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Es una revista electrénica, arbitrada y semestral editada por la Facultad de Arte
de la Universidad de Los Andes, Mérida, Venezuela. La A de Arte da a conocer
la produccion artistica -tanto tedrica como practica- que se hace en el contexto
de las academias universitarias, nacionales e internacionales. El propdsito de la
misma es enriquecer el universo discursivo que existe en torno a disciplinas como
artes visuales, artes escénicas, musica, danza, disefo y todas aquellas tendencias
emergentes asociadas, ahondando en la proyeccién y difusidn de creaciones y
escritos que por su alto contenido en materia del conocimiento, realzan y situan
el quehacer artistico en el debate nacional e internacional.

La A de Arte informa acerca de temas de actualidad, expresados a través

de productos de investigaciones, reflexiones, resefas, articulos breves, cartas
al Director y propuestas artisticas expuestas en su galeria digital, desarrollados,
todos estos, por investigadores y creativos, asi como estudiantes universitarios,
profesionales, comunidad y publico en general.



It is a electronic magazine reviewed and biannual journal edited by the Faculty

of Art of the Los Andes University, Mérida, Venezuela.The A of Art makes known
the artistic production — both theoretical and practical — that is held in the context
of the university, national and international academies. The purpose of it is to
enrich the discursive universe that exists around disciplines such as visual arts,
performing arts, music, dance, design and all the trends of results, delving into
the projection and dissemination of creations and writings that its high content in
the field of knowledge, enhance and situate the artistic work in the national and
international debate.

The A of Art informs about current themes, expressed through research products
reflections, comments, brief articles, letters to the Director and artistic proposals
exhibited in your digital gallery, track, all these university students, professionals,
community and public in general.



Tabla de contenido

MATICES

NUANCES

EN EL CLARO
DEL ARTE

IN THE CLEANINGS
OF ART



9-15 pp. Nota Editorial 209-213 pp. Curriculo de los autores 214-218 pp. Normas de autor

La produccién de una revista Author’s rules

Nory Pereira

EN EL CLARO
DEL ARTE

IN THE CLEANINGS
OF ART

VITRINA
POIETICA

POIETIC SHOWCASE

EL ESPACIO DE
THEOROS

THEORO’S SPACE



9-15 pp. Nota Editorial 209-213 pp. Curriculo de los autores 214-218 pp. Normas de autor

La produccion de una revista Author’s rules

Nory Pereira

EL ESPACIO DE
THEOROQOS

THEORO’S SPACE

MINIMUM

MINIMUM



MINIMUM

MINIMUM

DOCEO

DOCEO



la produccion
de una revista

La produccidon de una revista que guarde todas las formas

de la academia es un reto, pero el desafio mayor esta

en su continuidad y difusidn. Cuando la Facultad de Arte

de la Universidad de Los Andes se propuso abrir una ventana

al mundo para mostrar su produccion cientifica, humanistica

y artistica, lo hizo con la certeza de la riqueza expresiva de
las artes y el disefio, asi como los procesos de investigacién
desarrollados en estas disciplinas; de ahi también su formato
y secciones que albergan diversas formas de comunicacion.

Lo concebimos asi para rebatir parte de los argumentos
esgrimidos en la academia desde la perspectiva cientifica,
en la que consideran que el arte es un producto de la

intuicidn, un acto creativo por excelencia, individual,
emocional, y, en muchos casos, sublime e irracional; pero
en modo alguno puede tener alguna consideracién como
un producto de investigacion, por cuanto se sefiala que
no parte de una hipdtesis determinada, no tiene un
corpus tedrico sobre el cual sustentar una verdad,
ni sigue un proceso metodoldgico cientifico para verificar
los resultados en la obra artistica. Bajo este paradigma
se advierte que los procesos inherentes a la creacion
de un producto artistico -aparentemente- estan muy
lejos de las premisas invocadas por el cientificismo.
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En estas consideraciones subyace la idea sobre la particularidad
de la investigacidon que se realiza en las escuelas de arte en todas sus
expresiones artisticas, la cual es de naturaleza distinta a la practicada
en disciplinas consustanciadas con un concepto de academia
(proveniente de las ciencias), pero no porque no cumplan con los
requisitos consagrados por ésta, sino por la propia naturaleza
de las artes, y su vinculacidon directa con la creatividad inherente
al hombre que procuran otro tipo de investigacion.

Hoy con mucha satisfaccién continuamos enriqueciéndonos
con los aportes recibidos como expresion de lo que queremos
y podemos hacer, ser portavoz de muchas manifestaciones que
representan una clara demostracion de las implicaciones que
conlleva investigar y publicar en una revista académica, y como
desde el saber y el hacer artistico-creativo se da cumplimiento
a sus retos. Les presentamos el segundo numero de la revista
La A de Arte en nuestro empefio de exponer multiples
miradas en torno al tema artistico creativo.

En la seccidn Matlces, la profesora Liuba Alberti
esboza los entretelones de la discusidon que se produce
permanentemente en torno al tema de la investigacion
en las artes y el disefio, y la posiciéon asumida por

la Facultad de Arte para su concrecion en la reglamentacién
de los trabajos de grado.

en el Claro del arte, se presentan cuatro
articulos que evidencian la diversidad de los productos
investigativos, el primero, en la musica con el trabajo
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de Jorge Torres, quien muestra la arista musical de Nietzsche en
su articulo El valor filosofico de la musica en "El Nacimiento
de la Tragedia” de Nietzsche, asi como la obra plastica del maestro
del jazz Miles Davis en las imagenes que acompanan el articulo,
facetas poco conocidas de ambos. El segundo articulo Tener buena
mano es un aporte del autor colombiano John Benavides, cuyo
trabajo plastico y su narrativa permiten entender la concepcion
del arte a partir de la relacién con la mano del dibujante. El tercer
articulo Museos, entorno y estética relacional del autor
Hermes Pérez, expone un punto de vista socializador del arte
en relacidon con los museos, el hecho patrimonial y las nuevas
formas en concordancia con los principios mas relevantes de la
Declaracién de Amsterdam. El cuarto articulo El estereotipo
de la prostituta en la pintura de Jacobo Borges
"Ha comenzado el espectaculo”, de Rosa Moreno, plantea un
analisis de la obra de Borges y la presencia del estereotipo de la
prostituta como analogia para explicar con una mirada critica la
situacién politico-social de la Venezuela de los afios sesenta.

Vitrina p()létlca muestra dos exposiciones
en dos lugares (Mérida, Venezuela y Barcelona, Espafa)
en tiempos distintos (2016 y 2018) y tres artistas que
logran una simbiosis expresiva en la narrativa escrita (Maria
Alejandra Ochoa), la visual (Ebelice Toro) y la sonora
(Nascuy Linares). Curar un jardin. “El jardin-paisaje
de Ebelice Toro” es la exposicion de esta artista plastica
que conjuga en su obra su mundo interior y su amor por
la naturaleza significada a través de su cotidianeidad.
Expresion que fue comprendida en todo su esplendor
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por Maria Alejandra Ochoa cuando traduce en palabras ese sentir
y por Nascuy Linares, quien compone la musica para convertirse
en el complemento sonoro de ese jardin.

La segunda exposicidon, es un proyecto colaborativo que
se conceptualizo como EXPERIENCIA HARMONIZABLE,
en el cual participaron varios artistas y creativos para crear
un proyecto musical y visual del album titulado HARMONIZABLE
del musico venezolano Nascuy Linares. Entre los artistas
exponentes nuevamente se presentan el propio Nascuy Linares,
Maria Alejandra Ochoa y Ebelice Toro, en una fusidon de la imagen
y el sonido desde una vivencia in situ, en el espacio cultural
La Hormigonera, en Barcelona Espafa.

En el ESpaCIO de Theoros, se despliegan dos
posiciones aparentemente inconexas, pero cuya finalidad
es la protesta y las sensaciones que el ser humano vive
a través de sus emociones. Arnaldo Delgado en su Manifiesto
oculto é¢ensefar y aprender arte para la vida? exterioriza
su incertidumbre e interrogantes sobre su rol como docente
en las artes visuales y toda la angustia que conlleva
su ensefnanza en la academia, como él mismo senala “esa
sensacion de vacio en la caida...” que le lleva a replantearse
el cdmo asumir en la educacién universitaria los misterios
de la creatividad.

La otra posicidon es de la artista mexicana Ruth
Vigueras quien plantea una linea de investigacion,
sobre El uso de la narrativa como posibilidad

Inicio | Contenido




de documentacion y produccion artistica en la performance:
experiencia, resignificacion e intencionalidad, entendiendo el
documento narrativo como elemento de experiencia y resignificacién
que permite visualizar y registrar sucesos mediante el recuerdo
de lo vivido, de lo transitado, y el cdmulo de memorias expresadas
en un conjunto de sensaciones, percepciones y aproximaciones
presentes en el espectador y en quien las registra. Con base
en el conocimiento de la autoetnografia y el relato autobiografico,
la autora da cuenta del aspecto relacional del performance
y de su insercion en el imaginario colectivo otorgandole
una identidad propia.

MinImum informa sobre las actividades y logros de
profesores y estudiantes de la Facultad de Arte de la Universidad
de Los Andes, resefias de publicaciones y de premios obtenidos
como producto del trabajo persistente en las artes y el diseno.

En esta oportunidad se presenta la resefa realizada por Nory

Pereira Colls sobre el libro La salud entra por la boca y las
enfermedades también. Consejos para grandes y chicos
sobre la buena alimentacién, cuyo aporte destacable esta

en el trabajo conjunto de cuatro profesionales: Sergio

Ranieri (maestro de la cocina), Ricardo Contreras (quimico),
Yurimay Quintero (nutricionista) y Rubén Bresan (disefador
grafico), logrando un producto integrado de informacion
indispensable sobre el buen comer para mantener una
buena salud. Seguidamente se destacan dos premios
conquistados por profesores de nuestra Facultad, el
primero, es el obtenido por el docente-artista Edwin
Garcia quien se hizo merecedor del Australian Print
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Triennial, prestigioso evento internacional de grabado en la ciudad
de Mildura, Australia. El segundo premio, es el obtenido por la
profesora Maria Gabriela Chacdn, quien gané el primer lugar en el IX
Concurso El Piano Venezolano en la categoria Ejecucidon Pianistica
nivel IT y mencién honorifica en Mejor Interpretacion del vals.
Para ambos profesores nuestra sincera felicitacion por estos logros.
Finalmente, se ha incorporado un aparte que hemos llamado
EXTRAMUROS, debido a la necesidad de destacar otros logros
importantes de nuestro personal académico en diversas actividades
dentro y fuera del pais que merecen nuestra distincion.

La seccidn DOCEO, muestra el trabajo de grado, Brujas
y brujas, del estudiante egresado de la carrera Artes Visuales
Aureliano Contreras, y cuyo resultado merecié la mas alta
calificacion con mencion publicacion.

Finalmente, y siguiendo con la politica de dedicar
la revista a uno de los artistas que contribuyeron con su
trabajo y dedicacién a la creacién de la Facultad de Arte,
en este nUmero queremos destacar al artista plastico
Francisco Grisolia, quien desde su ingreso a la Universidad
de Los Andes como docente participé de manera activa en
todo el proceso que significd reconocer los estudios sobre
arte y disefio en la estructura académica de nuestra magna
casa de estudios. Como artista ha tenido una carrera muy
productiva que se evidencia en humerosas exposiciones
individuales y colectivas realizadas a lo largo de los afios;
y en los ultimos afos se ha convertido en un maestro en
el tema del dibujo digital, produciendo uno por dia hasta
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superar en este momento mas de mil dibujos publicados en las redes
sociales. El trabajo artistico, la mistica y honestidad en la docencia
del profesor Grisolia, asi como su tenacidad para lograr la creacion
de la Facultad de Arte y la Extensidon del Valle del Mocoties, son
razones suficientes para ser merecedor de ocupar este lugar
en la revista La A de Arte.

Esperamos que lo expuesto en esta editorial sean razones
validas para que un lector entusiasta y amante de las artes
y el disefio se acerque a este segundo niumero, con material
variado y propuestas ilustrativas de lo multifacético y creativo
de la actividad artistica que se desarrolla en la actualidad.
Nuestro agradecimiento a los autores.

Nory Pereira Colls
Editora Jefe
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El odo en el espejo. La investigacion-creacion
en la Facultad de Arte de la Universidad de Los Andes.

