida en los cuales apreciamos este cambio de cédigos.
El arte, cuando esta ligado al objeto y a la objetividad de la co-
municacion visual, utiliza el disefio en su caracter méas basico.

;Desde qué periodo esta ligado el disefio a tu obra artistica?

Decidi estudiar disefio en mi Gltimo afio de universidad, cuando
me formaba como escultor. Eso fue en 1995. Y finalmente reali-
cé este proyecto en Milan (1997). Era un periodo importante de
grandes decisiones en lo relacionado con el disefio sostenible y
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la globalizacion. Para mi es una disciplina
instrumental, una forma de ver, analizar y
programar el mundo construido, y el que
sé vamos a construir. En 1998 hice una
exhibicién titulada La dltima lluvia en la
que empleé préacticas proyectuales del di-
sefio para hacer arte.

;Coméntanos un poco de tu incursion
en el video, y de qué modo concibes la
video-creacion con respecto a otros me-
dios, soportes y lenguajes?

Comencé con Paisaje Reflejado. Era una
videoinstalaciéon de dos capitulos, una
toma fija de un paisaje de palmeras con
el horizonte del mar al fondo, y otra toma
de una palmera y su reflejo que parecia
un ser mitolégico volando con el cielo
de fondo. Estas imagenes se proyecta-
ron sobre unas cortinas verticales que
cubrian una ventana de cristal hacia el
exterior, y un ventilador desde una esqui-
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Paisaje Reflejado, 2005 / Videoinstalacién / Persianas verticales, proyeccion

na hacia mover las cortinas creando una
serpenteante oleada, y dejando entrever
levemente la luz. Era una reflexion sobre
el medio en la construccién del paisaje
y el individuo. En mis ultimos dos vi-
deos trabajo sobreimponiendo historias
reales, de la vida cotidiana, con relatos
0 acciones programadas sobre la trama
real. Me gusta llamarles “documental de
ficcién”, y me interesa la estructura na-
rrativa que puede lograrse.

;Como crees que se inserta tu obra den-
tro de las pautas teméticas y discursivas
propuestas por esta edicién de la Bienal
de La Habana?

Para la Bienal presenté tres propuestas
que iban desde una linea mas dura de
discurso hasta esta, donde aparentemen-
te prima lo estético. En realidad es un
proyecto que vengo trabajando desde el
2007, un paisaje de muchas palmeras.

Siendo disefiador y artista, me interes6
invertir el orden de los elementos que dis-
tinguen el espacio propio con respecto al
publico. Entonces utilizo elementos de la
casa para emplazarlos en el espacio urba-
no. Es decir, llevo la casa a la ciudad.

Y este fue el primer punto de comunica-
cion de mi trabajo con los presupuestos
de la Bienal. Los imaginarios sociales
basicamente se potencian en un espacio
como el de la casa: es esta una parte del
interior de nuestra vida que se transfiere
en cierto sentido al panorama publico.

Pero no solamente eso, la obra en si es
una ldmpara inserta en una palmera. Es un
simbolo de resistencia, de la potencia de la
idea, lo perdurable, como una luz prolonga-
da. Esos son los principios que llamaron mi
atencién y que quise manifestar con esta
propuesta.



Después de casi veinte afios sin visitar
La Habana, ;cémo la percibes ahora? Co-
méntanos mas de tu primera visita. ;Qué
impresion te llevaste del panorama cultu-
ral de entonces?

En ese momento aun era estudiante.
Vine a realizar un curso de arte plumario
en Casa de las Américas. Lo hice mas
bien por curiosidad, queria saber qué era
Cuba y qué pasaba con Cuba, y eso fue
lo que me lanz6 a hacerlo. Ya tenia inte-
reses en el disefio, pero trabajaba mas
con ensamblajes escultéricos de artefac-
tos reciclados, luz, detergentes liquidos
y elementos orgéanicos como vegetales,
agua, fuego, hielo seco, etc. Creaba per-
sonajes, maquinas y construia ciudades
fantasiosas.

Habia entonces muchos apagones, esca-
seces. No tuve mucho contacto con la es-

cena artistica de ese momento. Recuer-
do haber conversado brevemente con el
cineasta Enrique Pineda y con el artista
Ernesto Pujols. La gente aparentemente
estaba tranquila, conversaba al tiempo
islefio, en reposo del calor y comentando
del dia a dia. Era posible evidenciar ya un
crecimiento en la industria turistica de la
capital. Pero hace veinte afios era mas
accesible en términos econémicos, ahora
mismo es un poco mas costoso.

Obviamente La Habana ha crecido mu-
chisimo desde aquel momento. Yo creo
que a pesar de todo es muy hospitalaria.
De las cosas que siempre me han dicho
por ahi, lo mas cierto es que hay que
adaptarse, y eso me parece genial, es
una ensefianza que se le debe trasmitir
a todo el mundo. Y hay que hacer con lo
que hay, y hacer lo mejor posible. I

Restlessness, 2006 / Banco de

tronco de palma




[Fotos cortesia de la artistal

: SAN AGUSTIN
BIEN ESTA EN CARACAS

ZULEIVA VIVAS

ARTE Y ECOLOGIA

Mural Un Bosque de Ceibas / Techos del Colegio Don Pedro de Fe y Alegria, La Ceiba

LAS PRACTICAS ARTISTICAS CONTEMPORANEAS AMPLIAN
sus limites hasta alcanzar espacios mas alla de los conocidos y
reconocidos como propios de las artes visuales. Sus repertorios
comprenden otras categorias como la vivencia y el compartir,
como condiciones necesarias para el deseado desarrollo de la
obra. Sobrepasadas las condiciones béasicas entendidas como
espiritu y materia, encontramos ahora que se asume una toma
de conciencia en lo social, la necesidad de incorporar (se) al
“otro” forma parte de la férmula arte=vida, y es asi como van
tomando espacios donde cosechar experiencias que incremen-
tan el infinito campo de sus actuaciones.

Asistimos a momentos del arte donde se ha agotado aquel pro-
tagonismo que antes recaia sobre la “obra en proceso”, donde
la idea pareciera importar muy poco al artista, ya que este se
afana en sumar nuevas situaciones tales como la intervencién
en comunidades, motivadas por el autor a integrarse. La obra
de arte pierde aqui su finitud, aparece conformando conste-
laciones, trazando lineas para construir una madeja de hilos
virtuales sumados a un sinfin de resultados que se integran
a la multiplicidad de redes para la construcciéon de universos.
Son artistas destinados a editar historias colectivas, especie
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de misioneros del arte para los nuevos tiempos que asumen la
vida del otro como un componente importante de la propia, y
en consecuencia de su arte. Es asi como han ido evolucionando
las nomenclaturas, desplazando el concepto de las bellas artes
a las artes plasticas, de estas a las artes visuales y ahora a
las préacticas artisticas contempordneas. Se trata de espacios
de experiencia, de convivencia, que se insertan en la realidad
tomando territorios de lo social, y alli siembran y cultivan un
nuevo aliento significativo para hacer lugar a las artes. Lo que
anteriormente se limitaba a ser un objeto —y el tiempo que to-
maba hacerlo— ya no cuenta para estos autores cuyo enfoque
persigue el anonimato para dejar que se desarrolle y crezca una
obra colectiva.

Natalya Crichley forma parte de esta cruzada, ha recorrido Ve-
nezuela a partir de un registro al aire libre que le ha permitido
constituir un inventario personal de reconstruccién de paisajes
urbanos. Son archivos de dibujos y pinturas de grandes for-
matos producidas directamente del entorno, excusa perfecta
para desarrollar multiples asociaciones creativas comunitarias.
Desde sus primeros pasos por Venezuela proveniente de su pais
natal (Inglaterra), se instala en una ciudad en plena gestacion



(Puerto Ordaz, Estado Bolivar). Natalya
fue, en este lugar, testigo aténito y cro-
nista visual del nacimiento de industrias;
permaneci6 alli varios afios y experimentd
junto a los pobladores el significado y las
consecuencias del apresurado transito de
sus habitantes de una condicién rural a
una urbana. De estas primeras impresio-
nes nos dice: "el juego entre mito y reali-
dad es bastante libre, un constante dar y
tomar entre diferentes situaciones, crean-
do conexiones y relaciones sorpresivas".
En esta ciudad sembré las bases de su
investigacién sobre convivencia y paisaje.

Posteriormente se traslada a la capital y
la asume como centro de observacion, lo
cual le permite tomar parte del desarrollo
politico-social de finales de siglo que vive
el pais. Estudia atentamente el espacio
complejo y cargado de significaciones,
arma un mapa personal de abordaje, y
piensa: "San Agustin! con su Metrocable
no es un paisaje, no lo tengo tan cercay
tampoco tiene el encanto obvio de la ar-
quitectura modernista de los Palos Gran-
des, pero ha sido un contraste fascinante
a ese pedacito de ciudad amable donde

! Barrio ubicado en las colinas que circundan
el céntrico Municipio Libertador de Caracas

vivo y trabajo. La ciudad informal y extra-
flamente invisible (tratamos de no verlo)
que crecié junto con la locura expansio-
nista del boom petrolero, sigue siendo
algo rechazada y angustiante para mu-
cha gente. No sin razén, la violencia se
padece alli de una manera inconcebible
en las residencias de clase media. Desde
San Agustin, una colina en el centro del
valle de Caracas, con increibles vistas de
Petare hasta los Teques, del Avila y el Ce-
menterio, se tiene una imagen donde se
aprecian las verdaderas proporciones de
la ciudad 'informal' que rodea y abriga la
'formal'. Es como ver la urbe volteada al
revés de lo que nos hemos acostumbrado
a percibir desde las avenidas abajo; la ex-
tensién de los barrios se observa mucho
mas, aunque quizas la mas certera seria
desde el aire viendo las convulsiones de
cerros de Petare, Catia y Antimano."

Nuestra artista se vincula a la vida coti-
diana del barrio para fomentar reuniones y
mesas de trabajo. Hay lideres comunitarias
que le tienden la mano y le facilitan la tarea
de levantamiento de informacién sobre los
habitos de los pobladores, generando con-
fianza para lograr mayor comunicacién en
el quehacer colectivo. De estos intercam-
bios surge el proyecto de recuperacién de

RECUPERACION DE ESPACIOS PUBLICOS
Taller de Construccién con escombros / Grupo de Apoyo Comunitario San Agustin con la
Arg. Sumita Sinha y Misién Barrio Tricolor

un espacio para el desarrollo cultural: La
Ceiba. Se trata de un inmenso arbol en me-
dio de un terreno donde se espera la cons-
truccién de viviendas. Han pasado varios
afos y las gestiones no avanzan, el acuerdo
es fomentar actividades recreativas y cultu-
rales a la sombra del arbol que da nombre
y cobijo a la iniciativa colectiva. Surgen ta-
lleres de animacién, literatura y reciclaje,
ecologia, orientacién familiar. Cada inte-
grante aporta su conocimiento y propo-
ne alternativas para el mejoramiento del
barrio. Natalya comanda el grupo de los
nifos y jévenes que desarrollan el mural
gigante sobre los techos del colegio. Los
pasajeros del Metrocable observan desde
el aire los avances dia tras dia. Ademas
del aprendizaje que depara el trabajo en
equipo, el estimulo y la motivacién a pen-
sar y hacer en colectivo llevan lecciones
de fotografia y video. Son ahora "caza-
dores y recolectores" de iméagenes del
colectivo cultural La Ceiba. San Agustin
es actualmente un semillero de ideas y
Natalya Critchley les acompafiara hasta
ver crecerlas tan altas y frondosas como
la Ceiba.

Esta experiencia y sus resultados fueron
motivo para proponer a Natalya Critchley
que preparara una propuesta para pre-
sentar a los curadores del Centro Wifredo
Lam en ocasién de la Oncena Bienal de
La Habana. El tema elegido: Précticas
Artisticas e Imaginarios Sociales, motiv
a la artista a proponer talleres de anima-
cién y video con nifios y adolescentes
cubanos. La orientacion de estas activi-
dades giraba en torno a compartir infor-
macion audiovisual con los participantes
sobre la experiencia en el barrio San
Agustin en Caracas, sobre los logros en
talleres similares. Ademas, Natalya desa-
rroll6 un programa de formacion bésica
en produccién de cortos animados, que
tenia como objetivo motivar a los peque-
flos a realizar un documental que poste-
riormente entregaria en La Ceiba al grupo
caraqueno.

El proposito se cumplio, los imaginarios

sociales se multiplican y crean nuevas
constelaciones... I
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COMO ACABADO DE LLEGAR DE UN CONCIERTO DE JIMI
Hendrix vi aparecer a Andrés Serrano por la Terminal Dos del
Aeropuerto Internacional José Marti de La Habana. Su figura
no deja de ser una apropiaciéon tardomoderna del movimiento
contracultural en que crecié su generaciéon. En su rostro Ileva
la mezcla de razas que fueron modelando el paisaje etnografi-
co de este pais. Por eso lo senti cercano: su fonética es como
la nuestra, aunque le falte la riqueza y diversidad de palabras
del castellano y quede detras de su musicalidad el acento an-

glo norteamericano, algo totalmente entendible en un hombre
nacido y formado en Nueva York. Su madre, originaria de Cayo
Hueso, vivié los primeros afios de su infancia y juventud en
Cuba hasta regresar en 1947 a los Estados Unidos. El padre,
de origen hondurefio, tuvo ascendencia china. De ahi la cons-

titucién poliétnica heredada por él.
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JORGE FERNANDEZ
en la herejia de lo clasico

K

Foto: Alvite

Andrés Serrano fue invitado a participar en la Oncena Bienal
de La Habana. Exhibi6 en la Fototeca de Cuba diez image-
nes que intentaban un pequefio recorrido por buena parte de
su obra. A este artista, que estudié en la Escuela del Museo
de Bellas Artes de Brooklyn, no le gusta que lo consideren
fotégrafo porque, de hecho, su aprendizaje académico estu-
vOo mas cercano a la pintura. Identificarse con una determi-
nada técnica o expresion no es algo que le agrade: para él
el arte solo existe en su expresion conceptual. Reconoce la
influencia en su carrera de Marcel Duchamp, Luis Bufiuel y
Federico Fellini. De Duchamp toma la libertad para entender
el objeto y convertir en una estrategia de trabajo lo invero-
simil. De Bufiuel y Fellini aprendié a mostrar el reverso y el
anverso de la vida, y a explorar sin restricciones las obsesio-
nes de la mente humana.




La voz de Andrés Serrano comienza a
tomar fuerza a mediados de los ochen-
ta.Desde aquella época no ha dejado su
camara Mamiya de fabricacién japonesa,
y sigue siendo un enamorado de la impre-
sion tradicional. Su relacién con la obra
es cerebral e intuitiva. Nunca logra cono-
cer al detalle las expresiones de las per-
sonas que retrata porque estéd inmerso en
los ajustes que hace de la composicién.
Su estudio fotografico no es sofisticado,
puede estar en interiores o transportarse
al ritmo de la incertidumbre de cualquier
calle. No solo ha experimentado con los
materiales habituales del revelado en el
laboratorio, sino también con sus fluidos
corporales. Le interesa hacer cortes tan-
genciales a la vida y mostrar sinceridad;
dejar que todo fluya a través del lente y
fuera de él. No se cansa de decir que sus
piezas son lo que se ve, sin alevosia, ni
premeditacion.

Joseph Beuys consideraba las acciones
de Fluxus como una manera facil de es-
candalizar al burgués, por eso su estrate-
gia era buscar un nivel mas antropolégi-
co para el arte, al estudiar la posibilidad
fenomenolégica del material como evo-
cador de metaforas. La obra de Andrés
Serrano, aunque juega con las formas de
la apariencia y la simplicidad, no deja de
crear escenarios encontrados y superpo-
siciones lingliisticas entre las pretensio-
nes lectivas del artista y las recepciones.
Lo controversial no constituye un punto
de partida, es restituido desde su forma
de aprehender el mundo y las fisuras evi-
dentes entre el ser y el deber ser. Andrés
sabe que los procesos de la visién no son
precisamente los de la realidad ni consti-
tuyen modo de asumir el entendimiento.