The odo at the mirror. The investigation-creation process in the Faculty of Arts of the University of Los Andes.

Contenido

Resumen:

La Facultad de Arte de la Universidad de Los Andes de Venezuela (FAULA)
es un espacio vivo de discusidon y debate en cuanto al rol del arte y el disefio
en el crecimiento y bienestar de |la sociedad. Este rol, aunado a la conciencia
y la certeza de que el arte como forma particular de conocimiento permite

Palabras clave: Investigacién  Soluciones originales y novedosas a situaciones problematicas,
en arte, investigacion creativa, ha llevado a la FAULA al planteamiento de nutridas discusiones

investigacién en disefio, epistémicas que se recogen en su Reglamento de Trabajo de Grado.
procesos metodoldgicos. De alli el interés de dar a conocer parte de su historia en este recorrido.
Abstract:

The Faculty of Arts of The University of Los Andes from Venezuela (FAULA)
is a living space of discussion and debate on the role of arts and design for the
growing and well-being of the society. This role, the conscience of the present
moment, and the certain fact that art is a particular form of knowledge that allows
Keywords: Art investigation, ©rlginal and new solutions to problematic situations, they all have come

creative investigation, together to guide the FAULA community to propose healthy epistemic
design investigation, discussions, registered in their regulations on degree works. From this
methodologic process. comes the interest to know a bit of its history through this road.

Liuba Alberti Liuba.alberti@gmail.com Centro de investigacion y formacidon Sepia Santiago de Chile

Matices
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Como en casi cualquiera de las facultades de arte del mundo occidental,
la Facultad de Arte de la Universidad de los Andes de Venezuela (FAULA)
es un espacio vivo de discusion y debate
en cuanto al rol del arte y el disefio en el
crecimiento y bienestar de la sociedad.
Sin embargo, para la FAULA -la mas joven
de las facultades de la Universidad
de Los Andes (ULA) -asi como para el resto de las universidades publicas
venezolanas, mantener la misidon social encomendada ha sido una tarea
titanica en los ultimos afnos.

Creada en el ano 2005, casi toda la historia de la FAULA ha estado
signada por las vicisitudes que implica hacer academia en un pais donde
sus gobernantes han puesto especial empefio en quebrar la autonomia,
la libertad y la disidencia a través de un cerco econdmico despiadado.

Los resultados de esta politica de Estado se han expresado en una
creciente desercion de estudiantes y profesores, en salarios que no
alcanzan los 10 dolares mensuales para sus docentes, la casi desaparicidn
absoluta de equipos, insumos, materiales y recursos para impartir clases,
asi como el deterioro de la planta fisica, entre otras muchas adversidades.

Sin embargo, la conviccidn de su gente en torno al rol  F| arte como forma particular
de la academia, a su importante aporte para salir de conocimiento
de la crisis, asi como la conciencia de que el arte como
forma particular de conocimiento -que alude tanto
a la intelectualidad como a las emociones y
sentimientos- permite soluciones originales y novedosas a estas situaciones,
ha hecho que esta facultad se mantenga en pie y siga aportando
significativamente en la construccién del saber.
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Para llevar adelante esta tarea han sido constantes los debates
y las preguntas acerca de é¢Qué hacer? éComo hacer? éPor qué hacer?,
todas las cuales a su vez han derivado, tarde o temprano, en respuestas
que inducen a: formarse mas, investigar mas y crear mas y mejor.

De alli que la FAULA sea -en medio de tantas vicisitudes- ejemplo
de tenacidad, actualizacion y crecimiento en su filosofia, en la formacion
de sus profesores y en lo que produce, lo que se evidencia en alcances
como los referidos en materia del conocimiento.

El primer gran espacio en el cual la FAULA alcanzé un logro significativo,
en cuanto a la investigacidn en areas creativas, fue en el Consejo
de Desarrollo Cientifico, Humanistico y Tecnoldgico (CDCHT), instancia
que se ocupa de promover, coordinar, divulgar y evaluar la investigacion
en la Universidad de Los Andes.

Ya sea por este caracter “juvenil” o por el hecho de que la actividad
artistica viene siempre acompafiada de la remocion y cuestionamiento
de aquello que se da por sentado y que se asume como verdadero y para
siempre, la Facultad de Arte impulsd un proceso de revision de patrones
en torno a lo que se considera o no investigacidén dentro de la Universidad,
refrescando un discurso que venia haciendo aguas desde hacia afnos.

Exponer la particularidad del hecho creativo-investigativo de las
actividades artisticas, resaltar su importancia social mas alla del hecho
factico, decorativo y superficial con el que se le asocia y hacer ver
su valor como forma de conocimiento, fue la tarea que se propusieron
los representantes profesorales ante este Consejo.
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El logro en esa oportunidad se vio reflejado en la /A que hoy tiene como
colofén el CDCHTA, que a partir del 11 de marzo de 2010, pasé a llamarse
Consejo de Desarrollo Cientifico, Humanistico, Tecnoldgico y de las Artes.

De este modo, las instancias superiores de la investigacion de la ULA
reconocieron la singularidad del Arte como forma de conocimiento,
al tiempo que situaron a la Universidad de Los Andes en la vanguardia
de las instituciones que luchan por la inclusidon de variadas formas
de aproximacién al saber.

Como todo proceso que se muestra, esa nueva /A del CDCHT(A)
fue el resultado de lo que desde dentro de la FAULA se venia gestando
hacia tiempo: una serie de debates que tenian como centro la interrogante
¢Qué significa investigar en arte?

Desde los inicios de la facultad fue clara la necesidad de actualizar
y ordenar todas las respuestas que en este sentido se hacian, por lo
gue desde el Consejo de Facultad, encabezado por la entonces Decana,
profesora Nory Pereira Colls, se propuso muy especialmente la tarea
de avanzar en esta area.

Durante anos las ideas se debatieron en el seno del Consejo
de Facultad y desde alli guiaron e impactaron de manera contundente
en toda la comunidad, al punto de crear tendencias y lineas de accién
muy bien definidas, cuyos apdstoles defendian con vehemencia en todas
las instancias donde estas discusiones se daban. Los resultados de estos
debates se recogieron fundalmentalmente en dos importantes escritos:
el Reglamento General para la presentaciéon del Trabajo de Grado
de la Facultad de Arte y el baremo para el reconocimiento de la produccion
artistica y de disefio dentro del Programa de Estimulo al Investigador
(PEI) en la ULA.
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El baremo del PEI-ULA, aprobado por el Consejo Universitario el 24
de mayo del 2010, vino a ser la herramienta que brinda a los evaluadores
externos pautas para reconocer la validez y calidad de la produccién
artistica y creativa de los profesores de la Facultad de Arte. Se consideran
aqui los registros de las obras presentadas en espacios o eventos arbitrados
y curados en los cuales se haya otorgado un certificado del programa
o catalogo como credencial de mérito, asunto estimado como equiparable
a las publicaciones de investigaciones de otras disciplinas. Estos productos
denominados “publicaciones no convencionales en arte y diseino” incorporan
obras y registros publicados o aceptados para su publicacion en formatos
y medios como CD, DVD, Software, Paginas Web, Portafolios, Dossiers, etc.
que presentan las obras en cuestion.

La implementacidon de este baremo significd que del afio 2010 al 2017
el nimero de profesores que opta y clasifica en el PEI-ULA, asi como
la visibilidad de la FAULA como productora de conocimiento, se haya
incrementado notablemente. Los numeros en este sentido variaron
de 12 profesores que alcanzaron ser PEI-ULA en el 2011, a 20 en el 2013,
25 en el 2015 y 20 profesores en el 2017.

Por otra parte, la articulacién de los contenidos e ideas que se recogieron
en el Consejo de Facultad respecto a la investigacion y la creacidn en las
artes y el disefio, dieron también pie a la actualizacion del Reglamento
General para la presentacion de Trabajo de Grado, que estuvo a cargo de
la coordinacién de La Comisidon de Trabajo de Grado (Comtega), presidida
por mi persona desde el aho 2008 hasta el 2013.

La Comtega es la instancia de la facultad que se encarga de coordinar
academica y administrativamente la presentacion de los trabajos de grado
de las escuelas que hacen parte de ella. En su estructura organizativa



tienen representacion cada una de las escuelas de la facultad, y en cada
una de ellas, a su vez, todos y cada uno de los departamentos que
conforman estas escuelas.

De este modo la Comtega viene a ser el ente centralizado que disefia
y vela por la calidad de lo que en esta materia presentan los estudiantes
de la FAULA, lo que equivale a decir que la Comtega es la instancia que
regula el sentido final de la investigacion y la creacion de los estudiantes
de la facultad.

De modo que la labor de organizar por categorias las ideas que
en materia de investigacion y creacidon venian desde el Consejo de Facultad,
darle sentido a lo expuesto, limpiar las redundancias, llenar los vacios
y presentar el nuevo Reglamento de Trabajo de Grado de la Facultad
de Arte, respetando el espiritu que lo inspird, fue lo que con mayor ahinco
se desarrolld en ese periodo.

Fue un trabajo, debo decirlo, que a pesar de tener un porcentaje
importante de asuntos resueltos en cuanto a la vision de la actividad
investigativo creativa, demandd mucha conversacién, didlogo, debate
y hasta confrontaciones con los estudiantes y colegas, pues, a pesar
de lo andado, quedaba un asunto importante por resolver: la conciliacion
y representacién armodnica de todas las posturas y variantes que en torno
a la investigacién y creatividad hacian vida en la facultad.

Una de las iniciativas mas importantes que se adelantd para sanear
estas diferencias fue convocar al I Encuentro de Investigadores de la
Facultad de Arte-ULA. La investigacion en las areas creativas, en mayo
de 2010. Desde la Comtega y con el apoyo de Consejo de Facultad y los
profesores Oscar Garcia y Chemané Arias, se llevo a cabo este dialogo
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abierto en que se expusieron visiones, posturas e investigaciones que daban
fe de los abordajes con los que se venian desarrollando las investigaciones
y las creaciones en la facultad.

El resultado fue la visualizacion de lo que realmente ocurria en la
facultad respecto a estos temas. Las posiciones iban desde los defensores
a ultranza de la idea de la investigacion como hecho innecesario para
la actividad creativa; la idea de la creatividad y la investigacion como
actos equivalentes; la creatividad como un hecho ajeno y separado
de la investigacion, hasta la investigacion y la creatividad como actividades
complementarias.

Como senalé Garcia en el resumen de las memorias publicadas
de este evento, desde diversas perspectivas descriptivas, diagndsticas
e interpretativas, las ponencias enfatizaron la necesidad de reflexion
y divulgacién de los objetos disciplinares de las artes en sus diferentes
especialidades, al tiempo que amparaban la reflexion transversal sobre
la vinculacién de las artes con la ensefianza y los procesos de creacién,
produccion e investigacién como una apuesta hipotética integrada a
la practica profesional real en la cual se cuestiona lo que es o puede
ser investigacion, lo que no solo abria la investigacién a otras formas
narrativas que representasen otras geografias de la experiencia humana,
ocultas bajo las capas del objetivismo cientificista, sino que llevaba
a repensar la investigacion cientifica s6lo como uno mas de los distintos
tipos de investigacion. (FAULA, 2013)

De modo que el reto, una vez culminado este primer encuentro
de investigadores, fue analizar estas diferentes visiones y articularlas
en una construccion sintagmatica, armoénica y coherente, donde todas
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las partes se viesen representadas. Esto es lo que finalmente se recoge
en el nuevo Reglamento General para la presentacion del Trabajo de Grado
de la FAULA, aprobado por el Consejo de Facultad el 13 de mayo del 2012.

Este nuevo reglamento expone una vision del trabajo de grado como
un producto que bien puede ser meramente creativo o fruto de un proceso
investigativo-creativo, en el entendido de que en ambos casos se genera
un conocimiento que impacta positivamente en las disciplinas artisticas
y de disefio, asi como en la sociedad.

En cuanto a su propdsito, definicidn y caracteristicas, el Reglamento
de Trabajo de Grado (2013), en su articulado expresa claramente esta
intencidn en los siguientes términos:

El Trabajo de Grado constituye la Ultima experiencia académica del
estudiante, donde mostrara la formacién integral adquirida a lo largo

de sus estudios en cualquiera de los programas académicos adscritos

a la Facultad de Arte. Se constituye de igual modo en su primera
experiencia profesional, hecho que lo involucrara con el aporte al
conocimiento, ya sea a través de la investigacion o la creacién de
propuestas expresivas y/o comunicativas, de caracter graficas, visuales,
plasticas, sonoro-musicales, corporales o escénicas; todas desarrolladas
bajo un régimen Tutorial (p.7).

En su Articulo 1°, enfatiza estos aspectos al indicar que: “El Trabajo
de Grado debera ser el resultado de un proceso creativo y/o investigativo
continuo por parte del estudiante, signado por criterios metodoldgicos
adecuados a la propuesta...” (2013:7).
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De esta manera, se establecen los nuevos criterios epistémicos para un
Trabajo de Grado en la FAULA, asi como el espiritu de calidad que los rige.

Como se muestra, para la FAULA evidenciar el caracter integral de las
carreras que se imparten, expresado en el dominio tedrico y practico que
deben tener sus estudiantes, es un punto de honor, de alli que la pretendida
y falsa idea de que el informe de un trabajo creativo puede obviar la
presentacion del proceso de revision documental y la profunda reflexion
tedrica que le corresponde no es aqui aceptada, pues, al igual que en la
investigacion, cuando el estudiante opta por un trabajo eminentemente
creativo, en este caso llamado Tega, el mismo debe ir acompanado de un
informe que dé cuenta de todo el proceso vivido por el estudiante, lo que
implica tanto su reflexion tedrica como practica, todo con el fin de dejar
constancia, a futuras generaciones, no solamente del como el artista hace,
sino ademas de codmo piensa y siente.

Es asi como en el Reglamento se establece en su articulo 39 tres
modalidades de Trabajo de Grado a las que se han dado los nombres:

Trabajo de Investigacion, entendida como busqueda
de conocimiento nuevo a través de la aplicacién de métodos
sistematicos y organizados.

Proyecto factible, modalidad de la investigacidon proyectiva, parcial
que pasa del estadio descriptivo al proyectivo.

Trabajo Especial de Grado -conocido como Tega-: cuyo objetivo
es la presentacion de propuestas originales y novedosas concebidas
a través de procesos como la imaginacion y la creatividad.
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Todo lo antes dicho muestra cdmo la investigacidon creacion en la FAULA
es un complejo de posibilidades que atiende desde la investigacion hasta
la creacidon mas pura, integrando dentro de esos limites una cantidad
considerable de matices, escalas y variables propias de lo que demande
el propdsito o intencion del estudiante en su busqueda del saber y el hacer.

Es por ello que, ante tanta complejidad, al momento de su
implementacion la facultad organizé actividades de informacién
y orientacidn tanto a profesores como estudiantes a través de visitas
a todos los departamentos y nucleos de la facultad, charlas, cursos
de actualizacién y programas en el area de metodologias que permitiesen
comprender, diferenciar y a la vez integrar la investigacion y la creacion
COmMOo procesos cognitivos.

Uno de estas actividades fue el Diplomado de Investigacion, dirigido
a profesores, organizado también desde la Comtega en el 2012. En alianza
con la organizacién Ciea-Sypal, institucion internacional orientada al estudio
y la investigacion desde la Compresiéon Holistica de la Ciencia, se adelanté
un programa de actualizaciéon docente para mostrar los nuevos aspectos
referidos a la investigacidon, haciendo especial énfasis en la investigacion
proyectiva o investigacidn-creacion.

Gracias a esta alianza con Ciea-Sypal se organiz6 también el II Encuentro
de Investigadores en areas artistico creativas, espacio donde se mostraron
las investigaciones que venian adelantando nuestros estudiantes
y profesores en el ano 2014.

Luego de esto ha sido constante la aplicacidon de estos criterios, asunto
que ha dado como resultado mas de un centenar de Trabajos de Grado
presentados bajo estas premisas.
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Igual muchos retos siguen en pie. Los resultados recientes de la tesis
doctoral de la autora, donde analizo la calidad de los Trabajos de Grado
con mencién publicacién presentados para optar a la Licenciatura en Artes
Visuales, en la Escuela de Artes Visuales y Diseno Grafico, los dos afnos
siguientes a la implementacion del nuevo reglamento, evidencian todavia
carencias en muchos aspectos que muy probablemente puedan extenderse
a otras escuelas de la facultad.

Quiza lo mas importante a resaltar de los resultados de esa investigacion
sea la falta de distincién entre un Trabajo de investigacion y un Trabajo
especial, precision conceptual basica para ordenar el discurso que acompafia
el informe final de un trabajo de grado.

De alli deviene la principal debilidad de los trabajos, la falta de
coherencia, expresada fundamentalmente en la falta de cohesion interna,
es decir en la articulacién de cada una de las partes del informe de grado.
Por otra parte también hay problemas en la idoneidad con la que se abordan
cada uno de estos aspectos, muchos de los cuales no se tratan en todo su
potencial; en cuanto a pertinencia los resultados son buenos, asi como en
creatividad (aunque esta variable no evalud el caracter creativo de la obra
artistica per sé sino el caracter innovador de la presentacion del informe)
y la exhaustividad resultd ser paraddjica, pues el resultado arrojé que
todos los aspectos del informe del trabajo de grado eran abordados pero
su tratamiento incoherente.

Parte de la investigacion sugiere entonces mecanismos para salvar
estos obstaculos, entre los que cabe destacar aspectos referidos a ciertos
ajustes necesarios en el Reglamento de Trabajo de Grado, la modificacion
del pensum en aras de fomentar la actividad investigativo creativa de
manera coherente y progresiva desde el primer semestre de la carrera,
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el desmontaje de visiones arcaicas emparentadas con la idea del artista
como Genio cuya genialidad lo libra de dar cuenta de sus procesos vy el
emplazamiento a éste como parte de las soluciones a los problemas que
aquejan a la humanidad, siempre desde la sensibilidad consciente.

De modo que finalmente podemos decir que, en estos trece afos,
la Facultad de Arte ha consolidado la formacién de sus profesores en
estudios que impactan significativamente en el desarrollo de la construccion
de conocimiento desde el arte y para el arte y el disefo. Se han desarrollado
reglamentos para mejorar la calidad de los trabajos de grado de nuestros
estudiantes. Se han organizado encuentros de investigadores creativos
para conocer sus posiciones y posturas respecto al papel del arte y el
disefio en la construccion del edificio del conocimiento. Se han desarrollado
programas de actualizacién docente en temas de investigacién creativa.
Se ha hecho seguimiento a la labor investigativo creativa. En fin, se han
buscado respuestas a preguntas iniciales como ¢Qué se debe investigar
en arte? ¢Qué se debe crear en arte y disefio? ¢CoOmo impactar socialmente
y positivamente desde el arte y desde el disefio? ¢CoOmo hacer arte y disefo
de calidad? y ¢Como investigar en arte y disefio?... y, en fin, mil preguntas
mas que mantienen activa la espiral infinita del saber y conocer.
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The philosophical value of music in The birth of the Tragedy of Nietzsche.

Resumen:

Nietzsche tuvo una relacién muy intensa con la musica, desde muy joven
fue expuesto a ella a través del estudio del piano, instrumento al que se dedico
durante toda su vida alcanzando un considerable nivel interpretativo, aun cuando
no se dedicara a ello de forma profesional, es bastante conocido por todos
gue el pensamiento del filésofo aleman estuvo fuertemente influenciado
por su interés en la musica.

Palabras clave: Musica, Filosofia, Nietzsche,
Wagner, Ontologia.

Abstract: Keywords: Music, Philosophy, Nietzsche,

. . . . . . Wagner, Ontology.
Nietzsche had a very intense relationship with music, from an early age was

exposed to it through the study of the piano, an instrument that was devoted
throughout his life reaching considerable interpretative level, even when it is not
dedicated to it professionally, it is quite well known that the German philosopher

was strongly influenced by his interest in music.
Jorge Alexander Torres

Facultad de Arte ULA

Venezuela
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No. 1:

Pintura de Miles Davis tomado de geekness.com.br

En opinién de Fink (1976, pag. 126) la filosofia de Nietzsche
se encuentra en lo oculto y su obra, en lugar de manifestarla, la encubre.
Este ocultar se debe a las multiples fachadas que presenta la obra;
entre otros aspectos, Fink reconoce en la obra de Nietzsche |la presencia
de varios elementos: una critica de la cultura, psicologia, poesia,
pero también reconoce que la obra se halla recubierta de mascaras,
multiplicidad de personajes, un estilo literario seductor, que se encuentra
sin embargo, desfigurado por la subjetividad de su autor. Estos son
aspectos fundamentales que no deben ser tomados de forma negativa sino
al contrario, deben ser vistos como una oportunidad para la interpretacion,
y tomados en cuenta a la hora de acercarnos al pensamiento nietzscheano,
sobre todo para no dejarnos confundir con los tonos chillones, que no
nos dejarian comprender la grandeza de este pensador, y en el caso
particular de éste trabajo, su vigencia y posible aplicacién practica
a las preocupaciones estéticas-musicales de hoy. Para Fink (1976, pag.
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128) Nietzsche es un hombre alcanzado por un rayo, abrazado por el rayo
de una nueva amanecida de la verdad del ente en su conjunto. (p. 128)'

“El Nacimiento de la Tragedia” aun cuando se trata de un trabajo
de juventud, plantea las principales preocupaciones de su autor, incluyendo
claro su particular perspectiva del concepto de musica.

De acuerdo a Fink (1976, pag. 215) los temas fundamentales
del pensamiento nietzscheano son:

. La identificacion radical de ser y valor.
. El Superhombre y la muerte de Dios.

. La voluntad de poder.

H W N =

. El eterno retorno.

En relacidon a esta propuesta Fink (1976, pag. 215) reconoce
sus limitaciones y afirma que es una simplificacion inadmisible
el que hayamos asentado su filosofia tan solo en los cuatro temas
fundamentales citados. No obstante considera que estos temas
en su reciproca conexion y condicionamiento, componen la coyuntura
fundamental del pensamiento del fildsofo aleman.

Para efectos del presente articulo sera la identificacidon radical
de ser y valor el tema mas adecuado a tomar en cuenta, pues de acuerdo
a Fink (1976, pag. 135) éste es el punto de partida de E/ Nacimiento
de la Tragedia. Se intentara exponer brevemente cuales son los rasgos
fundamentales de dicho tema pues constituye un elemento esencial
para comprender la relacidon que se establece entre la musica
y el autor en cuestion.
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Producto de la influencia de El mundo como voluntad y representacion
de Schopenhauer, Nietzsche piensa el ente, es decir, el ser, como algo que
no es propiamente. En opinidon de Nietzsche (1997, pag. 32) el ente, el ser,
es algo que se produce asi mismo. En este sentido el valor de ser es nada,
no tiene esencia pues no se funda en si mismo, lo cual es el caracter propio
de todo ente.

En relacion a la no posibilidad de la existencia del ente segun Nietzsche
Fink (1976, pag. 132) afirma que:

La tesis de Nietzsche dice asi: No hay en verdad cosas

ni sustancias; no existe un «ente». Existe sdlo el agitado oleaje
de la vida, sdlo la corriente del devenir, el inacabado vaivén

de sus olas. No hay nada duradero, permanente, estable; todo
esta sometido al movimiento.

El ser de acuerdo a Nietzsche (1997, pag. 32) es puro devenir,
entendiendo a éste en el sentido expuesto por Heraclito como un fluir,
un aniquilar, un permanente dejar de ser. Para Nietzsche es el hombre
quien se representa a los entes, éstos son constituidos por el sujeto,
por esta razon los entes, en opinidon de Nietzsche, tienen un caracter
insustancial. Por otro lado ésta interpretacion le confiere al hombre un
importante caracter creativo semejante al del artista, sélo que aqui obra
de arte y artista debe ser comprendido en un sentido ampliado, es decir,
no restringido a las bellas artes tradicionales. Para Nietzsche (1997, pag.
32) todo lo que existe no son mas que representaciones, o en este caso,
productos del hombre como artista en sentido amplio.
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Por su parte, para Heidegger (2000, pag. 77) el concepto ampliado
de arte tiene unas importantes connotaciones ontoldgicas, éstas,
en su opinidén aparecen en el pensamiento de Nietzsche tanto en sus
primeros textos como en los ultimos:

El arte es, de acuerdo con el concepto ampliado de artista,
el acontecer fundamental de todo ente; el ente es, en la medida
que es, algo que se crea a si mismo, algo creado.