En El Nacimiento de la Tragedia, Nietzs-
che comenté los contrapuntos de la cul-
tura moderna entre el mundo de lo dio-
nisiaco y de lo apolineo, un conflicto que
no ha dejado de acompafiar el decursar
del arte en los dltimos tiempos. Serrano
ha seguido esos parametros: el discurso
binario no se queda como simple enuncia-
cién, lo marca la violencia y las sutilezas
de la diferencia. Este creador conserva
el espiritu barroco. Sus piezas son pen-
sadas “en grande”, aspiran a convertirse
en gigantescos ensayos de lo que mues-
tran. Su motivacioén es proponerse lo de-

finitivo: ese es el espiritu de series como
Nomads, The Klan, Immersions y muchas
otras en las que convergen lo sacro y lo
pagano. Trabajos tempranos como The
Scream (1986), Crucifix (1983), Cow’s
Head (1984), Heaven and Hell (1984),
Dread (1987) o Locked Brains (1985),
son un referente de todo lo que vendria
después. Serrano altera las reglas litar-
gicas de la fe cristiana para entrar en
una vivencia mas carnal del sacrificio. El
placer y el dolor se nos muestran como
complementos del deseo. El mito es des-
pojado del artificio para hacerlo coexistir
en un ambiente de gran sordidez neoex-
presionista. Detras de algunas de estas es-
cenas encontramos la luz de Caravaggio,
el ambiente agraciado de Durero, el mis-
terio de Goya o el sentido apocaliptico del
Bosco o Brueghel. Muchas obras creadas
después, como Las Pasiones, de Bill Viola,
le deben a estas piezas premonitorias.

P

~

La sangre vista a través de Cabeza de vaca
o el perro ahorcado en The Scream, de
principios de los ochenta, son sin dudas
antecedentes de las piezas que luego inte-
graron The Morgue (las més conocidas de
la serie fueron realizadas en 1992). Broken
Bottle Murder (1992) es una cabeza huma-
na degollada. Su paisaje es aterrador y la
imagen logra aprehenderse como un todo
dentro de un gran close up. Se siente la
cadencia del movimiento en una suspen-
sién que entra y sale del cuadro con total
libertad. Este trabajo, aunque realizado so-
bre soporte fotogréfico, desborda cualquier
encasillamiento de tipo formal. No es do-
cumental, ni tampoco ficcién. Serrano re-
lativiza la manera de entender los géneros
y hace un anélisis brutal de nuestro ideal
clasico de la belleza.

America (Thomas Buda, Hazmat Chemical
Biological Weapons Response Team), 2002
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Cuando observamos Saturno devoran-
do a su hijo, de Goya, pocas personas
cuestionan la agresividad de la escena.
Sin embargo, la fotografia tiene quizas
ese punctum que veia Roland Barthes,
de un tiempo que es y ya no serd, por-
que conserva la mejor evidencia de la
realidad por encima de cualquier pers-
pectiva que facilite la mentira. Quizas
la esencia de estos trabajos esté en re-
belarse contra las restricciones que por
lo general se le imponen al medio, al
pretender que sea el reflejo de un orden
moral engafioso. Cada dia mas el llama-
do cine de entrenamiento, y la forma en
que se manejan los imaginarios dentro
de los videojuegos, apelan a los estimu-
los méas despiadados de la violencia.

Dentro de las piezas pertenecientes a
The Morgue encontramos Pneumonia
Death, Death Unknown o Child Abuse,
que conminan a pensar en las verdaderas
escisiones entre la vida y la muerte. La
energia de esos personajes hace que los
sintamos vivos. Andrés muestra la fragili-
dad de la vida y nos arroja a una historia
que puede ser investida del azar y del ac-
cidente. Causa y efecto se disuelven en
una misma categoria: no es gratuita la
ilacién que se establece entre todas las
etapas de trabajo de este creador.

La Historia del Arte, tan ligada a la Historia
de las Religiones, ha estado marcada por
el miedo que provoca la muerte. Sobre esa
base se ha fijado el ideal de trascenden-
cia del pensamiento occidental. Desmon-
tar culturalmente actitudes como estas es
cuestionar también la propia genealogia de
un tipo de epistemologia ya establecida en
los anales de la civilizacién. Serrano nos
conduce a las esencias del Budismo Zen, en
tanto establece que nada es permanente.

Otro de los capitulos vitales en la trayecto-
ria de Andrés, la serie Immersions, incluye
una de las obras que lo hizo trascender:
Piss Christ (1987), pieza censurada por
el conocido senador republicano Jesse
Helms. Aunque la realizacién conceptual
de esta foto es excepcional, los ataques
politicos de las posiciones ultraconserva-
doras en los Estados Unidos le abrieron un
camino seguro hacia el éxito: los precios
se dispararon y los coleccionistas sintieron
que era el momento para comprar a un ar-
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tista que inquietaba a ciertos sectores del
poder. Sin embargo la pieza, como toda su
obra, no pretendia atacar al Vaticano, ni a
las esencias de la religion catoélica.

En una conversacién reciente que sostu-
vimos, le comentaba a Andrés que habia
leido que el Vaticano se queria presentar
con un Pabell6n en la Bienal de Venecia.
No vacilé en decirme que estaba dispues-
to a convencer a los responsables de esta
accion de que él podia ser uno de los ar-
tistas de la supuesta némina.

En Piss Christ Serrano vuelve a utilizar
la crucifixion como tema central, solo
que dentro de la quimica tradicional del
revelado incluy6 el orine. Su principal
motivacién era experimentar. Para este
creador no existen las restricciones; el
arte solo cobra sentido si esta la voluntad
de replantearselo todo. En 1912 Picasso
“destruye” por primera vez la superficie
pictérica: la materialidad dej6 de valer-
se por la pintura misma al introducir una
soga alrededor de una imagen ovalada
que al centro tenia un recorte del papel
con la imagen de una rejilla de silla. Se
inauguraba asi el collage. Poco tiempo
después, en 1913, Duchamp mostraba
al mundo su primer ready made con la
rueda de una bicicleta.

Andrés es deudor de ese espiritu reno-
vador, por eso introduce nuevos métodos
de trabajo que le dan una carga concep-
tual a su obra. La transformacién no se
queda en el uso del lente para captar
psicologias 0 ambientes, o en la manera
en que se manipula la emulsién o la am-
pliadora. Esta vez el material de revelado
lleva el registro biolégico del artista. Las
obras que aparecen en Immersions per-
tenecen a la mitologia cristiana y pagana;
cada una de ellas queda en la penumbra
del color o en los efectos de claroscuro
provocados por los contrastes de blanco
y negro con las huellas evidentes de la
acidez del orine, impregnado como indi-
ce en las paredes del material fotografi-
co. De esta etapa es White Popey su Red
Pope, referente iconoclasta de lo que
haria Maurizio Cattelan en 1999 con su
célebre y polémica La Nona Ora.

Immersions es el indiscutible punto de
partida de un trabajo posterior titulado

Body Fluids, en que recurre nuevamen-
te a la obra de Marcel Duchamp y a su
definicién del erotismo como la base de
cualquier tipo de comprensién sobre la
sensibilidad humana. Es conocida la tur-
bulencia de las relaciones entre el maes-
tro fundador del dadaismo con la poeta
y escultura brasilefia Maria Martins, a
quien regalara en 1946 el ejemplar de
lujo xit de la Caja Valija como testimonio
de esa sexualidad pasional. La obra ori-
ginal que atesoraba este conjunto era la
rareza de un dibujo que tenia forma de
ameba. Durante afios nadie pudo enten-
der el significado. Finalmente, fue mos-
trado en un laboratorio quimico de una
oficina del FBI en los Angeles donde se
descubre que la pintura satinada y rojiza
estaba mezclada con semen.

Body Fluids es un proyecto especial den-
tro del decursar creativo de Andrés Serra-
no. Quizas la obra mas performatica que
habia realizado hasta ese momento. Las
lecturas del cuerpo pasan de lo social a
lo individual, hasta llegar a la sugeren-
cia y sintesis de cualquier referencia so-
matica en una mezcla de minimalismo y
estridencia visual. La leche, la sangre en
todas sus formas y el semen, comienzan
a ser los materiales de la paleta de un ar-
tista que se solapa en la fotografia como
una suerte de “transmedio” o “metame-
dio” para revelarse en un conceptualista
que apuesta por el hedonismo de la pin-
tura clasica. Los temas maés pueriles o el
discurso mas escatolégico resultan con-
versos. Hay una restitucion de la belleza
en la delicadeza de las formas, desde una
abstraccion que logra despojarse de cual-
quier anécdota para llevarnos a la sensi-
bilidad pura. La aparente ambigliedad de
estas obras no logra desligarse del viso
social que acompafia al artista, percep-
cién que tenemos al observar Semen and
Blood 111 (1990) o Blood (1987). En mu-
chos de estos trabajos Andrés incorpora
el elemento ludico: Untitled (Ejaculate in
Trajectory xiv, 1989) es el intento de cap-
tar fotograficamente el recorrido externo
de una eyaculacion. Segln ha referido el
propio artista, le fue dificil sincronizar
el automatico de la cdmara con la con-
centracion en el acto de masturbarse;
al programar la maquina por un minuto
solo lograba congelar el cuadro a los 19 6
20 segundos. Estas piezas son sin dudas



The Interpretation of Dreams (Black Santa), 2001

mas cercanas a intenciones performati-
cas que a una busqueda formal en los
resultados impresos. Aunque no dejan de
traslucir la limpieza del acabado, las en-
tendemos més como documentacion de
una accién omitida que como la presen-
tacién de algo visualmente agradable que
obvia en su primera aproximacién el acto
mismo que las hizo nacer.

La muerte, la sangre y los fluidos —como
anotaba con anterioridad— acompafian
a un creador que vive en el instante de
un obseso que no quiere que se le es-
cape nada. Los sucesos del 11 de sep-
tiembre le hicieron meditar. La historia
no terminaba, nuevamente comenzaba.
De ahi la serie America, y otra obra que
aparece como parte del 9-11-01 y que
se titula Blood on the Flag (2001). Asi
veia el artista el desplome de las torres.
Los torrentes de los fluidos sanguineos

abandonaban su estructuracién abstrac-
ta para deslizarse a través de la bandera
americana. De forma sucinta se refleja
en la génesis de una tragedia. Esta pie-
za lleva implicita también un guifio a
Duchamp, quien en 1943, por encargo
de la revista Vogue, realiza una portada
que supuestamente debia ser homenaje
al primer presidente de los Estados Uni-
dos en el aniversario de su nacimiento; y
donde el perfil de Washington girado 90°
simbolizaba el mapa de Norteamérica. El
conjunto fue hecho con gasa tefiida de
rojo. La obra gener6 polémica entre los
editores del magazin porque el material
empleado aludia a toallas higiénicas,
creandose una analogia entre las vendas
ensangrentadas y la bandera, algo dificil
de explicar en un contexto de exacerba-
cion patriética como consecuencia de lo
que estaba sucediendo durante la Segun-
da Guerra Mundial.

De mediados de los noventa son las fo-
tos que integran el conjunto A History
of Sex. Andrés Serrano ha dicho en rei-
teradas ocasiones que no le interesaba
hacer /a historia de la sexualidad, sino
que se proponia mostrar una historia de
la sexualidad. Esta serie, que comenzé
como proyecto personal, recibid después
el patrocinio de un museo holandés. No
es casual que el poder y el sexo hayan
sido elementos concomitantes de sus
indagaciones. Al igual que Michel Fou-
cault, le motiva escudrifiar en las parado-
jas del control y los resortes que mueven
la estandarizacion de la verdad a nivel de
cualquier imaginario.

En estas iméagenes el artista cuestiona la
hipocresia con que se ven estos temas en
Estados Unidos, y recuerda el escandalo
que provoc6 hace unos afios la exhibicion
“al descuido”, en un concierto, de los se-
nos de Janet Jackson. Contrastaba asi la
simulacién a nivel social con el apogeo
de la industria del sexo a través de In-
ternet. Nuevamente el artista pone sobre
la mesa los prejuicios de la castracion y
el ascetismo que se le reclama al arte, y
que no son coherentes con la realidad.
Andrés presenta y representa escenas de
una virulenta morbosidad que han pasa-
do por su cabeza, porque esta conven-
cido que también estan en la cabeza de
muchos otros. Esta convicciéon lo hace
poner en duda la fragil frontera entre las
diferencias del arte y el porno. Luego,
de forma jocosa, dice que la distincion
puede radicar en que el arte lleva una
produccién un poco mas cara. En Hele-
ne (1996), Master of Pain, Leo’s Fantasy
(1996) o Antonio and Urike (1996) altera
los significados por el modo de presen-
tar el orden de las cosas. Subvierte la
naturalidad clasica de una sex shop de
cualquier capital del mundo por el mu-
seo 0 la galeria. Desde alli nos ensefia
lo irrepresentable con la suspicacia del
“hombre maldito”, que pretende hacer-
nos complice de lo aparentemente falso y
de lo prohibido.

El ojo expectante de Andrés Serrano no
se cansa de encontrar. Su objetivo no
es buscar la denuncia politica directa, ni
revelar una respuesta panfletaria. Pre-
fiere observar, y le gusta que nos aproxi-
memos a muchas de sus propuestas con
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America (Boy Scout John Schneider, Troop 422), 2002

cierto aire de extrafiamiento. Asi sucedi6
con la serie The Klan. Este grupo funda-
mentalista, Ku Klux Klan, no habia sido
hasta ese momento un punto de referen-
cia para el arte. Sin embargo, detras de
esta visualizacion distanciada se traslu-
cen las contradicciones al interior de los
Estados Unidos. Frente a la tolerancia
hacia los ghettos raciales de Nueva York
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0 San Francisco, se encuentra la politica
segregacionista de estados como Geor-
gia y Arizona. No es fortuita tampoco
la eleccién de trabajar con el Klan. An-
drés es de familia latina, mestizo, y ha
sentido los efectos de la discriminacién
racial. De cualquier modo, no niega su
interés de indagar en los intersticios de
quienes se esconden detras de las ca-

puchas. Una de las piezas que mas me
atrajo de este ensayo fue Klanswoman
(Grand Kaliff 11 ,1990), en que el lente
de la cdmara crea un contrapunto con el
ojo femenino cercado por la inmensidad
del blanco que limita con el fondo ne-
gro. Interrogacién, ternura, feminidad se
cierran en un simbolo marcado por los
esencialismos.



Resulta curioso que en el afio 1990 coin-
cidan The Klan'y Nomads. Son como las
caras de una misma moneda. A través de
dos sucesos yuxtapuestos que la sociedad
“no quiere ver”, Serrano genera una mi-
croutopia. Tiene la certeza de que no esta
en sus manos cambiarle la vida a gente
que “no tiene nada”, a los “perdedores”,
pero sabe que desde el arte puede ayu-
dar a “ennoblecerlos”, y revierte la légica
de la representacién y su matriz épica. Es
consciente de la bipolaridad que genera la
produccion, la circulacién y el consumo de
la obra de arte. Personas de un alto estatus
econdémico comienzan a coleccionar fotos
de gente que le son ajenas, y que expre-
san una situacion silenciada. Los titulos
de cada una de las fotos son los nombres
reales de esos personajes que empiezan a
desestabilizar los retablos familiares de los
que decidieron comprar una de estas im-
presiones. Son muchas las anécdotas que
tiene Andrés con respecto a esas piezas:
en una ocasion le escuché decir que le dio
gran placer colocar los retratos de los ho-
meless en el Castillo de Rivoli, Italia, por-
que parecian reyes, lo cual constata que
para este creador el emplazamiento de sus
piezas es parte de la ganancia por lo que
hace. El receptor participa de un aconteci-
miento en que la mirada se invierte, para
llegar a aquellas zonas de la existencia que
no pueden pasar inadvertidas. La labor de
Andrés y la actitud en su trabajo con los
némadas nos retrotrae a la experiencia vi-
vida por Edward Curtis y sus fotografias de
los indios norteamericanos de principios
del siglo xx.

Para Serrano, como para muchos, los su-
cesos del 11 de septiembre, la caida de
las Torres Gemelas, marcaron un antes y
un después en la historia de Estados Uni-
dos. Cuando parecia que con el desplo-
me del muro de Berlin se sepultaban los
conflictos geopoliticos, resurge la necesi-
dad de redefinir un enemigo y su “otro”.
Esto hizo pensar al artista que se creaba
una nueva América, cargada de simbolos
y con la necesidad de establecer los nue-
vos héroes de sus relatos épicos. Aposto,
entonces, por un proyecto que respondia
a una necesidad personal, méas que a una
estrategia disefiada para impactar a mu-
seos y coleccionistas. Como antecedente
estuvo el hecho de que en el lugar donde
nacié solo ha podido organizar una ex-

hibicién personal, y de que ha obtenido
sus mayores lauros en paises europeos.
El artista necesitaba reencontrarse con
su pais, no a través de una patria abs-
tracta, sino por medio de la pluralidad
social de la gente que ha formado la gé-
nesis de esa nacion, con sus diferencias
y confluencias.

Al igual que Velazquez, Caravaggio, Ru-
bens, Goya, EI Greco o Poussin, vuelve
a la técnica del retrato para traducir la
realidad. Sus personajes hablan por si
mismos, no se quedan ni en las aparen-
tes sonrisas de algunos, ni en el mutismo
de la mirada de otros. EI bombero, el
carnicero, el judio, el musulman, los re-
presentantes del Klan y los homeless, el
funcionario del FBI, los nifios, el payaso,
la aeromoza, el cocinero de origen chi-
no, la monja o el neonazi, junto a figuras
del arte tan reconocidas como Robert
Altman, Yoko Ono y Arthur Miller, nos
hacen ver un pais empefiado en con-
quistar, y que sigue siendo el méas “con-
quistado” y diverso en su génesis inicial
y en configuraciéon actual. Al observar
toda la galeria de rostros sentimos la vi-
gencia de algunas de las reflexiones de
Jean Baudrillard en La ilusién del fin, en
las que el filésofo francés indicaba que
el salto histdrico habia sido sustituido
por un tejido infinito de ideologias y par-
tidos que coexistian como una suerte de
arqueologia heredada en el decursar del
proyecto moderno. Los retratos de Ame-
rica destacan por la brillantez de los co-
lores calidos, a partir de la manipulacién
que hace de los fondos para apuntalar el
espléndido tratamiento de la psicologia
de los personajes.

A lo largo de su carrera Serrano ha pro-
ducido otras series que no he mencio-
nado: La Interpretacion de los Suefios,
Objetos de Deseo, The Church, Estambul
y Budapest. Imposible analizar todas en
la brevedad de este texto. Su propues-
ta més reciente, La Mierda, regresa a la
abstraccion de base naturalista. Cuan-
do conversamos sobre esto, Andrés me
confesd que para él era lo mas dificil de
hacer, hasta que asumié el desafio. Qui-
zas fue lo que le falté en los Body Fluids.
En la serie presenta la autonomia de los
desechos que crean otras figuraciones
provocadas por el azar, unido a nuestra

ilusién éptica. Animales, personas, todos
confluimos en las constelaciones imagi-
nadas de nuestros residuos para recurrir
de nuevo el clasicismo formal al que nos
tiene habituados.

La participacion de Andrés Serrano en la
Oncena Bienal de La Habana viene acom-
pafiada de un proyecto de libro fotografico
para la Editorial Taschen sobre imégenes
de Cuba. La forma de afrontar este traba-
jo constituye un resumen de los métodos
utilizados en piezas anteriores, con todos
los contrastes de un hombre que nacié en
Nueva York, pero que lleva la sangre cu-
bana de su madre. Retrato, arquitectura,
landscape. No hay una Unica via para cap-
tar la energia de un contexto. La Habana
se le hizo pequefia, y hoy se nutre de la
Isla entera. Le he escuchado decir a mu-
chos artistas que resulta dificil dominar
la sobresaturacién de la luz de Cuba: por
eso este creador se resiste a la opacidad
y deja la iluminacién en un pequefio cono.

En una critica reciente del redactor de
una revista sobre la serie America, este
decia que Andrés Serrano habia asumi-
do a los Estados Unidos como su pais
adoptivo. El artista se enfrenté a este
comentario al sefialar que era una afir-
macion erratica, porque él habia nacido
en Nueva York. De esta forma ridiculi-
zaba al critico y colocaba al descubierto
una aseveracién sesgada por prejuicios
raciales. Sin embargo, el hecho de sentir
la pertenencia a los Estados Unidos no
lo hace renunciar a la energia que le vie-
ne de la raigambre cubana y hondurefia,
que lo ayudaron también a entender su
identidad. I
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ROBERTO SEGRE

ora

arquitectura hacia
el siglo xxI

[Fotos cortesia del autor]

EL FANTASMA DE LOS MAESTROS

Al llegar casi al final de la primera década del siglo, el balance po-
litico, social, econémico y cultural del Brasil resulta positivo, a pe-
sar de las mdltiples contradicciones existentes. Desde su eleccién
en 2003, el presidente Lula dominé el panorama politico con las
fervorosas banderas del socialismo izadas por el Partido de los Tra-
bajadores (PT), logrando una equilibrada estabilidad del pais —en
parte capeando la crisis econémica mundial- no alcanzada por sus
correligionarios, Evo Morales en Bolivia, Hugo Chavez en Venezue-
la o Rafael Correa en Ecuador. Quizés el precio haya sido alto, al
establecer componendas con la reaccién conservadora o engullir
la corrupcién de militantes de su propio partido. La esencia con-
tradictoria, compleja y laberintica de la historia del Brasil dificulta
su comprensién y la asimilacion de los violentos contrastes actua-
les, factores que atraen el interés mundial, como recientemente
afirmé Fernandez Galiano en la entrevista publicada en una revista
local. Resultan antitéticos el enriquecimiento cada vez mayor de
los magnates financieros y bancarios, de los actores de la agroin-
dustria de la soja y de los politicos venales; con los proyectos de
salud y educacién popular, las mejoras infraestructurales de las fa-
velas, y la distribucién de la bolsa-familia, ayuda econémica basica
para 11 millones de pobres, y asi paliar con el programa fome zero
la tradicional hambruna de la poblacién nordestina.

! Versién ampliada y corregida del texto publicado en AV Monografias
138 (2009), Madrid, con el titulo: Brasil, las ideas en el laberinto.
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Residencia en Belo Horizonte, 2008

Siendo el Brasil un pueblo “joven” —parafraseando a Darcy Ri-
beiro—, las referencias a la herencia politica y cultural estan
mas orientadas hacia la veneracion de las figuras miticas re-
cientes que aquellas del pasado histérico. De alli las frecuentes
citas a Getulio Vargas —gestor del Brasil moderno-y a su suce-
sor Juscelino Kubitschek, alma de Brasilia, la nueva capital. A
pesar de estar inmersos de lleno en la postmodernidad del nue-
vo siglo, los patrones culturales de la modernidad siguen vigen-
tes. A las puertas del cincuentenario de Brasilia se renueva el
debate sobre su trascendencia estética y politica. No es casual
que el Seminario Nacional del DOCOMOMO (2009) en Rio de
Janeiro esté dedicado al Congreso Extraordinario de Criticos de
Arte, patrocinado por Kubitschek en 1959 para mostrar Brasilia
al mundo, en el que participaron reconocidos historiadores del
arte, criticos, arquitectos y urbanistas: entre ellos, Bruno Zevi,
Giulio Carlo Argan, Richard Neutra, Sigfried Giedion, André Bloc,
Gillo Dorfles, entre otros. Y el hecho més sorprendente es que
el mayor protagonista de este proceso histérico continta vivo:
Oscar Niemeyer, quien comenzé a colaborar con Getulio Vargas
en 1936 en el proyecto del Ministerio de Educacién y Salud, esta
llegando a los 105 afios de edad, en una persistente actividad
creadora.

La admiraciéon de su simbolismo heroico —al igual que otros
astros vivientes, el cantor Roberto Carlos y el escritor Paulo



Box Houses, Viviendas populares en San Pablo, 2007

Coelho- produjo un frenesi de encargos locales por parte de
gobernadores y alcaldes de todo el pais, lo que motivd un con-
junto de obras recientes en las que se repiten las tipologias
formales de los afios cincuenta y sesenta, sin la elegancia y la
finura del trazo en su momento de esplendor proyectual; que
por otra parte, dificilmente pueden ser interpretadas y construi-
das por sus inmediatos colaboradores. La clpula del Museo de
Arte Honestino Guimaraes en Brasilia (2007), no es compa-
rable con la sutil Oca de Ibirapuera en San Pablo. Y tampoco
constituyen un aporte significativo el conjunto de edificios del
Centro Administrativo de Minas Gerais (2009), solicitado por el
gobernador del Estado, Aécio Neves. A pesar de las multiples
obras en construccién en diferentes capitales regionales, tuvo
que enfrentarse con su primer fracaso publico, al ser rechaza-
do por parte de instituciones y de agrupaciones profesionales
el proyecto de la Plaza de la Soberania (2009) —un obelisco
inclinado de mas de cien metros de altura para conmemorar el
cincuentenario de su fundacién—, situado en el Eje Monumental
de Brasilia, cuya presencia afectaria el caracter incontaminado
de su perspectiva.

Si la proliferaciéon nacional de obras de Niemeyer no creé
escuela ni seguidores de talento, mayor suerte obtuvo Paulo
Mendes da Rocha, convertido en précer nacional al obtener el
Premio Pritzker (2006). En primer lugar, los cédigos formales

y espaciales del arquitecto paulista corresponden a la estricta
continuidad de los principios estéticos del Movimiento Moderno
—tan caros a los criticos espafioles relacionados con el Brasil,
Helio Pifién y Josep Maria Montaner—, basados en la regulari-
dad geométrica de la forma y el ascetismo de los materiales.
En realidad, mas que Brasilia, elogiada por Max Bense en los
afios sesenta, es Paulo el representante de la “inteligencia
cartesiana brasilefia”: el garaje en Recife (2007); la Escuela
Museo del Conocimiento en Santo André (2007) y los depar-
tamentos de interés social en Madrid (2007), constituyen una
prueba de ello. Y la originalidad y calidad plastica y construc-
tiva de sus obras se debe en gran parte al hecho de elaborar
los proyectos con los estudios de jévenes talentosos, entre los
que podemos citar a Angelo Bucci, Fernando Mello Franco,
Milton Braga, Marta Moreira, Eduardo Colonelli, José Arménio
de Brito Cruz y Martin Corullén.

La hegemonia de ambos maestros, acompafiados por otros
miembros de la vieja guardia —Ruy Ohtake y Jodo Filgueiras
Lima—, no cubre la demanda de edificios icénicos que solicitan
los politicos locales. Si por una parte los jévenes encuentran
serias dificultades para lograr encargos publicos, debido a las
limitaciones impuestas por las leyes vigentes —que valorizan
mas el aspecto econémico de la obra que su calidad estéti-
ca—; y el Estado carece de un liderazgo conceptual —el plan de
un millén de casas propuesto por Lula se basa en el modelo
casi infantil de la vivienda aislada con techo a dos aguas—, se

YURI VITAL



recurrié a los miembros del jet set inter-
nacional. En Porto Alegre fue unanime el
apoyo de la comunidad a la realizacion
del museo Iberé Camargo, solicitado a
Alvaro Siza (2008). El alcalde de Rio de
Janeiro, César Maia, quiso inmortalizarse
con la Ciudad de la Musica de Christian
de Portzamparc, obra inconclusa que pa-
ralizé su sucesor Eduardo Paes, alegando
un excesivo costo. Pero, de inmediato,
apoy6 el faraénico Museo de la Imagen y
el Sonido en Copacabana, en cuyo con-
curso obtuvo el primer premio Diller Sco-
fidio + Renfro (2009). Y el gobierno del
Estado de San Pablo encargé a Herzog &
de Meuron el Complejo Cultural Teatro de
Danza, situado en el centro de la ciudad.
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PAULO MENDES DA ROCHA
Museo del Metal, Belo Horizonte, 2010

LA MISTICA DEL PAISAJE

Desde su descubrimiento, el territorio
brasilefio fue siempre asumido como un
espacio exotico y sensual, caracterizado
por la exuberancia de su vegetacién tro-
pical. La tradicién académica imperante
desde la colonia hasta la republica impu-
SO0 un paisajismo asumido de los modelos
europeos; cuya crisis acontecié con las
innovaciones estéticas de la modernidad
creadas por el talento de Burle Marx a
partir de los afios treinta. Surgi6 asi una
“escuela” paisajistica brasilefia que favo-
reci6 la presencia del espacio verde en
las ciudades, a partir de obras paradig-
maticas de Rio de Janeiro y San Pablo:
el Aterro de Flamengo y el Parque de Ibi-

rapuera. En los afios setenta se destacéd
la ciudad de Curitiba, cuya planificacién
controlada bajo la égida del alcalde Jai-
me Lerner establecié un cordén verde
alrededor de la trama urbana, en el que
se insertaron varias funciones publicas.
En los afios recientes, mientras en Rio
de Janeiro los intereses especulativos in-
tentaron apoderarse de fragmentos signi-
ficativos del sistema paisajistico urbano
—el Aterroy la Lagoa Rodrigo de Fleitas—;
la ciudad de San Pablo concreté malti-
ples iniciativas para ampliar el espacio
publico de la metrépoli.

A escala de barrio, resulté una pro-
puesta original la plaza y museo Victor
Civita (2008), de Adriana Levisky y Ju-
lia Dietzsch, cuyos canales de madera
permiten la circulaciéon de los peatones
a lo largo de las diferentes zonas de la
plaza, situada en un area degradada de
la ciudad. En la dimensién metropolita-
na, para reutilizar una extensa super-
ficie de 240000 m?, en la que estaba
ubicado el gigantesco presidio de Ca-
randiru, fue establecida una estructu-
ra deportiva-cultural, el Parque de la
Juventud (2003-2005), cuyos edifi-
cios estuvieron a cargo del reconocido
estudio Aflalo e Gasperini, que empled
un lenguaje modesto y sin estridencias.
La paisajista Rosa Grena Kliass, herede-
ra de la escuela de Burle Marx, disefid
el sistema verde, caracterizado por la
personalidad otorgada a las diferentes
areas funcionales —el parque deportivo,
el parque central y el parque institucio-
nal-, estableciendo un diédlogo entre la
arquitectura y algunas ruinas existentes
en simbiosis con la vegetacion. Cabe afir-
mar que su visién del paisaje difiere del
caracter pictérico y decorativo que pri-
maba en las propuestas del Maestro, al
privilegiar un sistema de composiciones
plasticas y volumétricas en las que la na-
turaleza es concebida como “constructo-
ra” de espacios de vida.

También en San Pablo alcanza una di-
mensién paisajistica el disefio de las
estaciones del ferrocarril de superfi-
cie —Expreso Tiradentes—, realizado por
Ruy Ohtake (2007), e identificado por el
fuerte cromatismo de sus elementos. Y
no podemos obviar la valorizacién de la
naturaleza en el Centro de Arte Contem-



poraneo Inhotim en Brumadinho, Minas
Gerais —de Rodrigo Cervifio Lopez—, for-
mado por un conjunto de espacios expo-
sitivos de formas clbicas, distribuidas en
el extendido entorno bucélico.

EL COSMOPOLITISMO PERIFERICO

La critica local de la arquitectura persiste
en la busqueda de una identificacion de
la “brasileridad”, en sus versiones regio-
nalista, paulista y carioca; en la que fene-
cié la imagen purista de la “bella criatu-
ra” forjada por Lina Bo Bardi en los afios
cincuenta. Ahora, en este nuevo siglo, el
diadlogo con el mundo globalizado gesté
un lenguaje “hibrido” —recordando a Ifia-
ki Abalos—, en el qgue no solo se mezclan
fragmentos de diferente procedencia —cul-
tay popular—, sino que se diluyen las fron-
teras entre arquitectura, disefio y artes
plasticas. En términos de la representa-
cion cultural del Brasil en el mundo, ello
se manifiesta en la irreverencia y la esté-
tica del contraste inesperado en la obra
del artista plastico Vik Muniz; los disefios
heterodoxos de los hermanos Fernando y
Humberto Campana y la absorciéon de la
cultura popular por el escenégrafo Grin-
go Cardia. En esta linea se ubica la pro-
duccién de algunos estudios de jévenes
contestatarios, tales como zerOgroup en
Manaos —Lilian Kiesslich Fraiji y Laurent
Troost—, Vazio en Belo Horizonte —Carlos
M. Teixeira—, y Triptyque en San Pablo —
Greg Bousquet, Carolina Bueno, Guillau-
me Situad y Olivier Raffaelli—.