Ahora bien, ya sabemos que la voluntad de poder

es esencialmente creacion y destruccion. Que el acontecer
fundamental del ente sea «arte» no quiere decir otra cosa
que: es voluntad de poder.

Mucho antes de que concibiera expresamente que la esencia

del arte es una forma de la voluntad de poder, ya en su primer
escrito (El nacimiento de la tragedia a partir del espiritu de la
musica), ve Nietzsche al arte como caracter fundamental del
ente. Asi podemos comprender que en la época en que trabaja
en La voluntad de poder vuelva a la posicion sobre el arte que
habia formulado en El Nacimiento de la tragedia, en La voluntad
de poder (n. 853, 1V) se recoge una reflexion al respecto.

El hombre ya no es pensado por Nietzsche como sujeto sino como
lugar donde el ser adquiere caracter de valor. Aqui esta concentrada
su critica a toda la metafisica, es decir a la filosofia misma. La pregunta
que se hace Nietzsche (1997, pag. 33) es éCual es el caracter
de la existencia? con esta pregunta Nietzsche transforma el problema
ontoldgico en problema valorativo.
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En El Nacimiento de la Tragedia Nietzsche (2007, pag. 28) propone
ver la ciencia con la dptica del artista, y el arte, con la de la vida. Aqui
Ciencia no es entendida como episteme, sino como posibilidad de saber,
y para Nietzsche (2007, pag. 31) todo saber no es mas que perspectiva,
interpretacion humana. En su opinién todo, incluso la verdad, es
perspectiva e interpretacidon. En este sentido el ser no es mas que valor,
en otras palabras todo, incluyendo la verdad y el ser no son otra cosa
gque miradas humanas. Con esta interpretacion la verdad se convierte en
perspectiva, disolviéndose, transformandose en una mentira necesaria para
la existencia, perdiendo el caracter de fundamento Unico que se le atribuia.

Por otro lado, Optica es la realidad entendida como arte en sentido
ampliado, es decir, como toda interpretacién producida por el hombre,
en donde la verdad adquiere un caracter de mentira suficiente. Vida,
en esta nueva interpretacién, es el ser pensado como devenir. En opinidon
de Nietzsche (1997, pag. 32), Heraclito no distingue mas un mundo fisico
de uno metafisico, lo que vale decir, no separa mas un reino de cualidades
determinadas de un reino de cualidades indeterminadas. En su opinion
Heraclito niega en general el Ser, pues no descubre por ninguna parte
algo que permanezca, algo exento de destruccion; y afirma yo no veo sino
el Devenir. Heidegger (2000, pag. 78) establece una conexidn entre
esta particular interpretacion del concepto de vida en Nietzsche vy la filosofia
de Schopenhauer, en este sentido afirma que:

La «vida» no esta tomada en el sentido estrecho de vida
humana, sino que se la equipara con el mundo en el sentido
schopenhaueriano. La proposicion suena a Schopenhauer,
pero habla ya contra Schopenhauer.
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El arte, pensado en sentido amplio como lo creativo,

es el caracter fundamental del ente. De acuerdo con ello, el arte
en sentido estrecho es aquella actividad en la que el crear llega
a si y se vuelve mas transparente, no es solo una forma de la
voluntad de poder entre otras sino su forma mas elevada.

El caracter Ultimo del ser para Nietzsche esta dado por su interpretacion
de Anaximandro, como un nacer y perecer, lo cual en su opinidon lo hace
no esencial; de acuerdo a Nietzsche (1997, pag. 32), el devenir es la vida
como dualidad de nacer y morir, como ser para perecer. En relacidon a estas
consideraciones Picé (2005, pag. 75) seinala:

En el Claro del Arte

¢Como vincular la musica con Heraclito? Como se ha visto
Nietzsche recoge dos ideas basicas de Heraclito: todo es devenir
y el devenir es puro juego inocente. Si la musica simboliza

a Dionisos, entonces la musica debe simbolizar el devenir

y la inocencia del devenir. "La mdsica... es el unico espiritu

de fuego limpio, puro y purificador, desde el cual y hacia el cual,
como en la doctrina del gran Herdclito de Efeso, se mueven

en doble orbita todas las cosas.”

Este fragmento de El Nacimiento de la Tragedia es significativo,
a pesar de que Nietzsche se refiera especificamente

a la musica alemana. De nuevo aparece el simil del fuego
creador y destructor, volatil, gue nace en la tierra pero

que alcanza las alturas. Este “espiritu de fuego” es limpio,

no esta atravesado por representaciones. Y porque es limpio
alcanza la verdad de Dionisos, es puro, y en su viaje de regreso,
purifica. La musica hace de devenir.
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En relacidon a la segunda idea de Heraclito recogida por Nietzsche, Pico
(2005, pag. 76) comenta: La musica nos revela el juego constructivo-
destructivo del devenir porque ella misma es juego de construccion
y destruccion de formas. El musico compone "“construyendo y destruyendo”,
como el nifio-dios. Y la musica es el resultado de esa accion creadora-
destructora y simbolo de la fuerza creadora-destructora del devenir.

En los momentos actuales podemos pensar que la interpretacion
de Nietzsche de la ciencia como "dptica” no esta lejos de la realidad,
véase por ejemplo los cambios en relacion a los sistemas de la fisica
de Newton por la teoria de la relatividad, y éstos aun hoy estan siendo
revisados, cuestionados por no considerarse suficientes para explicar el
conjunto de todas las cosas. Saber y verdad no son mas que valoraciones,
producciones artisticas de un hombre artista, alli se encuentra la vigencia
del fildsofo aleman no sélo ante la ciencia de hoy, podemos agregar que la
comprension de ser como valor presente en él, también implica el asumir
consciente de la tolerancia, es posible interpretarlo como una invitacion
a la convivencia, pues todo, incluso lo que llamamos verdad, no es mas que
una interpretacién humana, por lo tanto falible y condicionada, susceptible
de ser permanentemente cuestionada, perfeccionada, incluso, superada.

El ser como valor segun el pensamiento nietzscheano es una
convocatoria al auto cuestionamiento, a la reflexion permanente,
es también una forma de condena al dogmatismo. Por ello puede
ser importante abordar el pensamiento del fildsofo aleman desde una
nueva perspectiva, en este caso la nueva perspectiva que se abre lo hace
desde la musica, disciplina a la que Nietzsche otorgara una parte
importante de su tiempo y esfuerzo.
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Como es bien conocido "E/ Nacimiento de la tragedia” fue escrito
en medio del influjo que sentia Nietzsche por el compositor aleman Richard
Wagner, a quien consideraba como el prototipo del artista tragico destinado
a renovar la cultura contemporanea. De igual forma el libro "El mundo
como voluntad y como representacion” de Schopenhauer sirvié de estimulo
intelectual para el desarrollo de las ideas planteadas por el joven fildlogo,
en este sentido son muy elocuentes los planteamientos de Nietzsche
(2007, pag. 34) sobre la relacion musica-palabra, por las semejanzas
con la opinidon de Schopenhauer a este respecto, asi como su concepcion
de la musica como un espejo universal de la voluntad mundo.

Producto de la influencia de Schopenhauer, Nietzsche (2007, pag.
34) considera que la vida es una irrealidad vieja y cruel, que en ella
sblo encontramos dolor y destruccion, en su opinion el arte es lo Unico
gue puede ofrecer al individuo la fuerza y la capacidad necesarias
para afrontar el dolor de la vida.

Los griegos en opinién del filésofo aleman sabian muy bien que la
vida es terrible, inexplicable y peligrosa, pero aunque tenian una clara
comprension de ello, no se entregaban al pesimismo volteando la espalda
a la vida, lo que hacian era transformar el mundo como un fendémeno
estético y para ello existian dos actitudes o mentalidades: |la apolinea
o la dionisiaca. Dionisio para Nietzsche (2007, pag. 99), es la deidad
encargada de llevar la verdad, de alli podemos inferir que la musica, como
manifestacidon dionisiaca es un reflejo de la verdad:

3[25] La verdad, cuya imagen horrible habia llevado Dioniso
al mundo, en cuanto sabiduria divina, volvia a ser incognoscible:
la apariencia de aquel mundo divino ya no era la bella
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apariencia, el mundo de los dioses aparecia injusto, atroz, etc.
El hombre creia en la verdad de los dioses; la belleza volvid
a ser un asunto del hombre.

Asi mismo Nietzsche (2007, pag. 161) afirma que Dionisos es el simbolo
del flujo de la vida misma, que rompe con todas las barreras e ignora
todas las limitaciones. En la concepcion dionisiaca del mundo se afirma
triunfalmente y se abraza la existencia en toda su oscuridad y horror,
y sus formas peculiares de artes son la tragedia y la musica.

7[90] Una armonia sin sufrimiento intrinseco, sin un trasfondo
de lo horrible, iEso es lo que buscan nuestros “griegos”
en los antiguos!

De la cita anterior podemos inferir que Nietzsche hace una clara analogia
entre armonia y verdad pues como ya hemos visto la verdad en Nietzsche
tiene relacion con el trasfondo de lo horrible que lo griegos pudieron mirar
directamente sin miedo, pues para Nietzsche (2007, pag. 282) todo
conocimiento profundo es terrible 11[1]. Es muy probable que Nietzsche
se refiera a los wagnerianos o compositores de su tiempo cuando habla
de nuestros griegos.

Por otro lado Nietzsche sefiala a Apolo como el simbolo de la luz,
de la medida, del limite, representa el principio de individuacion.
La actitud apolinea esta expresada en el mundo de las divinidades
olimpicas, en ella se cubre la realidad con un velo estético, creando
un mundo ideal de forma y belleza.

En el Claro del Arte
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Lo apolineo se contrapone a la tragedia que transforma realmente
la existencia en un fendmeno estético sin cubrirla con un velo,
mostrandola con todo su horror. En opinidon de Nietzsche ambas tendencias
son “instrumentos artisticos de la misma naturaleza” y de su antagonismo
surge el arte griego.

En este sentido pareciera que Nietzsche (2007, pag. 139) recurre a su
vision del mundo griego y de la tragedia para fundamentar su concepto
de la musica, el cual es definido por Nietzsche de la siguiente forma:

Al contrario de todos aquéllos que se afanan por derivar

las artes de un principio Unico, considerado como fuente vital
necesaria de toda obra de arte, yo fijo mi mirada en aquellas
dos divinidades artisticas de los griegos, Apolo y Dioniso,

y reconozco en ellas los representantes vivientes e intuitivos de
dos mundos artisticos dispares en su esencia mas honda y en
su meta mas alta. Apolo esta ante mi como el transfigurador
genio del principium individuationis, unico mediante el cual
puede alcanzarse de verdad la redencion de la apariencia:
mientras que al mistico grito jubiloso de Dioniso queda roto el
sortilegio de la individuacidon y abierto el camino hacia la madre
del ser, hacia el nucleo mas intimo de las cosas. Esta antitesis
enorme que se abre como un abismo entre el arte plastico, en
cuanto a arte apolineo, y la musica, en cuanto arte dionisiaco se
le ha vuelto tan manifiesta a uno solo de los grandes pensadores
que aun careciendo de esta guia del simbolismo de los dioses
helénicos, reconocié a la musica un caracter y un origen
diferentes con respecto de las demas artes, porque ella no es,
como éstas, reflejo de la apariencia, sino de manera inmediata
reflejo de la voluntad misma.
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En esta cita se puede apreciar claramente la influencia del autor
de El mundo como voluntad y representacion, inmediatamente Nietzsche
(2007, pag. 142) pasa a citar aspectos musicales fundamentales
en los escritos de Schopenhauer:

La musica se diferencia de todas las demas artes

en que ella no es reflejo de la apariencia, o, mas exactamente,
de la objetualidad (Objektitdt) adecuada de la voluntad, sino,
de manera inmediata, reflejo de la voluntad misma, y por lo
tanto representa, con respecto a todo lo fisico del mundo,

lo metafisico, y con respecto a toda apariencia, la cosa en si.
Se podria, segun esto, llamar al mundo tanto musica
corporalizada como voluntad corporalizada...