En primer lugar, ellos se caracterizan
por la ansiedad de participar en la di-
namica arquitecténica internacional, en
respuesta a la creciente invasion de es-
tudios extranjeros en Brasil: en asocia-
cion con arquitectos locales, arribaron
Kohn Pedersen Fox (KPF); Davis Brody
Bond; Hellmuth, Obata & Kassabaum
(HOK); Bob Stern; Philippe Starck,
entre otros. Los jévenes profesionales
fueron reconocidos en diferentes concur-
sos: Carlos M. Teixeira obtuvo el tercer
lugar en el Tangshan Memorial Park en
China (2007); y alli también fue invita-
do Tryptique para participar en la Bi-City
Bienal de Hong-Kong-Shangai (2009); y
ZerOgroup resulté premiado en el con-
curso para el centro turistico de Split
en Croacia (2008) y en el Bering Strait
Project Competition, de Estados Unidos-

Rusia (2009). De alli el caracter insélito
y original de los proyectos de Triptyque:
los pilotis en equis y las articulaciones
volumétricas del edificio de departa-
mentos Fidalga; las fachadas verdes
ecologicas del edificio de oficinas Ar-
monia; y los finos y curvilineos filtros
luminicos de madera de la agencia de
publicidad Loducca, ejemplos todos si-
tuados en San Pablo.

UN EGO ESTETICO

A pesar de las significativas obras priva-
das y publicas de los grandes estudios de
la segunda generacion paulista —Aflalo e
Gasperini, Botti & Rubin, Carlos Bratke,
Roberto Loeb, Paulo Bruna, Décio Tozzi,
Kdnigsberger & Vannucchi, Jodao Walter
Toscano—, el tema de la vivienda indivi-
dual, que sin dudas facilita el desarrollo de
la experimentacion arquitectonica, resulta
contradictoriamente el mas representati-
vo de la produccién juvenil brasilefia. Por
una parte existe un eje canénico definido
por la continuidad de la herencia brutalis-
ta de los maestros Jodo Vilanova Artigas
y Paulo Mendes da Rocha, aunque ahora
en clave minimalista. Son las residencias
proyectadas por Angelo Bucci y Alvaro
Puntoni, los estudios MMBB y UNA; con
su ramificacién en Belo Horizonte, en la
obra de Gustavo Penna. Dentro del asce-
tismo impuesto por la limitacién de los
materiales y la persistencia del sistema
compositivo cartesiano, encontramos los
caminos experimentales recorridos por
Andrade e Morettin; Lua y Pedro Nitsche
en San Pablo; y la rara avis carioca, Car-
la Juacaba. Ellos se caracterizan por la
busqueda de la continuidad e integridad
de los espacios interiores, el empleo de
materiales industrializados en la estruc-
tura, los revestimientos y las divisiones
interiores, la presencia de elementos ver-
naculos —el bambu, los paneles de fibra
tejida, la madera local-y la relacién con
el paisaje. Carla Juacaba elaboré una su-
til interpretacién de la herencia estructu-
ral miesiana, fusionada con la rusticidad
del entorno natural, en las casas de Rio
Bonito y Varanda, situadas en el Estado
de Rio de Janeiro.

Pero, sin lugar a dudas, los principales
protagonistas de la actual arquitectura
brasilefia son Isay Weinfeld y Marcio Ko-
gan, poco valorizados por la critica local

—todavia inmersa en el eje “modernista”
incontaminado—, y asumidos en su justo
valor a nivel internacional: Isay recibi6
recientemente el Future Projects Award
de la revista inglesa Architectural Review,
por el proyecto del edificio de departa-
mentos 360°% y Kogan, en dos oportuni-
dades (2004 y 2005), el premio Record
Houses de la revista norteamericana Ar-
chitectural Record. Es imposible resefiar
las mdltiples y diferenciadas casas pro-
yectadas por ambos, entre las que desta-
can aquellas realizadas por Isay en la pla-
ya de Guaruja, San Pablo: la Tujucopava
(1998) y la Ipiranga (2006). En ambas,
la persistente blancura se destaca sobre
el azul del mar y el verde del bosque cir-
cundante. En la primera, se creé un cli-
ma nautico; mientras que en la segunda,
las tramas de madera que identifican la
segunda planta de las habitaciones re-
presentan la adaptacién al clima tropical.

Si bien estos dos ejemplos son particu-
larmente ascéticos, en la mayoria de sus
arquitecturas Weinfeld y Kogan —que en
algunas obras trabajaron juntos— privile-
gian los contrastes formales y espaciales
definidos por el uso de materiales insoli-
tos y antagonicos; el didlogo entre la ilu-
minacién natural y artificial, el empleo de
metéforas asociadas a la cultura de los
usuarios, asi como la integracién de ele-
mentos graficos y pictéricos, asumidos
de sus experiencias en la realizacién de
escenografias, filmes y obras teatrales.
Asi la arquitectura no es mas un aisla-
do campo de accién especializado, sino,
como lo definié la cultura clasica, la ex-
presién de la sintesis de las artes, ahora
comprendiendo la totalidad del universo
artistico y tecnolégico de la sociedad
postmoderna. I

Rio de Janeiro, agosto 2009- junio 2012.
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Del 23 al 26 de mayo se celebr6 en Barcelona la quinta edicion
de la muy joven feria de arte emergente Swab. Podria pensarse
que el saturado programa de ferias, la galopante crisis econémi-
cay la cercania de Madrid frenarian el surgimiento de un evento
mas de este tipo en Espafia. Sin embargo, Swab ha resistido y
se ha consolidado en su formato de feria pequefia, de platafor-
ma para galerias jévenes internacionales que apuestan por el
arte y el coleccionismo emergentes. Fundada en el afio 2006
por el arquitecto y coleccionista catalan Joaquin Diez-Cascon,
con la intencién de presentar propuestas artisticas noveles que
no tenfan visibilidad en el estrecho cerco de instituciones y mu-
seos, la Ultima edicién arroja resultados de triunfadora, por lo
menos segln las estadisticas: de 42 galerias que debutaron en
su primera edicion, hoy acoge un total de 64 galerias interna-
cionales de 20 paises diferentes.

Incentivar el coleccionismo es uno de sus cometidos, de ahf
que los precios oscilen en el generoso rango de 60 a 24000
€, este Ultimo marcado por una fotografia del artista brasilefio
Caio Reisewitz, seguido por un dibujo de rotulador sobre papel
de la polaca de nacimiento Aleksandra Mir, ambos represen-
tados por la galeria Joan Prats. Una de las novedades fue la
maquina expendedora de obras seriadas, creada especialmente
para la Feria: Vending Art Machine. El valor de las obras, que
podian ser adquiridas como cualquier otro articulo de maqui-
na expendedora, no superaba los 150 €, y todas las colabo-
raciones se realizaron con artistas emergentes representados
en el evento: lon Macareno (Galeria Nuble), Juan Zamora (art
nueve), Joan Sal6 (Galeria N2), Berto Martinez (Pantocrator
Gallery), entre otros.

swab,

No es menos cierto que el modelo de feria de arte contempora-
neo se esta reinventando, el atractivo de estas no reside exclu-
sivamente en la exposicion del buen arte, sino en el evento en
si mismo, con sus “aderezos” de secciones comisariadas, pro-
grama de charlas y conferencias, arte publico, screenings, etc.
Iniciativas como Sunday, organizada en un hangar londinense
por las galerias Limoncello (Londres), Croy Nielsen (Berlin) y
Tulips and Roses (Berlin); Art-O-Rama de Marsella, donde la
actividad comercial se concentra en los primeros dias y luego la
feria perdura como exposicién por mas tiempo; o el caso de VIP
Art Fair, la incursion de la feria de arte en la web 2.0; constatan
que el formato esta siendo revisitado.

La cita del arte joven en el Montjuic no se distancia de la feria
clasica a pesar de que estrend proyectos como el de la plaza
Univers, creando un espacio de encuentro e intercambio entre
grafiteros, dj’s y grupos de musica independiente catalanes. Por
tercera ocasion se presentd6 MYFAF (My First Art Fair), seccion
donde exponen sin coste alguno cuatro galerias seleccionadas
por un comité de expertos y que manifiesta el compromiso de
los organizadores en apoyar e incentivar la participaciéon de es-
pacios jévenes. Las elegidas para este afio fueron Junge Kunst
(Berlin), La Bafiera Gallery (Madrid), MUTT (Barcelona) y Zak
Gallery (Siena). El “alifio” tedrico se articul6 a través de la sec-
cién debutante Talking Artist, un ciclo de charlas en las que cinco
comisarios presentaron en directo o via skype la obra de algunos
de los creadores presentes en el evento.

DIRELIA LAZO

Sarcelona

[Fotos: Pedro Juan Abreu]

Vista de la plaza del Univers




La seccién American Galleries presen-
té6 arte latinoamericano de la mano de
galerias de Argentina (Artis Arte Con-
temporaneo, Document Art, Pabellén 4
Arte Contemporaneo), México (Lacoope
Gallery, The New Wall Gallery), Colom-
bia (La Nueva Galeria, LEM Art Gallery)
y Chile (Die Ecke Arte Contemporéaneo).
Asimismo, la colaboraciéon con la feria
SP-Arte propici6 la participacién de ga-
lerias de Sao Paulo y Rio de Janeiro.

En seis afios la feria ha dado pasos agi-
gantados hacia sus propdsitos, no obs-
tante todavia estd muy lejos de atraer
galerias cuyas propuestas sean verda-
deramente renovadoras, y que el slogan
"feria de arte emergente" cobre sentido
mas alla de la juventud de los exposito-
res. Otro fenémeno que atenta contra la
estabilidad del evento es la ditirambica
participacion de galerias extranjeras. Si
bien a las espafiolas les toca resistir en
su terreno, a las extranjeras les cuesta

persistir luego de hacer las cuentas de
vuelta a casa.

iQué vimos en Swab? Mucho arte bidi-
mensional, dibujos, grabados, pinturas y
fotografias, esculturas puntuales e insta-
laciones de pequefio formato. Los nuevos
medios brillaron por su ausencia, algo com-
prensible si se tiene en cuenta que muchas
de estas galerias participaban en la feria
de videoarte Loop, una semana después
en la propia Barcelona. Destacaria el stand
de Raifia Lupa con obras de Jordi Mitja y
Mar Arza; ADN con la presencia del cuba-
no Adrian Melis y su instalacién de suefios;
MasArt con piezas de Alberto Peral y Sabi-
ne Finkenauer; Galeria Nuble con las obras
de Eduardo Hurtado; Die Ecke Arte Con-
temporaneo con el dialogo entre Johanna
Unzueta, Isidora Correa y Francisca Beni-
tez; y el espacio Halfhouse.

Swab es una feria que responde a las
urgencias del panorama artistico actual,

SAMUEL SALCEDO
Pillow I, 2012 / 3 Punts Galeria

donde se precisan formatos renovadores,
descentralizados, que apuesten por la
creacion y gestién de arte emergentes.
Uno de los conflictos que enfrenta su or-
ganizacién es cémo fomentar y atraer un
coleccionismo de intereses similares...
cémo incentivar, incluso en la propia ciu-
dad catalana, la necesidad de visitar la
feria. Son tiempos que no dan para mu-
cho, resistir los vaivenes de la economia
actual ya es todo un logro, crecer, como
lo ha hecho Swab en tan pocos afios es
esperanzador. Auguremos una préxima
edicién mejorada, mas estricta en la se-
leccién de galerias y proyectos, arries-
gada en formatos y perseverante en su
apoyo al arte emergente con sus pros y
sus contras. I

Julio, 2012
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FLORENCIA BATTIT

Si bien el principal objetivo de arteBA —
como el de toda feria de arte— es la venta
de obras, sus sucesivas ediciones han
logrado sobrepasar los fines meramente
comerciales y convertirse en el aconte-
cimiento cultural de la primera mitad del
afio en Buenos Aires.

Del 18 al 22 de mayo una verdadera
multitud transité por arteBA aunque,
por supuesto, el publico masivo no es
el que mueve la aguja a la hora de las
ventas. En este sentido, la Feria en si
comenz6é dos meses antes de su inau-
guracion formal, cuando a comienzos de
marzo la Fundacion arteBA, junto al De-
partamento de Arte de la Universidad Di
Tella, organizo6 el ciclo Estrategias de co-
leccionismo, una serie de conferencias
orientadas al analisis de diversos mode-
los artisticos, institucionales y geopo-
liticos presentes en las colecciones de
arte. Con la participacién de tres de los
curadores mas influyentes de la esce-
na latinoamericana —Patrik Charpenel
(México), Sofia Hernandez Chong Cuy
(México-USA) y Adriano Pedrosa (Bra-
sil)— el ciclo cerré con la conferencia de
la asesora de colecciones Ana Sokoloff
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(Colombia-USA), quien se explay6 sobre
la actual situacion del mercado de arte
latinoamericano, y brind6 valiosa infor-
macién para los interesados en iniciarse
en la practica del coleccionismo, espe-
cialmente en lo que respecta al modo en
que un artista u obra logran legitimacion
dentro del sistema del arte.

Este tipo de acciones, que trascienden
los limites especificos de la feria y se
dirigen hacia la formacién y consolida-
cién del coleccionismo local, demues-
tran que arteBA ha logrado sostener su
compromiso de desarrollar una platafor-
ma que impulse el crecimiento y la pro-
yeccion internacional del arte argentino
y latinoamericano.

;Qué pudo verse durante la semana de
la Feria que amerite ser destacado? Cu-
riosamente, una auspiciosa novedad en
términos expositivos fue la mayor altura
de los paneles de las galerias participan-
tes. Este detalle no resulté menor, ya que
los casi 4 m de altura no solo permitieron
la exposicién de obras de gran formato
sino que mejoraron considerablemente la
puesta de las piezas y su iluminacion.

Uno de los acontecimientos mas espe-
rados, tanto por la critica especializada
como por el publico, fue el Premio Pe-
trobras, que ha ido renovando las con-
troversias en torno a las obras ganado-
ras, y en su novena edicién mantuvo el
caracter experimental de los comienzos.
En esta ocasion, bajo la direccion de
Victoria Noorthoorn, se convocd a artis-
tas argentinos de todas las disciplinas a
explorar las posibilidades de la colabo-
racion y la experimentacion, generando
proyectos a partir del didlogo entre tres
0 mas creadores cuya colaboracién fuese
inédita. Por su parte, los comités de se-
leccion y premiacion fueron conformados
por destacados artistas e intelectuales
provenientes no solo de las artes visua-
les, sino de la literatura y del teatro. La
dindmica multidisciplinar propuesta por
Noorthoorn exigia al Comité de Seleccién
escoger 3 de 150 proyectos por unanimi-
dad absoluta. La obra ganadora —Splatter
morfogenético / Arlt maschine, de los ar-
tistas Lux Lindner, Silvina Aguirre, Laura
Bilbao y Roberto Conlazo— no logrd, sin
embargo, causar el estupor que produjo
la pieza ganadora del afio anterior: Auto-
rretrato sobre mi muerte de Carlos Herre-



ra, una instalacién que consistia en una
bolsa de nylon que en su interior conte-
nia los objetos preferidos del artista (un
par de zapatos, por ejemplo) junto a dos
calamares hediondos en proceso de des-
composicién. Si bien la radicalidad de la
propuesta de Herrera —que obligaba al
espectador a lidiar con el concepto de
muerte apelando a uno de los sentidos
menos utilizados por los artistas visua-
les— provoc6 sonados comentarios tanto
entre legos como conocedores, el jurado
del Premio Petrobras no claudicé su vo-
cacion experimental y este afio otorg6 el
codiciado galardon de 50 000 pesos a
una obra que se propuso, segun la de-
finieron sus autores, como un “Cabildo
abierto al conocimiento diferencial, a la
generacion de nuevos saberes a través
de la interaccion persona a persona, del
performance, la improvisacién y del gé-
nero reality-fantasy”. En efecto, duran-
te el transcurso de la Feria, el proyecto
Splatter morfogenético / Arlt maschine
realizé varios performances en los que un
grupo de “expertos” vestidos de blanco
enunciaban diferentes tépicos a discutir
con el publico mediante el lenguaje cor-
poral y la improvisacion. Como el titulo lo
indica, la figura de Roberto Arlt —perso-
naje “maldito” de la literatura argentina—
resultaba fundamental para el desarrollo
de la obra, y su presencia se tradujo en
una enorme esfinge del escritor con un
tercer ojo que aludia a su interés por las
ciencias ocultas.

Premio Petrobras

Lux Lindner, Silvina Aguirre, Laura Bilbao y Roberto
Conlazo / Splatter morfogenético / Arlt maschine

La segunda edicion del U-TURN Project
Rooms, patrocinado por Mercedes Benz,
contdé nuevamente con la curaduria de
Abaseh Mirvali (actualmente al frente
de la Bienal de las Américas), y apostd
al didlogo entre doce galerias de Argen-
tina, Brasil, Espafia, México, Dinamar-
ca, Suiza, Colombia y Alemania, que
expusieron en su gran mayoria a artis-
tas jévenes, con incipiente proyeccion
internacional. Se destacaron dentro del
parejo conjunto dos argentinos: Diego
Bianchi con sus esculturas que poetizan
el deterioro y Eduardo Basualdo con ob-
jetos que exploran los paralelismos en-
tre los fenédmenos naturales y los acon-
tecimientos psicolégicos —causé suceso

U-TURN Project Rooms
Eduardo Basualdo / Galeria PSM, Berlin

el vaso lleno de agua apoyado precaria-
mente sobre un pedestal blanco que se
movia formando pequefias ondas circu-
lares que remedaban las alteraciones
fisicas causadas por los terremotos. Ba-
sualdo, que vendi6 practicamente toda
la obra expuesta, particip6 representado
por la galeria PSM de Berlin, quien lo
contact6 el afio pasado a través de la
propia Mirvali. Estos gestos demuestran
la capacidad de arteBA de funcionar
como plataforma de despegue para ar-
tistas jovenes a través de los contactos
y relaciones que tanto curadores como
galeristas y artistas entablan durante los
dias que se realiza la Feria.

En el marco del programa de estimulo ar-
tistico que Patio Bullrich implementa en
la feria desde hace cinco afios —y que se
basa en la financiaciéon de un proyecto
especial de un artista argentino—, Nushi
Muntaabski presenté Suefios de vidrio,
una instalaciéon de gran formato que re-
cre6 tres vidrieras en las que se sucedian
tres situaciones performaticas. Inspirada
en lavieja serie de TV La picara sofiadora,
cada instancia requeria la participacion
del publico: la principal consistia en des-
pertar a la propia Muntaabski que yacia
vestida de blanco en un profundo suefio,
para lo cual cada participante debia in-
troducirse en la “vidriera” y relatarle sus
razones para abandonar la vida de suefio
y despertar nuevamente a la realidad. La
obra, que gozé de mucha popularidad a
lo largo de toda la feria, indagaba en el
poder que aun hoy pueden tener el amor,
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cantidad de fotos, pinturas y dibujos, colo-
cados sobre una lona instalada en un par
de mesas —al estilo de los mercados y las
ferias de pueblo— permitia que el publico
“revolviera” sin apuro y escogiera su obra
a precios muy razonables. No podemos
dejar de mencionar la propuesta de Felina
Super Heroina, el grupo de La Plata, pro-
vincia de Buenos Aires, quien tapizé todo
el stand con peluche, convirtiéndolo en si
mismo en una obra de arte kitsch. Si bien
el Barrio Joven nunca defrauda a quienes
se acercan para descubrir algin novel ta-
lento, hay que reconocer que afio en afio
se ha ido “aburguesando” un poco, y ha
perdido el desenfado y la insolencia que
supo mostrar en ediciones anteriores.

En lo que respecta a las galerias cabe
destacar el buen desempefio y la cali-

PATIO BULLRICH dad expositiva de Jprge Mara La Rgche
Nushi Muntaabski / Suefios de vidrio (Bs.As.) —que vendié las bellas caligra-
fias de Eduardo Stupia a Malba, Museo

los suefios y la fantasia como motores
del deseo, y no como vias de escape y/o Zavaleta Lab, Buenos Aires
evasion.
I

Otro de los sectores que suele generar
gran expectativa es el Barrio Joven auspi-
ciado por Chandon, un espacio que brinda
modelos alternativos a los tradicionales
esquemas de exhibicién y venta de obras.
Con 17 galerias seleccionadas que exhi-
bieron mas de 85 artistas, el criterio que
prim6 en esta edicién —segln explico la
curadora Eva Grinstein— fue el de articular
las propuestas mas jovenes e irreverentes
con las que presentaron proyectos mas
sobrios. Entre los espacios que provenian
de las provincias argentinas de Buenos
Aires, Tucuman, Salta y Santa Fe, y los
internacionales de Chile, Brasil y Estados
Unidos, se destacé el stand de los rosari-
nos La Herrmana Favorita (asi, con doble
rr), un colectivo de tres artistas —Angeles
Ascua, Florencia Caterina y Matias Pepe—
que explora los cruces entre gestion, cu-
raduria, produccién visual e intelectual,
y examina los limites inherentes a los
espacios de exposicién y formacion e, in-
cluso, a lo que se entiende por “alternati-
vo"”. Otro colectivo de artistas que lleg6 al
Barrio Joven desde Tucuman fue el que
se nucled en torno a Vifia Roja Arte Con-
temporaneo. En este espacio, una gran
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JULIO LE PARC exhibi6 en EspacioArte de Aeropuertos Argentina 2000

de Arte Latinoamericano de Buenos Ai-
res—; Oscar Cruz (San Pablo), que exhi-
bi6 obras de Hildebrando de Castro, Lu-
cio Dorr, Michael Wesely, Martin Legén
y Mariana L6pez —con una instalacién
en la que colg6 sus pinturas a modo de
manteles—; Zavaleta Lab (Bs. As.), que
vendié el King Kong de cannabis reali-
zado por Fernando Brizuela también a
Malba; Nueveochenta (Bogotd) cuya

muestra incluia obras de Matias Duville,
Luis Hernandez Mellizo y Sadl Sénchez;
Foster Catena (Bs.As.), especializada

en fotografia —Dino Bruzzone, Bruno
Dubner, Ignacio lasparra, Jorge Mifio y
Elisa Strada—; y Cosmocosa (Bs.As.),
que exhibio espléndidas obras de Ken-

BULLLLLLL L AR

neth Kemble, ademés de piezas de Luis
F. Benedit y fotografias de Faivovich &
Goldberg —del proyecto que ambos es-
tan presentando en Documenta.

Por Gltimo, Julio Le Parc, el gran maestro
del cinetismo argentino radicado en Pa-
ris, estuvo presente en arteBA con el ho-
menaje que Aeropuertos 2000 le dedico
exponiendo Continuel Movil NT'y Lames
réfléchissantes, dos esculturas cinéticas
de gran formato realizadas en los afios se-
senta y recreadas para esta ocasiéon bajo
la supervision del artista. Ademas, la ga-
leria Del Infinito (Bs. As.) aproveché para
exhibir un impactante movil de acrilico
rojo que causo furor entre el publico.

Asi, la vigésimo primera edicion de arteBA
cerr6 al calor de la discusion sobre si vale
la pena para las galerias —que afrontan
altos costos por los stands— que la Feria
se extienda casi una semana, o si seria
preferible tener menos publico masivo y
concentrar los esfuerzos en las compras
que se concretan en los dias previos a la
inauguracion formal. La interrogante que-
dé flotando en el ambiente, y se vera en
el futuro el modo en que las tensiones en-
tre los sponsors privados —indispensables
para la realizacién de la Feria—, las gale-
rias y la propia Fundacién ArteBA lleguen
a un armonico y feliz balance. I




WENDY NAVARRO

arte
latinoamericano
y caribeno en
el oasis del
mercado:

“Collectors expect —and find- the best”,
es el titular de uno de los articulos publi-
cados por The Art Newspaper (art basel
daily edition) durante la feria Art Basel,
en su 43 edicién. La frase no puede ser
mas ilustrativa de las dos facetas que
perfectamente articula esta Feria, y que
garantizan su éxito y su alto prestigio. Por
una parte la participacién de la élite del
coleccionismo a nivel mundial (es el pa-
raiso de los grandes coleccionistas, que
son capaces de invertir verdaderas fortu-
nas en obras de arte), y por otra la alta
profesionalidad y prestigio de las galerias
participantes y de los artistas que estas
representan y exhiben. De este modo, Art
Basel se reafirma como la feria de arte
moderno y contemporédneo mas impor-
tante del mundo y la cita méas relevante
del mercado del arte; ha superado todos
los récords: 65 000 visitantes, mas de
300 galerias de 36 paises, 2500 artis-
tas, ventas que en las primeras horas su-
peraban 30 % de las piezas. Cifras a las
que se unen el interés por desarrollar sus
diversas secciones (Art Unlimited, Art
Statement, Art Feature), presentaciones
filmicas (Art Film), conferencias (Art Sa-
lon) y la invitacion a descubrir barrios de
la ciudad a través del arte (Art Parcours),
desplegando una dinamica realmente in-
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tensa y Unica. El arte y su mercado se
dan cita en una ciudad que, como cada
afo, se transforma en la meca de las ven-
tas privadas de un comercio globalizado
que no parece conocer la crisis.

Asi, tras un riguroso proceso de seleccion
que se mantiene en todas las categorias,
las galerias punteras en arte latinoameri-
cano asistieron al encuentro que reunié
a “las 300 galerias més influyentes e in-
novadoras del planeta”: cuatro de Brasil
(Fortes Vilaga, Millan y Luisa Strina de
Sao Paulo y A Gentil Carioca de Rio de
Janeiro); tres de México (Kurimanzutto,
OMR y Proyectos Monclova) y una de Ar-
gentina, la bonaerense Ruth Benzacar.
Sin llegar a ser uno de los componentes
mayoritarios en proporcién respecto al
resto de artistas y galerias, como suele
suceder en la cita de Miami (en el afio
2011 con una treintena y en el 2010,
con una veintena de galerias’ latinoame-

ricanas), Basilea sigue reuniendo una
considerable representacion de arte la-
tinoamericano y caribefio, con nombres
y figuras fundamentales como Fernando
Botero, Wifredo Lam, Roberto Matta,
Lucio Fontana, Waltercio Caldas, Félix
Gonzalez-Torres, Ana Mendieta, Doris
Salcedo, entre otros. Un arte ampliamen-
te insertado en los circuitos internacio-
nales, y sobre el que —tal y como afirma
Marc Spiegler, director de la Feria— “es
muy dificil generalizar”, subrayando que
“el arte latinoamericano es tan diverso
como el arte del resto del mundo”.

Una gran instalacion del mexicano Da-
mian Ortega marcaba la entrada princi-
pal del Art Unlimited, comisariado este
afio por Gianni Jetzer (director del Swiss
Institute, Nueva York) y planteado como
un programa “ilimitado” de obras monu-
mentales. Titulada Architecture Without
Architects, 2010, ofrece una de sus cla-

FELIX GONZALES TORRES
Sin Titulo (Summer), 1993 / Foto cortesia de la autora
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FERNANDO BRYCE

Der Biologe, 2012 / Tinta sobre papel / Foto cortesia de la autora

sicas deconstrucciones centradas en la
convergencia de la arquitectura, la escul-
tura y el andlisis espacial. Sillas, mesas
y elementos arquitecténicos flotando en
el aire, desafiando la gravedad, daban la
bienvenida a los visitantes, invitandoles a
perderse en un universo de impresiones.
Una obra que fuera el punto focal de su
exposicion en el Barbican Center (Lon-
dres, 2010), y que aqui se ratifica como
ejemplo de su habilidad para transformar
lo ordinario en extraordinario, y de brin-
dar al espectador la afirmacién de una
nueva visién del espacio privado, de lo
cotidiano.

Entre los temas y las perspectivas que
aportaban los proyectos seleccionados
para Art Statements, dedicado a pre-
sentar el trabajo de artistas emergentes,
destaca el trabajo del joven artista mexi-
cano Edgardo Aragén (Proyectos Monclo-
va, México DF). La Trampa, 2011, es una
instalacion de video de tres canales que
narra la viday muerte de un pueblo remo-

to de Oaxaca, al sur de México, nacido en
torno a una pista de avioneta clandestina
para el transporte de marihuana durante
los afios setenta y ochenta. La videoins-
talacién combina varios planos filmicos
que superponen vistas de los intentos de
aterrizaje de un dltimo avién recreados
por el artista, restos de la aeronave ori-
ginal sobre el paisaje desértico y un trio
local interpretando una cancién popular
que narra la historia del avién quemado
por los narcotraficantes para evitar ser
capturados por la policia federal. Todo
ello desde el inquietante contraste entre
la desolacion de las imagenes, la crudeza
de la historia narrada y la aparente ar-
monia de la cancion trasmitida de boca
en boca por los habitantes de la ciudad.
Dos galerias holandesas completaban la
participaciéon latinoamericana en esta
seccioén, que ha promovido jévenes ar-
tistas desde 1996: Diana Stigter (Am-
sterdam), con una instalaciéon objetual
de la argentina Amalia Pica (afincada en
Londres) que habla sobre la insuficiencia

de los sistemas normalizados de comuni-
cacién y Upstream Gallery (Amsterdam),
presentando animaciones y videos de los
chilenos Cristébal Le6n y Joaquin Cocifia.

Muchas son las galerias internacionales
que incorporan o se mantienen trabajan-
do con artistas del Caribe y/o Latinoa-
meérica, a raiz del interés que despiertan
sus creaciones (solidez discursiva de las
propuestas) y de la estabilidad que man-
tienen a nivel de mercado —aun frente a
la preferencia por un tipo de arte mas
clasico por parte de muchos comprado-
res, o al empuje de otros contextos como
el asiatico o el de Europa del Este. De
ahi que ademas de las galerias latinoa-
mericanas presentes en la Feria (un total
de ocho), buena parte de la representa-
cion del arte de estas regiones vino dada
por espacios procedentes de otras lati-
tudes, entre los que podemos destacar
a la parisina Chantal Crousel con obras
de Jennifer Allora & Guillermo Calzadilla,
Abraham Cruzvillegas y Gabriel Orozco;

37



LOS CARPINTEROS

150 People, 2012 / Tela / Cortesia Galeria Sean Kelly y Galeria Fortes
Vilaga / Fotografia: Art Basel / MCH Messe Schweis (Basilea) AG.

la barcelonesa Joan Prats con la serie
Der Biologe, 2012, espléndidos dibujos
en tinta sobre papel de Fernando Bryce
y 6leos de Enrique Martinez Celaya; Ed-
wynn Houk Gallery (Zdrich-Nueva York)
con la pieza Irises (from Pictures of Ma-
gazines), 2004, de Vik Muniz; y Peter
Kilchmann (Suiza) con importantes tra-
bajos de Teresa Margolles, Los Carpin-
teros, Javier Téllez, Francis Alys, Jorge
Macchi y Melanie Smith.

La Galeria Peter Kilchmann incluia —por
primera vez— el trabajo del grupo Los Car-
pinteros (Marco Antonio Castillo y Dago-
berto Rodriguez): una serie de acuarelas
y la pieza Conga Ceniza, 2012, un tambor
de color negro cuya materia se derrite so-
bre el suelo, un instrumento de percusién
cromado que parece estar fundido, como
si hubiera sido expuesto a una temperatu-
ra o presion alta (una “fusién”), siendo a
la vez una metéafora del meltdown de los
individuos en las sociedades oprimidas.
Como en muchas de las obras de este gru-
po la prevista funcionalidad del objeto ha
sido torcida, la tenue linea entre realidad
e irrealidad ha sido subvertida, y el espec-
tador se encuentra desorientado o abierto
a otras formas de asociacion. La pieza for-
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ma parte de una serie de “instrumentos
musicales derretidos” que juega con algu-
nos de los mas importantes componentes
de la idiosincrasia del cubano: la musica,
la burla o choteo y el clima tropical, y alu-
de al efecto catéartico que tienen la musica
y la danza en el cubano medio, diluyendo
graves problemas en el ritmo de los tam-
bores que terminan por transformarse en
una festividad.