Como ya se ha podido apreciar a lo largo de éste articulo el concepto
de Mdusica gozaba de la mas alta estima tanto en Nietzsche como
en Schopenhauer, superando con creces en ambos, la idea de MUsica como
simple entretenimiento para pasar a concebirla como una preocupacion
filoséfica fundamental. Mas adelante Nietzsche (2007, pag. 142) agrega:

Se podria expresar muy bien esta relacion con el lenguaje

de los escolasticos, diciendo: los conceptos son los universalia
post rem (universales posteriores a la cosa), la musica expresa,
en cambio, los universalia ante rem (universales anteriores

a la cosa), y la realidad, los universalia in re (universales

en la cosa).

Nietzsche (2007, pag. 143) reconoce el lugar verdaderamente

especial que Schopenhauer le atribuye a la musica y siguiendo la doctrina
de éste afirma:
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Dos clases de efectos son, pues, los que la musica dionisiaca
suele ejercer sobre la facultad artistica apolinea: la musica
incita a intuir simbdlicamente la universalidad dionisiaca,

y la musica hace aparecer ademas la imagen simbdlica

en una significatividad suprema.

De ésta cita se desprende claramente la interpretacion ontoldgica
que Nietzsche le otorga a la musica, este lugar fundamental, desde
el cual el fildsofo se refiere a la musica, tuvo una influencia determinante
en las obras de los compositores de finales del siglo XIX y principios
del siglo XX, incluso se puede percibir en las obras de los compositores
actuales. En este sentido puede ser elocuente una carta de Nietzsche
dirigida a Wagner, citada por Volpi (2007, pag. 57), en donde se lee:

La formula wagneriana “"melodia infinita” expresa del modo mas
amable el peligro, la corrupcion del instinto, y también la buena
fe, la tranquilidad de la conciencia en medio de la corrupcion.
La ambigiiedad ritmica, por la cual no se sabe mas si se debe
saber mas si algo es capo o coda, es, sin duda, un recurso artistico
mediante el cual se pueden obtener efectos maravillosos: el Tristan
es rico en esto,; pero como sintoma de un arte es y sigue siendo
el signo de la desilusion. La parte impera sobre el todo, la frase
sobre a melodia, el instante sobre el tiempo (también sobre el
tiempo musical), el pathos sobre el ethos (caracter o estilo o como
se lo quiera llamar), y, finalmente, el espiritu sobre el “sentido”.

En este texto citado por Volpi el fildsofo aleman intuye la eliminacion

del sistema tonal y su independencia del semitono, en donde la parte mas
minima impera sobre el todo, la frase sobre la melodia, el instante sobre
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el tiempo... el espiritu sobre el “"sentido”. De igual forma parece significativo
gue se exprese asi precisamente de la obra Tristan e Isolda ya que es a
ella a quien se le atribuye una importante influencia en la superacion de

la tonalidad, que tanto influjo tendra en las obras de los compositores del
siglo XX y XXI, incluyendo la musica para cine. Nietzsche (2007, pag. 198)
expresa estas ideas claramente al afirmar que:

Este fendmeno primordial del arte dionisiaco, dificil de aprender,
no se vuelve comprensible mas que por un camino directo,

y es aprehendido inmediatamente en el significado milagroso

de la disonancia musical: de igual modo que en general es sdlo
la musica, adosada al mundo, la que puede dar un concepto

de qué es lo que se ha de entender por justificacion del mundo
como fendomeno estético.

Como se puede observar en esta cita Nietzsche (2007, pag. 198)
establece una fuerte correspondencia entre el arte dionisiaco y la disonancia
musical, esta relacidon es reafirmada cuando sefiala que:

El placer que el mito tragico produce tiene idéntica patria

que la sensacion placentera de la disonancia en la musica.

Lo dionisiaco, con su placer primordial percibido incluso

en el dolor, es la matriz comun de la musica y del mito tragico.

Podemos concluir afirmando que Nietzsche fue la conciencia que,
mas llucida y criticamente, capté todas las fracturas internas que se
originaron dentro del mundo romantico y que coadyuvaron a que éste
entrara en crisis, tanto en el plano conceptual como en el artistico.

Es importante recordar que compositores emblematicos de comienzos
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del siglo XX como Mahler y Strauss realizaron explicitos homenajes

al fildosofo aleman, ejemplo de ello lo constituyen la Cuarta sinfonia

del primero y el poema sinfénico “Asi hablé Zaratustra” del segundo.
Es posible que algunas de los aportes musicales que tradicionalmente
se le atribuyen a Wagner se deban, en sus estructuras mas profundas;
es decir en el plano filosoéfico, al pensamiento de Nietzsche.

Inicio | Contenido En el Claro del Arte



1 Aqui vemos una clara referencia al fragmento péstumo 1[61] de Nietzsche (2007, pag. 74):
La tumba de Euripides fue alcanzada por el rayo, es decir, el que yacia en ella era un predilecto
de los dioses y el lugar era sagrado. 1[61] Das Grab des Euripides wurde vom Blitz getroffen, d.h.
das Darinliegende ist ein Liebling der Gétter, die Statte heilig.
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The prostitute’s stereotype on Jacobo Borges’ painting: “"The show has begun”

Resumen:

La intencidén de Jacobo Borges con su obra pictorica de los afos sesenta,
es darnos una leccion moral a través de una serie de personajes estereotipados
que ha puesto en escena de manera teatral en correspondencias con la muerte
como aspecto intrinseco de la vida. Es por ello que el presente articulo busca
analizar la presencia del estereotipo de la prostituta, empleado por el artista
como simil de la patria quien se oferta al mejor postor. El pintor nos ofrece,
su visidn particular y subjetiva de lo que es la realidad politico-social en la Venezuela Palabras clave: Jacobo Borges, estereotipo,
de los afios 60, a través de la Nueva Figuracion, tendencia que exalta y apoya esa prostituta, arte venezolano.
mirada critica de la realidad por medio del gesto expresionista y la calidad matérica
de la pintura, que brinda a su produccién de este periodo una coherencia formal
al expresar el caos de la contemporaneidad.

Rosa Moreno

Facultad de Arte ULA

Venezuela
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The prostitute’s stereotype on Jacobo Borges’ painting: “"The show has begun”

Abstract:

The intention of Jacobo Borges’ pictoric work from the sixties is to give us a moral
lecture using a sort of stereotyped characters, placing them in display in a theatrical
way corresponding with dead as an intrinsic aspect of life. For this reason, the
following article looks to analyze the presence of the prostitute’s stereotype, used
by the artist as a simile for the motherland, selling herself to the highest bidder.

The painter offers his particular and subjective vision about Venezuela’s social and
political reality during the sixties implementing the “"New figuration”, a tendency that
exalts and supports that critic approach to reality by factors like an expressionist
gesture and the material quality of the painting. All of this ends up adding to this

period of his work a formal coherence expressing the chaos of the contemporaneity.
Keywords: Jacobo Borges, stereotype,

prostitute, venezuelan art.
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El panorama artistico de los afos
sesenta en Venezuela

Los afos sesenta, estuvieron signados por una era convulsionada,
en ninguna otra época del siglo XX el mundo se debatié entre nuevos
y viejos esquemas, es una etapa donde, las fracturas en lo politico,
lo econdmico y lo social son evidentes, generando un despertar
en la consciencia de los jovenes que hicieron vida en ese momento
particular y dejaran en evidencia su vision del mundo.

En esa década, Venezuela vive un intenso movimiento cultural
que da paso a propuestas innovadoras en el arte, asi como a la creacién
de instituciones que van a gestionar las politicas culturales del pais gracias
a los ingresos de las rentas petroleras, por un lado, pero por otro Y esta
es la gran paradoja de nuestra industrializacidon: un pais donde hay gente
con hambre y vastas capas de poblacion mal alimentadas, mal calzadas,
mal vestidas y, en general y por ello mismo, mal vividas y mal educadas”
(Araujo 2013, p. 85). Se hace incuestionable la enorme desigualdad social
en el pais, la cual ha pervivido por generaciones.

En el panorama artistico venezolano, los movimientos abstractos como
el cinetismo y el abstraccionismo geométrico, se habian institucionalizado,
se materializa una nueva valoracién de la figuracidn que tiene como
punto de partida los movimientos de posguerra, quienes hacen énfasis
en el drama humano de las sociedades contemporaneas.
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Segun Erminy citado por Calzadilla (1967):

En el afio 1957 se viene formando un conjunto de pintores
figurativos de vision abierta a los avances del arte universal.
Entre ellos un cierto nucleo de vanguardia se plantea
preocupaciones de orden social dentro de busquedas que
tienden a explorar el poder activo de la comunicabilidad
expresiva (p. 108).

Estamos ante una academizacién fundamentada en un nuevo modo
de representar la realidad, que hace énfasis en la materia como mecanismo
de exploracién estética de la sociedad, retomando la figuracién para
mostrar al individuo y su desencanto ante la posmodernidad, usando la
fuerza instintiva en la creacidn, el gesto violento ante el soporte, la materia
pastosa para generar texturas, la ironia y el sarcasmo en la representacion
de los personajes caricaturizados y deformes, que exhiben su fealdad sin
complejos; generando asi, un arte de marcado compromiso social y politico.

Inicialmente el Techo de la ballena sera el promotor de una serie de
conductas que van a normar este arte comprometido, su fundador Carlos
Contramaestre (1933-1996), citado por Calzadilla (2008), aseguraba que:

Nuestras respuestas y nuestras acciones surgen de la misma
naturaleza de las cosas y de los acontecimientos, como claro
ejercicio de la libertad, clave para la transformacion de la vida
y la sociedad que aun en un estadio superior no puede
detenerse y a cuya perfeccion o hundimiento también
continuariamos contribuyendo. (p. 16)
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Evidentemente para Contramaestre el papel del arte es fundamental
para la educacion de la sociedad, pues a través de él podemos hacer del
ciudadano, probablemente, alguien mejor al generar una conciencia critica
frente a los fendmenos sociales y sobre todo, los acontecimientos politicos;
ademas estas manifestaciones que se estan dando en este momento en
particular en Venezuela, responden no solo al sentir particular de quien
las crea, sino a un sentir como actantes de los hechos cotidianos.

Por lo tanto, podemos observar como Jacobo Borges en su obra
patentiza el alejamiento de la cultura oficial, pues a través de los
personajes que pueblan sus pinturas, deja claras sus ideas y su formacion,
haciendo una critica feroz a lo que son las instituciones, tanto la militar
como la eclesiastica, asi como a la corrupcién y al abuso de poder por parte
del Estado. Para Calzadilla (2008):

Borges expresa lo que le es inherente a una conciencia colectiva:
comprende la pintura como un lenguaje con el que esta en deuda
permanente y con el cual libra una batalla no sdlo para enfrentarse
a la realidad, sino también a si mismo. (p. 245)

A través de su obra, Borges retrata situaciones con las que el
venezolano comun se ha acostumbrado a convivir, situaciones de violencia,
donde se vulneran sus derechos y donde se convierte en victima del
sistema, sus obras pertenecen a un contexto social particular y estan
determinadas historicamente.

Marchan Fiz (1994), asegura que en la Nueva Figuracion “El resultado

es un cuadro que plantea preguntas y al que, a la inversa, se le pueden
plantear preguntas, un signo interrogativo en el sentido literal del término”
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(p.25). Son las situaciones planteadas en la obra, quienes generaran
inquietudes en el espectador y este a su vez, podra preguntar sobre
situaciones sociales concretas.

El estereotipo

en Jacobo Borges

Jacobo Borges (1931), es uno de los principales representantes
de la Nueva Figuracién venezolana, quien posee una obra de marcado
contenido social, y a través de sus pinturas personifica la sociedad
decadente de la Venezuela de los afios sesenta a través de una serie
de estereotipos que se convierten en actores sociales.

Borges decide utilizar el estereotipo como elemento generador
de conciencia, es un llamado de atencidon que se materializa a través
de la figura de personajes como el militar, el prelado, la prostituta,
la muerte o simplemente el ciudadano comun; pues busca crear una
referencia en la memoria que permita revisar las cualidades inmorales,
inhumanas, del personaje alli pintado, desmitificAndolo, haciendo que
el espectador juzgue por si mismo como ha sido su papel en el entramado
social y cdmo sus acciones han influido en la realidad social del pais,
poniendo al dia al ciudadano con su realidad historica.