Otra visién que parte de referencias pro-
pias de un contexto especifico la encon-
tramos en la obra de Carlos Garaicoa,
que podia verse en el stand de Galleria
Continua (Italia); y en una exposicion in-
dividual del artista titulada La ciudad vista
desde la mesa de casa en el Kunsthaus
Baselland, como parte de programa VIP
de la Feria. La muestra permitia estable-
cer un interesante recorrido por sus Ulti-
mas etapas de trabajo, incluyendo piezas
recientes como De la serie lo viejo y lo
nuevo, 2010, El arbol de la abundancia,
2011, o Prét-a-porter, 2011, en las que se
enfatiza su aproximacion critica hacia la
realidad sociopolitica contemporanea. De
la mano de Galleria Continua, destacaban
especialmente una serie de pequefias fo-
tografias de edificaciones destruidas de

la ciudad de La Habana reveladas sobre
lamina de hueso. A pesar de tratarse de la
apariencia actual de zonas emblematicas
estrechamente vinculadas a la vida popu-
lar, el tratamiento (tono amarillento, ocre)
de las imagenes acentuaba su condicién
de ruina, trasmitiendo la sensacién de es-
tar ante una postal antigua o especie de
documentacién histérica de importantes
escenarios de la ciudad.

Otro enfoque de lo fotografico era ofrecido
por Marian Goodman (Nueva York), donde
podiamos ver un conjunto de cuatro foto-
grafias recientes de Gabriel Orozco, repre-
sentativas de las instantaneas de objetos
y situaciones que el artista encuentra en
la calle y cuyo sentido es reforzado por
los titulos: Jerga cubana muestra el tipico
"trapeador”, instrumento para limpiar los
hogares cubanos; Cubo amarillo, un obje-
to de esas caracteristicas en medio de la
calle; Orange line, una cascara de naranja
que dibuja una espiral; y Manhole cover
retrata lo que parece ser una alcantarilla.
Imagenes donde conserva el nivel objetual
de la obra sin necesidad de efectuar ope-
raciones de desplazamiento, aislamiento
y descontextualizacion, y que a su vez
le permiten rencontrar otra de las claves
basicas de su lenguaje, el ser un corte,
una interrupcién en el tiempo y el espacio.
En consonancia con la poética de Oroz-
co, encontramos la pieza Hero, 2011, de
Wilfredo Prieto, presentada por la galeria
Annet Gelink, Amsterdam, un gran rectan-
gulo trasltcido, una estructura vacia, que
activaba conceptos claves de su discurso
como: presencia y ausencia, vacio y lleno,
contenedor y contenido.

Mencién especial merece el stand de la
galeria belga Jan Mot, donde dialogaban
obras y creadores de diversas generaciones
y contextos, con intereses similares. Asi,
encontrdbamos obras del argentino David
Lamelas, uno de los pioneros del arte con-
ceptual de los sesentay los setenta, Marcel
Broodthaers e lan Wilson junto al trabajo
de artistas méas jévenes como Tris Vonna-
Mitchell y Mario Garcia Torres, autor de la
instalacion An Approximation to 9 at Leo
Castelli (My Own Experiences, Findings and
Happenstances), 2011, que parte de la in-
vestigacién y recreacién de la exposicién 9
en la galeria Leo Castelli, Nueva York. A di-
ferencia de otros trabajos del artista que re-



toman sucesos poco conocidos, la exposi-
cién albergada en Leo Castelli a finales de
1968 no pas6 desapercibida, sino que se
instituyé en momento paradigmatico de la
historia del arte conceptual. Organizada por
Robert Morris apenas dos meses después
de la publicaciéon de su Antiform Essay,
reunia obras de Giovanni Anselmo, William
Bollinger, Eva Hesse, Stephen Kaltenbach,
Bruce Nauman, Alan Saret, Richard Serra,
Keith Sonnier, y Gilberto Zorio. No obstan-
te, el interés del artista surgié a partir de la
informacién contradictoria alrededor de la
exposicién, de la poca atencién que recibié
en su momento y de su casi inexistente do-
cumentacion. Esta ausencia de claridad lo
invitaba a llenar los espacios en blancoy a
regenerar la muestra, construyendo nuevas
unidades de significacién.

La galeria Esther Shipper (Berlin) aposta-
ba por la obra del mexicano Gabriel Kuri

con dos de sus tipicos collages y una ins-
talacion escultérica. Como varios de sus
coterraneos Kuri estaba ampliamente re-
presentado en la feria: Kam yuen group,
2011 (facturas impresas sobre gobelinos
de lana tejidos a mano), podia verse en la
galeria Kurimanzutto, un espacio que in-
cluia ademas trabajos de Gabriel Sierra,
Orozco, Damian Ortega y Allora & Calza-
dila. Destacan igualmente las propuestas
presentadas por Fortes Vilaca con foto-
grafias de Mauro Restiffe, emblematicas
esculturas de Ernesto Neto y la pieza Es-
tanteria, 2010, de Los Carpinteros (de la
cual se vendieron tres ediciones apenas
inaugurada la Feria) y A Gentil Carioca
(Rio de Janeiro), con un proyecto comisa-
riado para Art Feature donde los artistas
José Bento, Lourival Cuquinha y Rodrigo
Torres utilizaban los simbolos del dinero/
oro para comentar sobre las economias
globales y cuestionar el valor del dinero.

La participacion latinoamericana y cari-
befia se complementaba con cuatro de
los catorce proyectos integrantes del
apartado Art Parcours este afio —que
invitaba a recorrer el barrio viejo de St-
Johann, a orillas del Rin. Los Carpinteros
con la intervenciéon 150 people, 2012,
vistiendo con ropas artesanales cada
una de las sillas de la Prediger Church;
Pedro Reyes, con su videoinstalacién
Baby Marx (2008-presente), basada en
el debate del siglo xix entre socialismo y
capitalismo con Karl Marx y Adam Smith
como personajes principales de un es-
pectaculo de titeres, convertida aqui en
un espectéculo en vivo; Abraham Cruz-
villegas, con el film Autoconstruccion,
2009; y Eduardo Basualdo con la insta-
lacién L’ innombrable, 2012.

De este modo, Art Basel, el gran esca-
parate del arte, creado en 1970, reunia
obras que iban desde explorar los meca-
nismos que subyacen en la construccién
del discurso artistico contemporaneo
hasta el interés por el individuo y la rea-
lidad socioeconémica actual, como parte
de un dialogo internacional entre creado-
res. Los artistas se globalizan, asi como
las ferias, lugares donde se cruzan las
grandes fortunas y la emergencia de los
nuevos mercados. Este cosmopolitismo
ha sido una de las claves de Art Basel,
una feria que ha evolucionado a escala
internacional, con la llegada de paises
emergentes, ya sea a través de galeris-
tas o coleccionistas, y que ha decidido,
incluso, extenderse al mercado asiatico
al inaugurar su tercera sede en Hong
Kong, en la primavera del 2013. En un
momento en que, para muchos, el arte
es visto “como una gran inversién, como
un refugio seguro en los tiempos de cri-
sis financiera como el que se vive”, es-
peremos que se mantengan los records
de venta, y que —a pesar de la crisis— no
solo la élite financiera continte invirtien-
do en arte contemporéaneo, sino todas
aquellas personas, instituciones o enti-
dades interesadas. I

WILFREDO PRIETO

Hero, 2011 / Vidrio / 200 x 80 x 60 cm /
Foto: Ilya Rabinovitch / Cortesia Annet Gelink
Gallery, Amsterdam
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JOSE MANUEL FERRARI

El paso de los Andes por el General San Martin, 1914 / Cerro de la Gloria,

Mendoza, Argentina

FELIX SUAZO

EL DON DE LAS ESTATUAS O LA FUNDACION DEL ESPACIO
CONMEMORATIVO

La escultura publica ha jugado un rol decisivo en la cons-
truccién del imaginario territorial latinoamericano. Luego de
la independencia, y fracasado el proyecto de integraciéon con-
tinental, sobrevino “la fractura territorial en los antiguos domi-
nios coloniales”?. El mapa del “Nuevo Mundo” se transformé
en un manojo de naciones en ciernes que debian inventar los
simbolos de su soberania para demarcar culturalmente sus
respectivas jurisdicciones. La Venezuela de Antonio Guzman
Blanco, el México de Porfirio Diaz, la Guatemala de José Maria
Reina Barrios y el Chile de Manuel Bulnes encajan en este mo-
delo, signado por la ejecucion de planes urbanisticos y obras
conmemorativas.

Por todas partes, del rio Bravo hasta la Tierra del Fuego, se
erigieron monumentos a préceres de la independencia y cau-
dillos de turno. El lugar de emplazamiento primordial fue, casi
invariablemente, la plaza mayor de la otrora ciudad colonial. A
partir de este punto las estatuas se diseminaron a través de las
principales vias de transito y edificios oficiales. El procedimien-
to para instalar las piezas era casi siempre el mismo, partiendo
en casi todos los casos de un encargo oficial a un artista local
(cuando lo habia) o extranjero. El resultado era mas o menos
similar, pues los monumentos realizados en esta época no di-
fieren mucho de los europeos, aunque estuvieran dedicados a
héroes indigenas o mestizos. Ejemplo de ello es el “Monumento
a Cuauthémoc (1878-1887), obra de factura académica reali-
zada por Miguel Norefia (1843-1890) y erigida en el Paseo de
la Reforma de la capital mexicana. En esta pieza, el guerrero
azteca aparece representado como un emperador romano, que-
dando como Unicos atributos de su condicién indigena la lanza,
la corona de plumas y algunos elementos ornamentales que
decoran la base del monumento.

En cualquier caso, la importancia de estos reside en su capaci-
dad de afirmacién volumétrica de los simbolismos locales sobre
un territorio real. Todas esas estatuas, quietas y vigilantes, eran
(son) la expresién tridimensional de un trazado imaginario; es
decir, un simbolo de la soberania del territorio en el que se
ubican. Eran (son) una marca fundacional, cuyo significado se
extendié incluso a la escultura funeraria, modalidad que tam-
bién se difundié ampliamente en las necrépolis del continente.
Si la escultura heroica afirmaba la soberania de la nacién sobre

! Este texto forma parte de una indagaciéon méas extensa, aun en de-
sarrollo, acerca de la relacion entre sujeto y territorio en el Arte Lati-
noamericano.

2 Cfr. RODRIGO GUTIERREZ VINUALES & RAMON GUTIERREZ (coor-
dinadores): Pintura, escultura y fotografia en Iberoamérica, siglos xix y
xx, Ediciones Catedra S.A., 1997, p. 19.

el territorio, la escultura funeraria aseguraba un espacio para el
recuerdo péstumo. Las estatuas de los cementerios, ademas de
honrar a los muertos, ganaban para estos un “lugar dimensio-
nable” donde encontrarlos.

Esa blsqueda de referentes contextuales, esa especie de
“emocién territorial” que define la nacién al decir del argentino
Ricardo Rojas?, se aprecia en E/ paso de los Andes por el Gene-
ral San Martin, obra del uruguayo Juan Manuel Ferrari (1874-
1916) que se ubica en la ciudad de Mendoza, Argentina. Uno
de los perfiles mas interesantes de este monumento recrea la
escarpada topografia de la cordillera andina sobre la cual avan-
za la estatua ecuestre del précer, acompafiado de su ejército.
La obra no solo muestra al héroe sino el propio “lugar” de la ha-
zafa; el trozo de geografia donde ocurrieron los hechos, aunque
este no sea el mismo sitio en que se encuentra el monumento.

Asi como la pintura, el dibujo y el grabado contribuyeron a la
delimitacion visual de una geografia propia, la estatuaria publi-
ca y funeraria propicié la identificacién corpérea de ese espacio
como lugar de fundacién y sitio de memoria. Cierto que esto se
hizo con presupuestos formales y estéticos foraneos, siguiendo
el patrén de un academicismo ya falleciente en los paises euro-
peos, pero de formidable utilidad para la configuracién simbéli-
ca del territorio continental.

Mas adelante, durante las primeras décadas del siglo xx, los
principios de la escultura publica encontraran una expresion
mas flexible en las corrientes nativistas y criollistas, las cuales
tienden a la estilizacién de los volimenes y a la introducciéon de
rasgos étnicos autéctonos. Las formas rotundas de una huma-
nidad mestiza, “raza césmica” seglin José Vasconcelos, des-
criben la imagen, generalmente idealizada, de una cultura que
comienza a reconocer el perfil humano que habita su geogra-
fia. Bajo esos preceptos se desarrolla el trabajo escultérico de
Lucio Correa Morales (1852-1923) en Argentina, José Belloni
(1882-1965) en Uruguay, Francisco Narvéez y Alejandro Colina
en Venezuela, a los cuales se unen mas tarde las proposiciones
del costarricense radicado en México Francisco Zufiiga y de la
cubana Rita Longa.

EL ESPACIO UBICUO: LA ICONOGRAFIA MONUMENTAL EN
POSTALES, SELLOS Y BILLETES

Como hemos sugerido, las estatuas son capaces de “hacer lu-
gar”, tanto para quienes se mueven en torno a ellas como para
aquellos que residen en lugares distantes. Asi lo demuestra la

3 Cfr. RICARDO ROJAS: “Ensayo de estética fundado en la experiencia
histérica de las culturas americanas”, Buenos Aires, Libreria, 1924.
Citado en RODRIGO GUTIERREZ VINUALES & RAMON GUTIERREZ
(coordinadores). Op. Cit, p. 247.
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gran cantidad de grabados y postales con
imagenes de monumentos que comenza-
ron a circular entre las décadas finales del
siglo xix y la primera mitad del siglo xx.
A ello se afiaden més tarde las emisiones
postales y los billetes en los cuales se
aprecian los monumentos como sitios em-
blematicos de las naciones emergentes.

Por medio de la reproductividad técnica,
ya sea grafica o fotografica, la escultura
civica pasé a ser algo mas que un volu-
men en el espacio para convertirse en un
punto reconocible que formaba parte de
un itinerario mas amplio. De esta manera
las estatuas de Buenos Aires, Montevi-
deo, Ciudad México, Quito, La Habana
y Caracas, por citar algunos ejemplos,
irradian su presencia configuradora, su
potencial escénico, sobre otros espacios
y circunstancias.

Las postales, los sellos de correo y los
billetes han propiciado, a su manera, un
don de ubicuidad a la escultura publica,
han sido el vehiculo difusor de esa vo-
luntad de “hacer lugar” donde antes no
lo habia, es decir, de fundar el escenario
real de un continente ficticio. “La pos-
tal articulaba la comunicacién personal
y la imagen. No era ya la imagen propia
(podia serlo también) del remitente, sino
del sitio, paraje o motivo real o simbélico
que elegia para la persona destinataria.
Tenia, pues, la calidad de una transfe-
rencia especifica que complementaba el
mensaje literario”.*

Al pasar de la légica del monumento in
situ a la representacion postal, la escultu-
ra plblica ingresa en un espacio diferido,
carente de espesor y materialidad, pero
de una alta pregnancia evocativa. Ahora el
lugar puede estar en cualquier sitio don-
de alguien, avido de noticias, reciba una
postal. Si el monumento “hace el lugar”,
la postal lo reproduce y disemina, exten-
diendo su alcance mas alla del territorio.

Un artista que ha utilizado la postal
como soporte de una reflexion sobre la
escultura civica en el espacio urbano es
el venezolano Eugenio Espinoza. Entre
sus postales intervenidas con acrilico

4 BODRIGQ GUTIERREZ VINUALES & RA-
MON GUTIERREZ (coordinadores), Op.Cit, p.
362.
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destaca una donde aparece el monumen-
to a Maria Lionza del escultor indigenista
Alejandro Colina. La propuesta, fechada
en 1973, consiste en afiadir una reticula
sobre la imagen preexistente, rompiendo
de este modo la sinuosa anatomia de la
diosa indigena y planteando el conflicto
que se produce entre la expresién figura-
tiva y la racionalidad geométrica.

Las estampas filatélicas, como las image-
nes postales, también han servido como
medio de divulgacién del patrimonio es-
cultérico. En EI descubrimiento de Amé-
rica en la filatelia mundial, Juan Manuel
Martinez Moreno reline una amplia serie
de sellos con reproducciones de monu-
mentos a Colén. ® Entre ellos destaca una
estampilla cubana de 1942, por valor de
5 centavos, donde aparece la estatua de-
dicada al Gran Almirante en la ciudad de

5 JUAN MANUEL MARTINEZ MORENO: £/
descubrimiento de América en la filatelia
mundial, Ministerio de Asuntos Exteriores,
Secretaria de Cooperacién Internacional y
para Iberoamérica, Gréaficas Condor, Madrid,
1985, pp. 67-69.

Cardenas (Matanzas, Cuba). La obra fue
realizada en 1862 por el escultor espafiol
José Piquer y Duart (1806-1871), y cuen-
ta entre sus atributos distintivos con un
globo terraqueo a los pies de Colén. Este
elemento no solo hace alusién a la hazafia
del descubrimiento, sino ademas al surgi-
miento de una territorialidad nueva que se
incorpora a las coordenadas de un mundo
Unico. Paradéjicamente, el monumento en
cuestion esta cercado, es decir, demarca
un territorio de exclusividad que se rompe
en el instante mismo en que la pieza es
reproducida en el sello, trascendiendo a
un espacio de circulaciéon mas amplio.

Algo maés fascinante sucede con las re-
producciones de estatuas que aparecen
en los billetes. Los pesos mexicanos,
chilenos, bolivianos, dominicanos y co-
lombianos, los sucres ecuatorianos, los
colones costarricenses, los lempiras
hondurefios y los bolivares venezolanos
exhiben en su reverso la iconografia mo-
numental de sus respectivos paises. Para
citar un ejemplo, basta con sefialar la
imagen del Hemiciclo a Juarez, reprodu-

DE %ENEZUELA DGy
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Monumento a la Batalla de Carabobo en reverso de billete de diez bolivares

(fuera de circulacién)

Hemiciclo a Juarez en reverso de billete de veinte pesos mexicanos
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cida en el billete de 20 pesos mexicanos.
La obra, de caracter alegérico, fue reali-
zada durante el periodo porfirista por el
escultor Guillermo de la Heredia.

En este caso, como en muchos otros, la
escultura civica accede sin recato alguno
a los mas diversos espacios de transac-
cién: bancos, comercios, servicios publi-
cos... Inserta en el sistema monetario, la
imagen de la estatua no solo multiplica su
presencia publica sino que trasciende el
valor conmemorativo y estético que le dio
origen. De esta manera, la condicién del
monumento se hace consustancial a la
naturaleza del dinero, habitando aquellos
espacios imposibles donde no cabe la li-
teralidad fisica de una estatua, ya sea una
billetera, un bolsillo o una caja registrado-
ra. Los billetes, como las postales y los se-
llos de correo, han propiciado la ingeniosa
transformacién de una figura de bronce o
piedra en una imagen impresa, liberando
el objeto tridimensional del volumen y el
peso que le impedian “hacer lugar” mas
alla del sitio de su emplazamiento.

Una variante critica de esta idea es la
obra Inserciones en Circuitos Ideoldgi-

cos: Proyecto cédula (1973) del Brasi-
lefio Cildo Meireles, quien aprovecha el
papel moneda como soporte de su tra-
bajo, intentando trascender el limitado
alcance de los espacios artisticos tra-
dicionales y tematizando el significado
comunicacional de los medios de infor-
macion alternativos. En este sentido, el
artista imprimi6 textos en billetes con
preguntas tales como: ;Cudl es el lugar
de la obra de arte? o ;Quién maté a Her-
zog? Estas interrogantes circulaban de
bolsillo en bolsillo, de banco en banco,
“haciendo lugar” para el arte donde an-
tes no lo habia.

CONSTRUCCION DEL ESPACIO MODER-
NO Y LA ESCENA CONTEMPORANEA

La entrada de la modernidad supone el
reemplazo del canon académico, y la
creacion de un espacio dominado por
el orden y la técnica donde la escultura
debe incorporarse como parte del am-
biente. En Universalismo constructivo,
texto programatico del uruguayo Joa-
quin Torres-Garcia, queda prefigurado
ese fopos racional que se asienta en la
combinaciéon de elementos abstractos y
simbélicos, los cuales corresponden a lo

CILDO MEIRELES
Proyecto Cédula

universal y lo ancestral, respectivamente.
Esta visién trasciende ejemplarmente al
espacio civico en su Monumento césmi-
co (1938), pieza ubicada en el Parque
Rod6 de Montevideo. La obra, planteada
como una gran estela incisa sobre pie-
dra, parte de una matriz geométrica a la
cual se incorporan simbolos disimiles.
La parte superior esta rematada con tres
volimenes —un cubo, una esfera y una
piramide— que resumen esa busqueda de
un orden primordial basado en la simpli-
ficacion formal.

Los planteamientos de Joaquin Torres-
Garcia representan un avance definitivo
hacia el abandono de la representacion
y la anécdota, dando paso a la fundacién
de un espacio propiamente moderno. Esa
es la busqueda que emprenden los expe-
rimentos constructivos que tienen lugar
entre las décadas del cuarenta y el se-
tenta en Argentina con los Grupos MADI
y Concreto-invencién, en Brasil con el
Neoconcretismo y con el Cinetismo en
Venezuela. El protagonismo en esta eta-
pa no es ya de los héroes y las gestas
de la independencia, sino de la forma,
el color y el movimiento. La escultura
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se convierte en un elemento de realce
visual de la arquitectura y la urbanidad
que trasciende el caracter anecdético y
conmemorativo de antafio. Se rompe la
unicidad totalitaria del monumento tradi-
cional y se trabaja con estructuras mo-
dulares, aprovechando las posibilidades
de nuevos materiales como el hierro, el
aluminio y el plastico.

En esta nueva afirmacion de lo tépico
la escultura ya no estd obligada a re-
presentar nada; basta con indicar su
presencia en el escenario arquitecténico
y urbano. La participacion y el juego sus-
tituyen la solemnidad del monumento de-
cimononico. Este esfuerzo, como la idea
que lo anima, apunta a la ciudad como
territorio fundacional de la modernidad,
prescindiendo de cualquier alusién a la
naturaleza o el universo rural.

A partir de los setenta definiran nuevas
coordenadas para el arte tridimensio-
nal en Latinoamérica, aunque esta vez
a partir de un trazado menos literal del
territorio que combina lo natural, lo ar-
tificial y lo mitico. Bajo la impronta del
land art, el minimalismo y arte povera,

la escultura publica se torna un poco
mas evocativa y metaférica, asumiendo
la nocién de lugar desde la experiencia.
La naturaleza y la ciudad son dos gran-
des referentes para un arte que retorna,
luego del fracaso del proyecto moderni-
zador, a los motivos arcaicos. Asi surgen
las intervenciones en llanuras, desiertos,
bosques y zonas urbanas del continente,
destacando las siluetas en el paisaje de
la cubano-americana Ana Mendieta y los
trabajos en ambientes naturales del ve-
nezolano Milton Becerra.

Si bien los principios del arte publico deri-
van de su relacion con el entorno, obede-
ciendo a condicionantes materiales y de
escala, algunas propuestas escultéricas
concebidas para espacios interiores, ya
sea de galeria 0 museo, han incorporado
estos criterios para reflexionar acerca de
su significado. En la estatua ecuestre del
general Juan Vicente Gémez, o en la obra
dedicada a un empresario de la aviacion
venezolana, Marisol Escobar pone en cri-
sis la nocién de monumento. Se trata de
piezas de gran formato que nunca seran
ubicadas en exteriores porque fueron
facturadas en madera contrachapada, en

JOAQUIN TORRES-GARCIA / Monumento césmico, 1938

vez de utilizar un material resistente a la
intemperie.

Esta contradiccion entre la escala, el
material y el lugar de emplazamiento se
torna mas dramatica con la alternancia
que se produce entre la simplificacion
volumétrica y los detalles naturalistas.
Afiadase a ello el empleo del dibujo,
modalidad que incorpora un elemento
de fragilidad sobre la rotunda superficie
de la madera. Todo este juego de pro-
cedimientos distintos y alusiones fallidas
se desarrolla en el contexto del museo y
no en el espacio abierto de la ciudad, lo
cual supone una critica a la funcion civi-
ca del monumento. El museo, sitio de
exclusividad y deleite donde los objetos
quedan cercados en un espacio-vitrina,
tematiza diafanamente ese lugar donde
se produce la pérdida del sentido pu-
blico del monumento. En consecuen-
cia, las piezas que comentamos ya no
centralizan ninguna plaza o zona de
trénsito urbano; tampoco prefiguran
un sitio fundacional sino que remiten a
un espacio intertextual, signado por la
mezcla de patrones estético-funciona-
les diversos.



La pulsién deconstructiva presente en
la obra escultérica de Marisol se torna
aun mas aguda en estas proposiciones
donde los principios del arte monumen-
tal se aprovechan y neutralizan al mismo
tiempo. Lo que debidé ser una estatua y
ubicarse en un sitio abierto, acaba con-
virtiéndose en objeto museable y, por
tanto, “fuera de lugar”. Dicho de otra
manera, el museo es un “no lugar” para
el monumento; es decir, el &mbito donde
se celebran las exequias de una tradicion
falleciente.

La escultura publica latinoamericana
como estrategia de afirmacioén territorial
tendria distintas maneras de manifestar-
se, de cuya expresion se desprenden, a
su vez, diversos tipos de espacio. Uno
de caracter conmemorativo-anecdético,
concebido como lugar de memoria y
aprendizaje. Otro racional-abstracto que
desdefia los referentes vernaculares y
configura un topos universal. Un tercero
diseminado-experiencial, para el cual el
sitio no es méas que un emplazamiento
efimero, determinado por la presencia
del sujeto. Y, finalmente, otro intertextual
y parédico que se refugia en el museo,
al margen de la ciudad y la naturaleza,
deconstruyendo distintos elementos del
monumento tradicional. Se trata de dis-
tintas estrategias de configuracion te-
rritorial a partir de las que se tejen los
relatos sucesivos sobre los que gravita la
sociedad latinoamericana.

Aunque sencilla, esta tipologia de es-
pacios en la escultura publica del con-
tinente no solo revela distintas con-
cepciones estéticas, sino también los
supuestos sociales que las impulsan.
Son espacios acotados por determina-
das relaciones de poder, las cuales se
ven legitimadas o vulneradas segln las
circunstancias. El lugar de memoria
promueve sentimientos de devocién
nacionalista; el fopos universal, por el
contrario, potencia los aspectos percep-
tivos y lidicos, independientemente de
las condicionantes econémicas y socio-
profesionales; el emplazamiento efime-
ro intenta restituir el protagonismo de la
experiencia vital, tanto en los espacios
naturales como urbanos; el territorio de
la intertextualidad promueve la memoria
sin compromiso y el simulacro.

MILTON BECERRA
Nidos, 2012

En la actualidad todos estos espacios
coexisten en un escenario saturado de
estimulos visuales, donde se mezclan el
monumento conmemorativo, las propo-
siciones abstractas y las intervenciones
efimeras. La superposicién de estos sim-
bolismos configura un panorama hibrido,
reforzado por la avasallante presencia de
la publicidad. De esta manera, la escultura

publica en Latinoamérica permite seguir
la huella oscilante de sucesivos proyectos
de fundacién simbdlica de la territorialidad
continental, dejando ver la marca de sus
expectativas y fracasos. I
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Florencio Gelabert Soto (La Habana, 1961) emergié con luz
propia en el panorama de la escultura cubana a inicios de la
década de los ochenta mediante un modo muy particular de
expresion: empleaba ruinas construidas con hormigén, frag-
mentos de marmol y laminas de acero. Esta forma de represen-
tacion constituyd, en ese periodo, un tratamiento diferenciado
de la manifestacién, marcada de manera general por la pre-
sencia de monumentos conmemorativos y patriéticos, asi como
por una fuerte impronta formal geométrica en sus miltiples
variantes. En medio de este escenario aparecieron las primeras

HORTENSIA MONTERO MENDEZ

[Fotos cortesia del artistal

instalaciones y objetos en el arte cubano, realizados por artis-
tas vinculados a otras expresiones, entre los que sobresali6 la
poética de este joven creador, hijo del escultor modernista y
académico Florencio Gelabert Pérez (1904-1995).

A pesar de ser graduado de San Alejandro y del Instituto Su-
perior de Arte, Gelabert Soto, desde comienzos de su carrera,
tomé distancia de los preceptos que sostenia la Academia, y
de aquellos conceptos tradicionales que marcaban la escultura
cubana de entonces, al apostar por un arte renovador, experi-

Trabajo sagrado, 1996

Técnica mixta / 350 x 180 cm de diametro /
Coleccién Museo de Arte de Nuevo México,
Estados Unidos




mental. Se apropié de una estética nueva, sustentada en parte
por el arte povera; asumié la escultura a partir de la decons-
truccion de las formas tridimensionales y desde una perspecti-
va audaz marcada por sus inquietudes conceptuales, lo que le
sitlla como un pionero del arte de vanguardia de su generacién.
Sus desprejuiciadas tentativas formales consiguieron efectos
hibridos: las piezas se mueven entre el arte residual y el post-
minimalismo, apoyandose a su vez en raices culturales popula-
res que vienen a consolidar su formacién profesional, técnicay
humanistica. Entre las piezas de esa etapa inicial, Homenaje a
la columna resulta sintesis de sus blsquedas.

En su primera muestra personal, Esculturas (Casa de la Cultura
de Plaza, La Habana, 1984), Gelabert recibi6 el reconocimiento
de la critica nacional. Luego, su estancia en Nueva York como
parte de una residencia de artistas (1988-1989) le aporté un
universo de experiencias enriquecedoras: Projects and sculptu-
res, en el Sécrates Sculpture Park, impulsé su integracion a la
diaspora cubana. Instalado en Estados Unidos desde 1990, su
trayectoria despunté entonces con una mayor proyeccion inter-
nacional. Comenzé a producir obras en las cuales abandonaba
paulatinamente la construcciéon de formas para emprender su
deconstruccién, conjugando fragmentos arquitecténicos y ele-
mentos organicos (de ello es ejemplo la pieza exhibida en el
Socrates Sculpture Park, Compresion).

The Seasons (Intar Art Gallery, NY, 1997), Beyond violence
(Museo Fort Lauderdale, 1998) y Sonido del bosque (Ambro-
sino Gallery, Miami, 1998; Museo de Arte Contemporaneo Ja-
cobo Borges, Caracas, 1998; Museo de Arte Contemporaneo
de Panamé&, 1999), sus siguientes exhibiciones personales,
demostraron la proyeccién de su carrera en diversos contextos
culturales. Las obras de esta etapa estan fuertemente marca-
das por la presencia y recreacién de objetos, a partir del uso de
la madera y el metal (Trabajo sagrado, 1996).

Si bien en los inicios de su carrera el sentido estético del objeto
fue primordial —lo mismo en la estructura de una columna, las
ruinas de muros o en fragmentos arquitecténicos imaginarios
del paisaje urbano, los cuales aluden a su destruccion fisica,
tanto real como ficticia—, en la primera década del siglo xxi
Gelabert incorpora la basura como entidad, hecho nada sor-
prendente si analizamos que durante los afios noventa emple6
el carbén, la ceray el barro. Su Espacio ocupado, 1998, resulté
paradigmaético en este sentido, pues fue concebida y producida
con barro y agua, y exhibida en la tercera edicién de la Bienal
Barro de América, en el Museo Alejandro Otero, Caracas. Esta
ha sido una etapa intensa en la carrera del artista, en la que ha
participado en la Bienal de Uppsala, Suecia, 2000; (S) Files
Bienal, Museo del Barrio, NY, 2007 y la xxxI Bienal de Ponte-
vedra, Galicia, 2010, entre otras. Su obra Columna de arboles
formé parte del programa de arte publico temporal realizado
en el Parque Marcus Garvey, Nueva York, y La puerta del bos-
que, fue encargada, producida e instalada en los jardines del
Miami Dade College, Florida, ambas en 2006. La Universidad
Internacional de La Florida adquirié luego, en 2008, Columna
de arboles Il, destinada a su parque de esculturas, y ese afio le

Compresion, 1989
Técnica mixta / 400 x 130 x 100 cm / Socrates Sculpture Park,
Nueva York

extendié una invitacién a realizar una muestra personal, Inter-
secciones, en ocasion de la apertura del Museo de Arte Frost.