Un antecedente importante en la obra de Borges lo constituye
el grabador mexicano José Guadalupe Posada (1852-1913), para quien
la muerte fue su compafiera inseparable, pues conocia la historia de
México vy logrd establecer la ruptura entre “la muerte insulsa y la muerte
glorificada” (Villarreal, 2012, p. 38). Posada en cierta forma, a través
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de sus grabados y de los corridos que reproducia como hojas sueltas,
se encargo de educar al pueblo analfabeta, en cuanto a la tradicion

y cultura de la muerte, una vez que la Republica se habia consolidado,
Villarreal (2012) afirma que:

La herencia que el grabador mexicano José Guadalupe Posada
(1852-1913) recibiod fue la ironia de la danza macabra que se
burlaba de los que alardeaban de su posicion, riqueza, poder
y elegancia. En la danza macabra aparecian cabellos unidos al
craneo, y por eso trascendio la idea de que era femenina, pues
originalmente se dirigian a ella como el muerto. (p.p. 36-37)

Las calaveras de Posada hacian critica social de los personajes publicos
y de los que figuraban en el mundo de la politica, que es precisamente lo
que hace Borges al retratar a la muerte y representar como calaveras a una
serie de personajes que forman parte de la vida publica en los afios sesenta
y que los reconocemos pues se convirtieron en estereotipos.

Por lo tanto, a través del personaje estereotipado de forma negativa,
se cuestiona la realidad social venezolana de esta década, buscando que
el espectador despierte una mirada critica al evidenciar la problematica
mencionada, pues como asegura Alzuru (2011) “En el curso de los ‘60,
efectivamente, la vida pasa a ser vista como la fuerza revolucionaria por
excelencia contra la realidad alienante del capitalismo” (p. 55). Por ello,
a través de estos estereotipos se hace satira de la sociedad, utilizando el
sarcasmo Yy la caricaturizacion de diferentes personajes, para ridiculizar
situaciones cotidianas.
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Sin embargo, la caricaturizacidén que realiza Borges pertenece, segun
Eco (2007), a la caricatura moderna, la cual:

... hace como instrumento polémico frente a una persona real

o a lo sumo frente a una categoria social reconocible, y exagera
un aspecto del cuerpo (por lo general, el rostro) para burlarse

o denunciar un defecto moral a través de un defecto fisico (p. 152)

Cuando Borges realiza una caricatura, su finalidad es afear las facciones
del personaje a quien alude, acentuando los rasgos mas sobresalientes
del personaje para llegar a deformarlos. Por eso la caricatura no busca
embellecer, mas bien desmejorar, para lograr exaltar cualidades fisicas
o morales del individuo facilmente reconocibles, como es el caso de cada
uno de los estereotipos que representa Borges.

La prostituta en la obra
“Ha comenzado el espectaculo”

La obra de Borges Ha comenzado el espectaculo, se enmarca dentro de
la tendencia neofigurativa, esa tendencia que surge a partir de los 50 y en
Venezuela se va a dejar sentir en la década siguiente. Carlos Silva (1989)
afirma que

El arte, pues no era concebido por el neofigurativismo como
comunicacion estéticamente deleitosa, sino como insurgencia y
mortificacion de conciencias, asi hubiese que plantear y replantear
una reiterativa épica del dolor que parecia acompafar el inminente
nacimiento del hombre nuevo. (p. 180)
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En esta composiciéon de Borges vemos el llamado de atencion a través
de la estética de lo grotesco, al mostrarnos el espectaculo que inicia,
se da comienzo a una actividad de entretenimiento, por lo tanto, inferimos
que la estructura de la obra es la accién ejecutada por una dama que
estd moviéndose en medio de un grupo de personajes, ella es el objeto
erdtico que se esta ofertando para ser consumido en medio de la puesta
en escena que comienza.

Estos personajes o actores sociales han sido representados desde una
vision psicoldgica, brindandonos el autor su propia mirada de la sociedad,
una sociedad inmoral y decadente ejecutada a través de una pintura de
rechazo, una pintura de protesta, que poco a poco ha ido expandiendo
su mirada hacia otros espacios. Traba (1976) afirma que:

Su vieja pasion por demostrar el espectaculo, en cambio

de ser devorado por él, ha tomado una forma totalizante.

En las Ultimas obras el espectaculo es todo: la politica y la historia,
las autoridades, la tradicion y la cultura, el amor, la soledad,

los amigos, la gente, ya no transferidos a un carnaval “ensoriano”
sino convertidos en personajes actuantes, protagdénicos, en medio
de escenarios misteriosos. (p. 139)

Borges, a través de una serie de elementos formales, nos muestra su
concepcion del mundo, un mundo cruel, violento, despiadado, interesado,
grotesco; donde expone su sensibilidad como artista ante los fendmenos
politicos, sociales y econdmicos del pais, los cuales no le son ajenos.
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Por lo tanto, aqui nos encontramos con la manera, en que el artista
como actante, ha tomado ciertas caracteristicas de su entorno, de su vida
diaria y de los acontecimientos mas destacados y nos lo presenta con
ciudadanos que conforman diferentes niveles en la sociedad, como lo son
el funcionario publico, el banquero, el ejecutivo, el politico, la prostituta,
el cura, el cazador, la muerte, el extranjero e incluso los ciudadanos
comunes. Erminy en Calzadilla (1967) opina que en Borges: “La imagen
de la realidad implicaria un comentario del artista frente a ella. Comentario
gue podria trocarse en accién denunciadora y en una situacion de
compromiso frente a los personajes y situaciones que se pinten” (p. 112).

Y es que en Borges nada es casual, cada personaje tiene una labor
social, a través de la cual, el artista en su obra busca generar en el
espectador un eco, mediante la critica social y la satira de esos defectos
mundanos. En Ha comenzado el espectaculo, se presentan individuos con
rasgos psicoldgicos propios y diferenciados y cada uno divorciado de los
demas, en su propio mundo y con su propia soledad, no se establece una
conexion visual entre los actantes masculinos que hacen de espectadores
y mucho menos de ellos con la prostituta a quien parecen ignorar.

Aunque aparentemente los personajes que integran la obra estan
desligados entre si, todos estan unidos por el hecho social, por el acto
que los congrega en un lugar donde experimentan diferentes sensaciones
individuales y colectivas, si bien, algunos estan fumando, conversando o
simplemente observando, todos se han organizado en torno al espectaculo,
que es el inicio del desfile de la prostituta que simboliza la patria, donde
observan, pero a su vez, son observados.
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El artista nos ofrece una mirada cargada de pasiones, sentimientos,
sensaciones y narraciones, asi como de referentes de la realidad politica
y social que experimentaba Venezuela en la década de los sesenta, una
década donde las diferencias entre la innovacion y la tradicion estuvieron
mas marcadas que nunca.

Mas alla de los elementos formales, Borges retrata con crudeza
los predicados que integran la composicidn, la riqueza de los significados
que poseen los actores trabajados a través de los elementos formales
que los configuran tales como la linea, un elemento que da inicio al boceto,
libre, gestual y algunas veces violenta. Ella sirve para determinar a los
personajes, algunas veces gruesa, otras fina, la vemos firme, quebradiza,
sinuosa en ocasiones, incluso con caracteristicas infantiles.

En esta composicion podemos observar que: “La mujer puede
contemplarse como una ‘propiedad’, como alguien que existe para servir las
necesidades sexuales del hombre” (Qualls-Corbett, 1997, p.117). Metéafora
de la patria, esta mujer se ha concebido para satisfacer las necesidades de
unos cuantos elegidos, pagando mediante favores y dadivas.

Esa patria decadente que inicid su puesta en escena con la democracia,
esa patria desnuda, viciosa, ostentosa, que muestra su sexo y cubre pies,
manos y cabeza, que se exhibe sin pudor y esta asechada por diferentes
postores, representados por los hombres que conforman la escena
y parecen no mostrar un interés aparente, pero ciertamente todos
estan en ese desfile pues desean hacer una propuesta, adquirir amparos
0 generar alianzas.
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Podemos traducir este acto publico, en un acto politico y econémico,
donde Borges ciertamente describe una realidad social subyacente creada
mediante un juego de intereses donde el simulacro, la complicidad
y la corrupcion son fantasmas que se asoman tras los personajes.

En cuanto a las formas, estas son empleadas con cierta tendencia
hacia la abstraccion, caracteristica propia de las obras neofigurativas,
por eso estas no se apegan totalmente a la realidad, pues se le da mayor
importancia al gesto, al signo, a la composicidon y a la abundante y rica
materia trabajada mediante gruesos empastes, la textura se destaca al
utilizar una capa pictérica pastosa, ejecutada con diferentes pinceladas,
unas cortas, otras gruesas, largas o finas; al igual lo que lo hacian los
integrantes de la Nueva Objetividad, resaltando de esta manera el caracter
grotesco de los personales representados.

Por una parte, Borges trata de captar y de expresar lo inmediato,
de aprehender el momento presente en su plenitud, pero el peso
que trae el pasado y que conforma su pensamiento, su sensibilidad
y su vision del mundo, se lo hace imposible (Erminy en Calzadilla
1967, p.113)

Es por ello que cada personaje esta tratado con una paleta y una
gestualidad diferente, unos mas decadentes que otros, mas inmorales,
mas grotescos, mas monstruosos; pero el tema del cuadro, lo fugaz
del espectaculo y las consecuencias a largo plazo que este dejara, son
quienes dan unidad a |la escena, donde los personajes que observan son
a su vez observados, creando un vinculo interno y externo al involucrar
al espectador en el espectaculo.
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A través de estos personajes, vemos una nueva manera de retratar
a la sociedad venezolana, donde, en palabras de Carrillo (2008)
“La insurgencia politica, la irreverencia ciudadana y el desencanto forman
parte de una actitud de rechazo de los valores burgueses” (p.103),
son esos valores precisamente los que el artista rechaza por ir en contra
de lo moralmente aceptable.

El actor central de la obra es uno de los personajes mas cuestionados
en nuestra sociedad, el de la prostituta, pues ella se encuentra mas
al margen de la moral que de la ley, su papel es estar disponible para
satisfacer la lujuria, los deseos y las necesidades del cliente a cambio
de dinero. Probablemente haya sido la misma sociedad que la rechaza
quien la llevé a convertirse en una mujer objeto, en un simbolo del pecado.

Yolanda Beteta (2016), afirma que a lo largo de la historia

... las mujeres han moldeado su identidad social de acuerdo

a unos iconos culturales de autoria masculina que han secuestrado
sus capacidades sociales, econdmicas, politicas e intelectuales.

El Unico resquicio cultural que les permite romper los tradicionales
roles androcéntricos es quebrantar el sistema a través de la
transgresion social. (p.p. 18-19)

Ese quebranto a la norma es lo que precisamente observamos en esta
escena, donde la prostituta es el eje central de la composicion y en torno
a quien se articula el discurso, pues ella es la protagonista, quien genera
deseo, pero a su vez genera rechazo, es un producto social desechable,
usado para satisfacer necesidades inmediatas, para proporcionar placer
sexual, pero a su vez ella es rechazada pues se considera prescindible,
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ella es un personaje moralmente indeseable, es la mujer que proporciona
un goce a cambio de dinero y personifica la deshonestidad.

Pero probablemente sea el personaje mas honesto de toda
la composicidon, pues se muestra desnuda, descubierta, nos ensefia quien
es sin verglenza, sin esconder nada, ella es lo que es; pero a su vez
ella es la patria, la patria que se exhibe, la patria que se oferta, hay en
esta obra un juego interesante en torno a la moral, donde la prostituta
y la patria ostentan la misma conducta.

Sin duda, esta escena simboliza el poder moribundo de las instituciones,
es una parodia del poder institucional, representado por personajes
estereotipados que hicieron vida en una década que dio primordial
importancia a lo superficial, a lo frivolo, a lo inmediato, y dejo de lado
valores esenciales que luego llevaron a cuestionar la practica democratica
en el pais. Evidentemente que detras del Estado venezolano, estaba el
poder militar, la alta burguesia, el poder religioso moviendo los hilos del
poder constitucional, por eso Borges:

En 1964 pintd una tela enorme con el titulo profético

“"Ha comenzado el espectaculo”. Esta es una obra clave en su
pintura, una obra en la cual la fuerte tradicién expresionista que
va desde James Ensor hasta Willem de Kooning, ha sido asimilada
y transformada (Ashton 1982, p. 53).

Borges ha tenido la capacidad de transformar sus influencias,
creando un conjunto de obras, que dan cuenta de su percepcion de la
realidad circundante y de cdmo es capaz de comunicar las emociones
y los sentimientos que su entorno le genera. Esta vision de la sociedad
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contempordanea esta representada desde la subjetividad del artista, desde
su formacion académica y ha sido elaborada a través de su interaccidn
con esa sociedad, la cual quiere intervenir con una visién moralizante
para hacer de su entorno, un lugar mas humano a través de su creacion.

Marta Traba (1976) afirma que:

Sin embargo, en la obra maestra de esta serie, la enorme tela
titulada “Ha comenzado el espectaculo”, de 1964, los personajes
alcanzan solo una fuerza paradigmatica y no es posible hacer

los sefialamientos textuales que ejecutaria, en cambio, un arte
politico. El sefor, la prostituta, el magistrado, el general, el prelado
parecen presenciar un espectaculo (...), pero, en realidad, ellos
mismos son el espectaculo (pp. 131-132).

Asi Borges pintaba la metafora del pais en la década de los sesenta,
como un espectaculo decadente donde la patria tenia un precio y donde
los actores sociales integrantes de los distintos poderes de la nacidn,
se convertian en complices de esa tragicomedia social que eran los actos
oficiales. Es a traves de la caricaturizacion de la sociedad como muestra
su desencanto ante la contemporaneidad y busca aleccionar al ciudadano
comun sobre los males actuales, para proporcionarle una visidon de
la historia que lo ayude a convertirse en un actor activo dentro del
entramado politico y social.
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Having a good hand

Resumen:

Existe una narrativa —si se quiere de lineas que atraviesan la vida misma
— que permite una concepcion singular muy dada desde la ciudad de Pasto
(suroccidente de Colombia) y que es el cuerpo mismo de este texto. Un dibujo
inaplazable, escrito gracias a las voces, trazas y obras realizadas de diversos
dibujantes en los ultimos afios y que permite, entre otras cosas, entender
la concepcidn del arte a partir de la relacion con la mano del dibujante. Organo
en constante desplazamiento como una perspectiva sobre lo disefado Palabras clave: Dibujo, re-presentacién, mano,
en el encuentro con los personajes aqui citados y que a la vez contempla una TeCIEMeEde) e,
concepcidn particular del cuerpo en tanto exposicidn a la traza misma de la ciudad. arte contemporaneo

Abstract: Keywords: Drawing, re-presentation,
hand, manual independence,

There is a narrative, if you will, of lines that go through life itself, which allows SEETIe R Sl

a singular and marked conception from the city of Pasto (Southwest of Colombia)
and which is the very body of this text. A drawing that cannot be postponed, written
thanks to the voices, traces and works of different artists in recent years and that
allows, among other things, to understand the conception of art based on the

relationship with the artist’s hand. An organ in constant movement as a perspective John Benavides

on what was designed in the encounter with the characters cited here and that

contemplates a particular conception of the body while exposing it to the same Facultad de Arte de la Universidad de
trace of the city. Narifio Colombia
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No. 1:

Trazas del mal. Etnografias del Artista-Turista
Fotografia (mano y trazas de Jhon Benavides)

e intervencion digital

Libro de autor, 2014 (pag 9)
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“La mano-lugar del artista es el continente de un peso
extrano que se revela tan solo en la presencia del acto
que ha de devenir obra”. Andrés Ocafia

“La palabra se volvid carne, rostro y cuerpo. Debilidad
del alma por entender el camino. Es mejor pensar

en la claridad de mis ojos de aquella noche,

gue en tus manos en la oscuridad del dia”.

Wilson Narvaez

Pensar una imagen anticipa la misma imagen. La hace vibrar aun
cuando ella ya ha traspasado la misma escena de lo musical, del diseno,
la performancia y la alteracidn tecnoldgica. Intuyendo esto, el dibujante
propicia la aparicién del dibujo, dispone a manera de encantamiento al
proceso, la cirugia y la materializacion. Gracias a esta disposicion material
y espacial es posible esta accion sobre la materia a partir de una técnica
especial que sabe entender la paciencia de los tiempos y la mesura frente
a lo lineal, la tachadura y la sombra. Cuando el dibujante realiza su obra,
arrasa lo sensible para abrir posibilidades a lo inaudito. Sobre el artificio
de la organizacion corporal atraviesa un dispositivo lineal y umbroso.
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Una imagen dispuesta a dejar de ser lanzada a la escena de la pintura, lo
audiovisual, el teatro, lo representado y lo idealizado en la ciudad de Pasto
(Suroccidente de Colombia), es posible precisamente porque el dibujo ya
no necesita remembranzas pues se vuelve explosion e implosidn en obra.

Dejando a un lado la nece(si)dad de que el dibujo sea punto de partida
0 convergencia para otras manifestaciones, se evidencia su dimension
inhumana. Cuando se habla o se escribe sobre lo dibujado, las palabras
se vuelven lineas sugestivas de un lenguaje inhumano. Los apuntes ya
son obra y por lo tanto, consumidos y consumados por la mirada de
dibujante que le permite dudar del dominio sobre la mano. Asi lo presiente
el dibujante pastuso Mauro Molina al afirmar que “Entre cada parpadeo
el dibujo yace. Ni el ojo ni la mano lo sienten, apenas queda el recuerdo
al abrir los parpados. Solamente queda una linea entrecortada junto a
otra” (26/06/2012). Es por esto que el dibujo se hace y vive (o yace)
en su propio tiempo y lo que parece un recuerdo, es a la vez, la
imposibilidad de relatarlo como algo propio. El vestigio del dibujo
es sombra de la sombra que disena el rastro y el resto de lo liminal.
Pues es en la sombra que la videncia es posible, ahi “las manos tienen
su expresion, son el detalle para mostrar el conjuro en su totalidad”
(Anderson Hernandez, 15/09/2010). Al sustentarse en la sombra, el dibujo
se exterioriza inclusive fuera del dominio manual del dibujante. La mano
se ausenta, al menos, la mano del autor y la autoridad pues ni siquiera el
0jo puede sostener el papel de un organizador perceptivo, pues hace parte
ya de un desborde corporal. “"Pues no hay realidad como tal, fija, acabada,
res, substancial. El dibujo esta ahi, antes que el dibujante dibuje con su
mano, ello esta ahi ya de antemano como necesidad fatal de cuanto viene,
obligatoria, obligando a la obra y a la mano del artista” (Jhonatan Espana,
18/10/2008). Jean-Luc Nancy lo propone como Praesens y que podriamos
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resaltar como “autonomia del don” (Nancy, 2008: 151) pues hace parte

de la independencia de la mano del dibujante. No la gratificacion de lo

dado (como si el capitalismo lo pudiese contaminar todo) sino mas bien

“la seguridad desasegurada, la certidumbre imprevisible, la precisién no
calculada” (Nancy, 2008: 151) hecha corpus en el trayecto de lo dibujado

y lo visual. Pues mientras el positivismo, como nos lo aclara Nancy (2008),
cree explicar el dibujo a partir de la mano, lo que acentla en esta reduccion
es una mano jamas segura de si misma. El dibujante pastuso Andrés Ocafa
lo entiende desde el peso que le permite sugerir que:

“El tiempo en la mano cargada de peso, fluye de manera
especifica para esa mano, y es dicho peso el propio motor

de su actividad, es decir, no hay levitacidén voluntaria, no hay
levitacidon de ninguna manera, la fisica de la voluntad sigue las
normas de la fisica de la gravedad. La mano, entonces, se separa
de la conciencia, o mejor, la supedita, — no, yo nunca pierdo el
control, salvo cuando escribo, cuando dibujo o cuando compongo,
es mas, la mejor manera de escribir, dibujar o componer, es dejar
gue mi mano actué sola, yo me limito a apuntarle el camino—.

El tiempo de mi mano es otro tiempo.” (Ocana, 2011: 6)

Ademas es la decision que toma el dibujante frente a la presencia
y autonomia de lo dibujado-disefiado pero también de la mano del
disefador-dibujante. Los artistas contemporaneos que habitan la ciudad
de Pasto hacen corpus de la pervivencia a partir de este ob-jectum
entendiendo que la mano del dibujante (o del dibujo mas bien) tiene
su propio tiempo y peso. Lyotard (1998) de manera puntual nos
sugiere otros tiempos que suceden en la creacion de una obra de arte.
Lo que permitiria ademas pensar en todos los exergos de temporalidad
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que suscitan la obra de arte y que deben distinguirse de esta manera:

" El tiempo que precisa el pintor para pintar un cuadro (el tiempo de
“produccion”), el tiempo al cual se refiere la obra (un momento, una
escena, una situacion, una secuencia de acontecimientos: el tiempo

de referente diegético, de la historia contada por el cuadro), el tiempo
que, desde su “creacion”, la obra tardo en llegar hasta el observador

(su tiempo de circulacion) y por ultimo, el tiempo que es ella misma”
(Lyotard, 1998: 85). Ocafa se refiere a la obra como tiempo y que precisa
un tipo de mirada y traza afin a la temporalidad del dibujo, pues esta
concepcion temporal —si se pudiese llamar asi — concilia con la vida
misma del dibujante y que se visibiliza a partir de su relacion con la ciudad.
Si la urbe aparece disenada es precisamente porque la temporalidad
siendo constitutiva de la traza del dibujo, sefnala y signa las relaciones
con lo urbano. De ahi que la insistencia por una independencia manual,
es parte de esta temporalidad auténoma y automatica del dibujo. Tiempo
que se distingue de su produccién para ser una configuracion lineal y que
permitiria el entendimiento de diferentes “lugares de tiempo”(Lyotard,
1998: 85) en la misma obra, inclusive en el mismo personaje disehado.
Gracias a la relacion con lo vibratil, inclusive en la misma linea pues pese
a la continuidad de ciertos dibujantes la obra marca sus propios tiempos
en un mismo movimiento.

Sea mano —lugar— traza ( esta posibilidad tripartita sugerida por Ocana,
2011: 10) que permite una diferencia entre la temporalidad de la imagen
y el dibujo, o la mano que “deberia actuar como las teclas de una maquina
de escribir” (Adami, 1994: 16), deja de ser instrumento de la habilidad
para permitir otra temporalidad donde la imagen acontece, permitiendo
que inclusive Pasto tan llamativa para el turista sea parte del azar o de
una matematica particular que es posible por la accién y presencia del
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creador. Pues es comun para el dibujante pensar que la mano tiene su
propio tiempo y autonomia, como si tuviese un recorrido independiente al
mandato del dibujante y de la imposicidn politica-temporal de la ciudad.
No obstante, es posible que aparezca como por arte de magia The

Think, esa mano de la Familia Adamms que tiene no solo la habilidad

de manejarse sola, ser su propio cuerpo, sino también ser la mano de

un pianista, un pintor, cuya habilidad demuestra cada tanto a los demas
miembros de la monstruosa familia. Ni qué decir de la mano sola —
mano solitaria de muerto y de la venganza— ese cuento de terror que mi
hermano solia contar con tal pericia haciendo que mis primas dejen una
estela de terror a manera de hilo de orin por el patio de la casa paterna.
Ni qué decir de la mano del carterista, del cirujano o del asesino cuya
independencia suele achacarse con bastante frecuencia y que tiene un sitial
de honor en la ciudad de Pasto; acaso Mano morta, la justificacion de la
caricia en las nalgas femeninas en un bus publico. Todas estos ejemplos
podrian hacer parte de la recreacidon de lo moderno, que Deleuze afirma
se hace a partir “de la violencia y de la insubordinacién manual”(Deleuze,
2002: 20); no obstante, sin desconocer estas violencias, la mano del
dibujante obedece a otros impulsos, por estar en otro orden y fuera

de la subordinacién, por ende “sigue incélume en su incesante proceso,
motivada al parecer por una terca tenacidad” (Oscar Munoz citado por
Achicanoy, 2013: 36). El dibujo por lo tanto se expone fuera de lo manual,
fuera del control técnico y mediatico de la mano y de los diferentes
dispositivos técnicos y tecnoldgicos de Pasto.

La mano se vuelve cuerpo- velocidad en el mismo instante que sucede
la traza y a la vez es un cuerpo que puede mirarse bajo una ralentizacidn.
Y a diferencia de Duchamp (Desnudo bajando la escalera, 1912) o los
principios de desplazamiento del espacio, tiempo y materia por la velocidad
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de la maquina en el futurismo (esa angelicalizacién del motor del manifiesto
de Marinetti), es una afectacion de lo que esta alrededor de ella. Es un
organo que altera temporalidades.