Desde una actitud cuestionadora, el autor comienza a utilizar
en sus obras toda clase de detritus para revelar la contamina-
cion ambiental propiciada por la negligente actividad huma-
na, capaz de dafiar al ecosistema y al individuo. Su labor se
centra en paisajes imaginarios, recreados o sugeridos, en
instalaciones y sitios especificos a gran escala, que ocupan
suelos y paredes, como E/ desaglie, realizada para la xxxi
Bienal de Pontevedra, Galicia, 2010, donde crea una suerte
de neonaturaleza sintética, estableciendo asi una relaciéon
ambigua entre fantasia y realidad asociada a postulados de
caracter ecologista y social.

Su udltima muestra personal, Huellas (Galeria Villa Manuela,
2011), constituye un signo categérico de su constante evolu-
cién, pues establece conexiones con sus obras iniciales debido
a la presencia de ruinas arquitecténicas, conjugadas a su vez
con elementos relacionados con etapas mas recientes de su
carrera tales como plantas artificiales, derramamientos acuosos
y basura.

47




Técnica mixta /200 x 100 x 36 cm / Coleccion Museo de-Arte Latinoamericano,
Long Beach;\CA, Estados Unidos

Este nuevo repertorio tematico transita
por la aceptacién y el rechazo al propio
tiempo, y establece un juego entre lo feo
y lo bello, lo repulsivo y lo agradable, al
apoyarse en el rastreo de la realidad des-
de un discurso estético de sesgo, pudiera
decirse, dramético. Para esta muestra
cred cuatro esculturas inspiradas en de-
sechos y fracturas arquitecténicas mar-
cadas por su intemporalidad, resueltas
con materiales sencillos y demostrando,
una vez mas, un seguro y pleno dominio
del oficio. Conjugd materiales convencio-
nales de construccién y otros sintéticos,
asi como desechos de alimentos, en pie-
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zas coloridas, grotescas y hasta violen-
tas, concebidas con cierto espiritu abs-
tracto, y enmarcadas en una atmésfera
que potencia sus preocupaciones sobre
el medioambiente.

El despliegue de estos elementos en el
espacio reveld uno de sus presupuestos
conceptuales iniciales: la arquitectura y
sus ruinas, asumidas con un sentido re-
flexivo. En la muestra Gelabert rescata,
de igual modo, préacticas y oficios como
la ebanisteria, vinculado a raices de la
tradicién escultérica académica y popu-
lar, y asociado a la representacion post-

minimalista. Al conformar ambientes y
objetos con tuberias envejecidas, paneles
de hydrocal (Pladur®), laminas de PVC,
espuma industrial, desechos orgénicos, y
propiciar la presencia de heces fecales
mediante su imitacién, exploré aspectos
histéricos, sociales y culturales.

Gelabert propone una geografia que dela-
ta la huella del hombre desde una actitud
lidica, ingeniosa y abierta. Reinterpreta
la “naturaleza muerta” tradicional con
soportes no tradicionales, que interac-
than entre las obras y los espectadores.
Su espiritu investigativo y sus aspiracio-
nes intelectuales signan el desafio de su
creacioén con una visualidad que conjuga
ilusién y simulacro de conceptos y reali-
dades diferentes.

Un poder de enfrentamiento con los con-
flictos ambientales brota de La Caferia,
compuesta por dos tubos de PVC simu-
lando tuberias de metal oxidadas que
vierten una sustancia viscosa sobre una
superficie de espejo cubierta por diver-
sos objetos reciclados (alimentos, flores,
heces fecales artificiales, y envases de
cervezas y refrescos cubanos). EI mon-
taje de esta pieza refuerza el interés
escenografico y teatral que subyace en
muchas de sus obras actuales.

Partiendo casi siempre de la realidad,
Gelabert construye una serie de paisa-
jes evocadores donde lo grotesco resulta
la esencia de esta obra que nos remite
a una situacién creada por el hombre
en contra de si mismo. Nos enfrenta a
un trabajo que reta al espectador por
su impacto y expresividad visual. Arte
provocador, elimina lo superfluo de las
preocupaciones existenciales y apela a la
interpretacion sagaz del publico, conver-
tido en un comentario irénico o cémplice
de la meté&fora visual.

La atmoésfera sui géneris, la perspectiva
y el disefio, junto a la agudeza creativa y
la experimentacién, proveen de sintesis y
equilibrio a La Salida, en la cual combi-
na violencia e ilusién: rescata la factura
del milenario oficio de la carpinteria y los
virtuosismos técnicos cuando dos vigas
realizadas en madera, con apariencia de
metal, irrumpen draméaticamente en la
pared para desestabilizar el entorno. La



importancia que adquieren las plantas
artificiales trasciende al convertir estas
fantasias organicas en componentes que
simbolizan la vida y el crecimiento a tono
con la realidad de los movimientos eco-
l6gicos.

Su problematizacion de la realidad de-
nuncia el deterioro de las ciudades con
una mirada aguda y desprejuiciada del
paisaje urbano. Recrea cualquier latitud,
ya sea Nueva York o La Habana, y mues-
tra aspectos deleznables de una urbe
al presentar zonas sucias, degradadas,
invadidas por el deterioro, que avanzan
hacia sus ruinas...

Sobre su desempefio actual, el propio ar-
tista ha comentado: “Durante més de dos
décadas he empleado una gama de mate-
riales de uso cotidiano y de construccién
para crear esculturas que transforman ob-
jetos, utilitarios unas veces, y otras sitios
imaginarios donde lo universal se trans-
forma por la destruccién. Con diferentes
modos de procesamiento y produccién, mi
trabajo se resiste a la definicién de dis-
cursos directos, ofreciendo, en cambio,
una fusién de varias lecturas, que evoca

Islas...para un amigo, 2012
Técnica mixta / Dimensiones variables / Foto: Enrique de la Osa

temas resonantes como la identidad, la
pérdida, la contaminacién, la mortalidad
y la poesia. En Huellas me intereso por
las nociones del tiempo, la destruccion,
la escatologia y la identidad. La mues-
tra es una zona de fractura en la cual la
creacién contemplativa es usada en pos
de la reflexién del humano y su entorno,
que se mueve entre la comunicacién dis-
par, las formas contrastantes y las posibi-
lidades metaféricas. Si bien estas cuatro
esculturas marcan una relacién nueva y
significativa entre la calidad efimera y la
durabilidad de los materiales, también
tienen la referencia explicita de trabajos
previos, que subrayan mi interés perma-
nente por un espectro de la materialidad y
el espacio minimal, entre la belleza, lo feo
y la pérdida. Mi intencién es vincular la
materia con la experiencia vivida, aprove-
chando la naturaleza y el fundamento co-
mun de estas obras para crear un entorno
dindmico donde el espacio se convierta en
la forma y el movimiento que generen la
expectacion.” (Nueva York, 18 dic., 2011)

En la némina oficial de la Oncena Bienal
de La Habana, Gelabert se incluyé en el
proyecto Detrds del muro con Islas... para

un amigo, una instalacién de caréacter efi-
mero. La pieza consistia en tres siluetas
o pequefias islas de plywood montadas
sobre laminas de poliespuma, abarcan-
do un é&rea de aproximadamente 25 m
de largo por 2,5 m de ancho y ancladas
frente a la pedregosa costa del litoral
habanero. Esta nueva obra de Gelabert
alterd la percepcion del malecén, no solo
a través de su presencia fisica, sino del
reflejo y continuidad de un trabajo que
busca el choque visual del espectador
a través del uso de restos de muebles,
recipientes plasticos, ramas de arboles,
plantas artificiales y un conglomerado de
coloridos desechos, iluminados por pa-
neles solares en las horas de menos luz
natural. Sus /slas... invadieron silencio-
sas nuestro mar, y en la inauguracién del
evento, a modo de performance, Gelabert
Soto cort6 las amarras de cables de ace-
ro que las ataban con el lecho marino,
en un acto de total liberacion. La obra
cobré vida y buscé su camino allende los
mares, para reafirmar cémo su juego de
enfrentar el espacio nos trae una nueva
forma de seduccion. I
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la fotografia de

EL PASADO MES DE FEBRERO MARCOS LOPEZ (SANTA FE,
Argentina, 1958) inaugurd su cuarta muestra personal en la
Galeria Fernando Pradilla de Madrid. Bajo el titulo Color Lo-
cal el publico pudo apreciar algunas lineas del trabajo de este
notable creador, representadas en nueve piezas de los ultimos
siete aflos. Pero mas alla del espacio ganado por Lépez dentro
de la fotografia latinoamericana, el hecho de que sea promovi-
do por una galeria colombiana ubicada nada menos que en la
capital de una ex metrépoli, nos habla de un fenémeno de larga
data, aunque creciente: la internacionalizacién de la némina
de las galerias comerciales y, con ello, la visibilidad que han
ido conquistando figuras de nuestro continente en los circuitos
internacionales del arte a través de una produccién centrada en
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[Fotos cortesia del artistal

“lo local”, modo en que operan algunos segmentos del sistema
artistico mundial.

Sin embargo, no cualquier miraday construccién de “lo local” lo-
gran reconocimiento. Sus fotografias de “puestas en escena”, de
inusitadas alegorias y restallante color, pueden ser consideradas
una crénica de estos tiempos. No porque comporten el caracter
de testimonio propio del ejercicio del fotoreportero —quien suele
estar a la caza de imagenes y sucesos que ofrezcan novedosa
informacién—, sino porque son fruto de un artista que “las crea y
produce” para con ellas sugerir, dar a ver, concientizar... Marcos
Lopez previsualiza lo que luego nos ha de mostrar, tras haber
captado las esencias del mundo. Mas ese mundo es Argentina,

Esquina Adidas — Constitucion, 2010
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“de la que le interesa hablar”,! y también
América, “porque Argentina es Ameérica
Latina”?, si bien insiste en que su mirada
es desde el subdesarrollo, es decir, desde
el Sury sobre el Sur. Y para ello nada me-
jor que el impacto, el absurdo, el humor,
la ambivalencia, hasta la complacencia y
el énfasis que da el color, o la debilidad y
el drama, si es por su carencia.

Color Local es, por tanto, el prisma a tra-
vés del cual nos presenta su realidad y la
de Latinoamérica. Al mismo tiempo, es
una forma de nombrar el matiz que da
su caracterizaciéon, sea a través de sus
espacios (que él re-construye), de los
seres que lo habitan y que él inventa, o
de sus imaginarios y configuraciones ar-
quetipicas.

La busqueda de un color propio como ex-
presién de (la) Identidad forma parte de
un discurso personal en el que viene tra-
bajando desde hace tiempo, poco antes
de la asonada digital, si bien ciertos inte-
reses han marcado derroteros especificos
en cada momento. Tuvo su génesis en el
primer lustro de los noventa, luego que
cerrara un capitulo tras la produccién de
su serie Retratos, ejecutada en blanco
y negro. Pero si bien el color fue el deto-
nante o punto de giro de su produccion,
no podemos desconocer la importancia de
ciertos factores y experiencias, de la mano
de su talento y capacidad analitica, en la
gestacién de su estilo.

Una ojeada a algunos pasajes de su bio-
grafia, enmarcados en los afios anteriores
a la serie de referencia —los ochenta—, nos
permitira conocer cdmo se originaron las
claves de su singular estética, cuyos ras-
gos esenciales perviven hasta hoy. Marcos
Lopez abandona en cuarto afio la carrera
de Ingenieria, y como todo autodidacta
que descubre de subito su verdadera pa-
sion, se centra en la préactica de la fotogra-
fia con brios, y comienza a hacer registros
de cuanto escenario y objetivo despierten
su interés: juegos deportivos de su Escue-
la, conciertos de rock, familias viviendo en
condiciones de extrema pobreza, asi como
también de escenas de aliento surreal ar-

! GABRIELA ESQUIVADA: “Entrevista a
Marcos Lépez”. En: Hojas del Rojas, julio de
2001.

2 |bidem.

Esquina de Barracas, 2005

madas por él, al tiempo que participa en
los talleres y actividades del Fotoclub San-
ta Fe. Posteriormente, trabaja como free
lance en revistas de rock estando ya en la
capital, y obtiene la beca del Fondo Nacio-
nal de las Artes en 1982, lo cual le obli-
ga a permanecer en Buenos Aires, donde
reside desde entonces. Alli traba relacion
con otros fotografos: intercambia criterios
sobre su trabajo, aprende y se enfrasca en
la realizacion de exposiciones que justi-
precien el valor de la fotografia como arte.
Fueron afios en que reafirma la necesidad
de realizar fotos que generen “imagenes
con valor documental-artistico”®, deslin-
dadas de las destinadas a la publicidad,
con las que se ganaba dinero rapido, pero
cuya frivola perfeccion e idealidad eran
incompatibles con su inclinacién natural
por capturar y recrear segmentos revela-
dores de la realidad, méas comprometidos.
Poco después integra el Nucleo de Autores
Fotogréficos, que tendré por cometidos la
investigacion, la critica y la defensa de la
fotografia de autor.

Ademas de estas iniciativas, de aquellos
afnos juveniles vale la pena destacar los
nexos que establece —en medio de la efer-
vescencia por las libertades recuperadas
en el Buenos Aires post-dictadura— con ar-

3 ALEJANDRO CASTELLOTE: “Entrevista a
Marcos Lépez”. En: Buenos Aires a Madrid,
octubre de 2006.

tistas plasticos dedicados a la instalacién
y el performance como Liliana Maresca —
un hito de la escena artistica por su obra
transgresora inspirada en lo preterido y
marginal—, quien organizaba muestras mul-
tidisciplinarias en su casa de San Telmo.
Y con Marcia Swchartz —célebre por sus
lienzos de corte neo-expresionista, plenos
de denuncia social sobre personajes de la
vida dura y bohemia—, participante junto a
él y Maresca en proyectos colectivos como
La Kermesse.* Junto a ellas descubrira la
obra de Antonio Berni, padre del realismo
social, y la de sus seguidores Alberto Here-
dia y Pablo Suérez, y se pondra en contac-
to con otros artistas jévenes, cuyo espiritu
innovador tocara su lado audaz y tentara
a ensayar imagenes atrevidas y modernas.
Amén de temas y sensibilidades comparti-
dos, estas conexiones le motivaron a asu-
mir la fotografia como se asume una obra
de arte: desde una actitud propositiva, y
desde cadigos (el color, la composicién, el
collage) y tipologias del arte como la per-
formance (la pose, la mascarada, el traves-
tismo); no quedarse en el registro de un
trozo de realidad que brindase una imagen
irrepetible y trascendente.

Por esos afios se interesa por los Coloquios
de Fotografia que tuvieron lugar en México,
en Caracas y en La Habana. Eran eventos

* GABRIELA ESQUIVADA: Op. cit.
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en los que se debatia sobre la identidad,
el papel del fotégrafo, la importancia de la
labor testimonial y de compromiso social,
cuestiones que al ser abordadas dentro de
la vasta produccién fotogréfica regional lo
ayudaban a satisfacer su deseo de expandir
su mirada hacia la realidad multiforme de
“la inmensa América” (cuyo conocimiento
habia iniciado en cortos viajes al Cuzco y
al lago Titicaca cuando aun vivia en Santa
Fe), y que pudiera constatar en la fotogra-
fia de Manuel Alvarez Bravo, Pedro Meyer,
Graciela Iturbide, Pablo Ortiz Monasterio y
Sebastido 