Esto lo pude sentir en una toma de yagé, al intentar en pleno ritual,
dibujar a uno de los participantes. No sé si fue que la toma estaba afectada
de antemano por el arte (porque todos eran artistas incluyendo al taita
que era pintor), pero tuvo que ver con el sentido de temporalidad de la
creacion y la presencia del animal. Al intentar dibujar al artista visual Luis
Moreno (Ver Figura No.2) que danzaba al ritmo de la dulzaina del chaman,
mi mano se veia en diversas formas, dimensiones, tiempos. Parecia veloz
o descoordinada con la musicalidad de la toma, pero afin a lo inaudito
de dicha experiencia. La mano retrocedia y a la vez se aceleraba, igual
que el vuelo del colibri (afios después con el dibujante Jhon Cortés nos
referiamos a esta ave como imprescindible en afiches regionales. Ahora
creo entender dicha presencia de temporalidad solar en los dibujantes de
Pasto) y mas que una necesidad de obra, solo era movilidad (de) animal.
Cuando retrocede se acelera mas, efectuando el ejercicio de tachadura.

Es una accién aérea donde el lapiz, el grafito y la cartulina-soporte se
dejan atravesar por una energia que disloca todo cuanto toca. El mal dibujo
— al menos ese apunte mal disefiado del rostro del amigo — sucedia
también atras del formato, por donde parecen asomarse otros personajes.
La mano del dibujante es un animal mas en la experiencia de tachar la
realidad. Recuerdo — aunque la memoria sea algo que debia ponerse

en la mesa de los corazones y no de la certeza — que muchos animales
acompanaron dicha toma y que antes de dicha experiencia habiamos
conocido un libro de ilustraciones realizado por anteriores visitantes. La
palabra fantasma aparecidé constantemente en dicha toma en tanto un ser
a-parece en la ventana que intenté dibujar para soportar dicho movimiento.
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No. 2: Este intento fallido de dibujar al amigo — que no deja ser un artificio

Retrato de Luis Moreno. p . .

Carboncillo y sepia sobre cartulina (2006). para soportar lo indecible — era la confirmacion de que el dibujo como
la amistad no se guia por los ojos ni por un 6rgano especifico. O su guia
€S una mano que desubica a quien la mira, movilidad que desconoce
los principios basicos de la orientacion y desconcierta inclusive antes de
que inicie la traza. La mano del dibujante todo lo vuelve siniestro o se
porta siniestra mas alla del sentido patoldgico del término y que suele
asociarse con un mal de nacimiento, cerebral, endemoniado (Cabe anotar,
segun cuenta mi madre en su infancia, a los zurdos solian corregirlos
por ver algo demoniaco en ello. Una de las justificaciones era que en la
mano derecha se veia claramente la M de Maria y en la izquierda se veia
— de una manera espantosa— la D del diablo). Sea como fuera,

un estado de quietud no es posible en la mano, sea porque hay una
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necesidad de dibujar constantemente o por su caracter animal, tanto

asi que las diversas manos de los dibujantes tienen sus propias trazas

y dancisticas, y que al mirarlas — inclusive en acciones de su impaciencia
al agarrar objetos cuando conversan — no hay posibilidad que estén
quietas. Un movimiento incontenible que suele amenazar la eficacia
manual para la cual la mano fue signada. No obstante, no es una habilidad
lo que entra en juego en estas observaciones, es un caracter musical

y de desplazamientos temporales y espaciales que hacen que el dibujo
no pertenezca al orden de la autoridad del creador y a la vez, como

lo haria un zurdo, invierte los valores espaciales, de lectura-caligrafia,

de manipulacién de objetos (como el dingrafo, ese objeto de dibujo

gue necesitan ser acondicionado para la zurdera), de orientacion

y de seguridad. A veces, y lo manifiestan muchos dibujantes, alterar

la lectura occidentalizada de izquierda a derecha que exige una nueva
manera de ubicacion del espectador (observador sin espectaculo

o demasiado distraido en este caso).

He contemplado al dibujante pastuso Andrés Ocafa realizar unas
lineas bajo el puente de Las Lunas (ejercicio que propusimos a razén de
una experiencia del dibujo en la ciudad pero también para experimentar
la posibilidad del tiempo del dibujante) donde el hollin de la ciudad
configura una argamasa propicia para dejar rastro en ella. Al verlo,
resistiendo mas que los compaferos que desfallecieron a los pocos
minutos, logré comprender ese tiempo preciso del dibujante que es lo
musical ya que “el dibujo es un asunto musical: las notas de Paganini,
como las notas de Beethoven o Stravinsky o etcétera, se escuchan también
en un ahora-nunca, se desplazan, se mueven, se acaban cuando se
sobrepone la quietud, y es la memoria (la fotografia, la imagen), no el acto
de la escucha, la que retiene la melodia como si aln estuviera alli. El trazo
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es una onomatopeya mas que una palabra” (Ocafia, 2011: 14). Andrés
agarrd una rama larga, y comenzo a signar el espacio con movimientos
dancisticos, guiado por una musicalidad inaudita. Ahi, ante la imposibilidad
de graficar sino mas bien de cicatrizar, herir, zaherir, dejar una linea al
rasgar esa pared ennegrecida; la mano vuelve al huso algo mas que la
extension del cuerpo del dibujante, es el cuerpo mismo del dibujo. Por lo
tanto, este graficador improvisado gracias a esa movilidad propiciada por
el dibujante, es un skarifos (pues no se puede hablar de graficador sino
de algo que produce una figura y fisura a la vez). Mas que instrumento,
la mano es la manera como se moviliza el espacio en su musicalidad:

la rama, los companeros que lo contemplaban cerca, el puente, inclusive
la estatua de una pareja de campesinos que se oculta tras la sombra

de la obra descomunal de la ciudad.

Mientras los restos del hollin urbano caen sobre los rostros; la danza vy
la risa junto con lo lineal y lo extatico, sufren una alteracion gracias a la
naturaleza dancistica de su trazo. Pues “el trazo que la mano tira y que, sin
embargo, se tira a si mismo, solo, con anterioridad a todo dominio manual,
pero gobernandolo: el trazo que da a si misma esa mano y su manera
(su manejo, su técnica y su traza)” (Nancy, 2008: 154) Pero también por
acciéon de la técnica (pero una técnica destecnificada y descontextualizada)
del dibujo pues por su caracter abismal — en tanto linea y sombra — es
apertura e interrupcion a la vez. La figura del Bateleur del tarot — esos
tremendos dibujos bestiales — seria la alegoria para este dibujante
extatico, para este frenesi de rayas y movimientos. Pero a diferencia del
prestigitador del tarot no seria un arquetipo del engafio y la técnica del
logocentrismo, seria mas bien la saturacion simbdlica de la téchne que se
da en términos de poiesis pero también fuera del canon magico-ritualico
de la lectura tarotista. En su saturacion, los elementos que le sirven para
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su traza son corporeidades objetuales necesarias para su apertura (de ahi
que Jodorowsky (2013) hable del mago del tarot como el buen comienzo).
A la cual le sigue un silencio que no acude a la instrumentacion sino a

una interrupcion de la sonoridad, al menos, aquella que asume el sonido

Yy sus secuencias como parte de una orgquestacion. O de la insistencia en

la linea como una cicatriz en la realidad estridente pero que en el juego

de su traza, de su grapheim, de su recorrido espacial, también es una
cicatrizacidon pues cierra la herida, abre esta traza para que vibre y se
vuelva parte de una propia visibilidad del gesto. Entonces, para esta
particular musicalidad (pues se trata de ritmicidad) los labios y los 0jos son
sus érganos. Pero el ojo intenta controlar la imagen con un inconsciente
optico, pero lo que ve el dibujo en si nunca surge de la memoria visual sino
de lo inaudito. Al hacerlo se vuelve 6rgano musical mas que visual con el
cual se confirma la presencia de este rhythmos (corte). Los labios, hacen
lo mismo, con la desfocalizacion. Por eso, la varita que lleva en su mano
izquierda es a la vez skarifos y batuta, que se le escapa de su posesion
manual para tener su independencia. Por ende Ocana sentencia: “la mejor
manera de escribir, dibujar o componer, es dejar que mi mano actué sola,
yo me limito a apuntarle el camino. El tiempo de mi mano es otro tiempo”
(Ocafa, 2011: 6). Deja la habilidad del dibujante para solamente acontecer.
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Versiones sobre El mago.
Izq: Le Bateleur Alejandro Jodorowsky.
Der: El mago- Jhon Benavides.
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No es necesario ser un Skywalker para mirar la luz-objeto de la
danza de la mano. Ni pensar que sblo es necesario detenerse en cierto
espectaculo circense del movimiento de la mano del dibujante (la de un
concertista en el caso de Ocana). Es exigir a la mirada, a la vista, a los
centros de focalizacién visual y manual (la pedagogia por ejemplo que
insiste en cierta coordinacién visomanual desde la Basica Primaria) otras
perspectivas, otras maneras de ver pues dibujar es conmover al ojo
y al oido. Pues la relacién entre mano y o0jo no se limita a lo organico sino
es “infinitamente mas rica, y pasa por tensiones dinamicas, trastocamientos
l6gicos, cambios y suplementariedades organicas” (Deleuze, 2002: 90) Hay
que pensar en lo abismal de esta relacion y de la mano que al extenderse
ya no es propiedad ni parte de la organizacion del cuerpo. La movilidad de
la mano, y su téchne, son propias del dar-signo que en la generosidad del
dibujante es parte de su quehacer y por lo tanto de una ética del viandante.
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La cual por su relacion con lo musical es humor tal cual risa que antecede
a la reaccidon. Pura mueca y celeridad a partir de las que se le hace
imposible que todo lo realizado vuelva a repetirse. La linea y sus cruces
hacen que por lo menos la densidad se vuelva carne y la presencia un
asunto de sombras. Es la afectacion dada por la luz donde es primordial el
ejercicio de insubordinacion manual expuesto por Deleuze(2002: 90) en el
caso de Francis Bacon y como a la vez conmueve el cuerpo entero y ajeno
del dibujo. Tener la mano precisa para afectar o como diria Roman Ramirez
tener buena mano, acudiendo a frase de barrio para afirmar que hay una
afectacién erdtica en el humor y cuerpo del amado- dibujado, entendiendo
que no consiste en una independencia de la mano y su dictamen (a veces
para justificar ciertas irresponsabilidades y fantasias de violencia sobre

el otro) sino en toda una relacién directa con lo trazado.

Maurice Blanchot sugiere a esta mano en contacto con algo original,
evidenciada en la escritura automatica, veamos: “La escritura automatica
tendia a suprimir las coerciones, a suspender los intermediarios, a rechazar
toda mediacién, ponia en contacto la mano que escribe con algo original,
hacia de esa mano activa una pasividad soberana”(1992: 169). Ante esta
compleja pasividad y pensando en la in-creible espontaneidad del dibujo
(como si hubiese espontaneidad en el acto de dibujar), el dibujante suele
crear ciertos artificios para poder soportar ese 6rgano incontrolable,
inclusive ese cuerpo que no obedece a la utilidad y organizacion.

Por ejemplo la artista pastusa Juli Rosero sugiere todo un entrenamiento
para que la mano no le sea excesivamente extrafa y pueda, bajo una
estrategia pedagogica, estar bajo su control, leamos: “La mano busca
soltarse girando, moviéndose dentro de un limite que un dibujo posterior
ha dispuesto; haciendo churruscos a diario ensefié a mi mano a soltarse
incitando al gesto para ser interpretado por el otro, el rayar se vuelve
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necesidad de mostrar el dibujo espectral que posee el cuerpo, rayones,
puntos, manchas.”(2013: 21), pero discola aprendiz, ella no suele ser

tan facil de domesticar. En ese sentido, es una cuestién de peso lo que
implica la precisidén del dibujo y su insistencia diaria inclusive pensando

en la concepcion de dibujo mecanico de Duchamp (dado segun él para
negar radicalmente el gusto (1969), pero que Roman Ramirez lo cataloga
como “la esencia de lo deshidratado” (15/05/2015)). No obstante, y asi
Juli lo presume, es el cuerpo el que dibuja y es por este atravesamiento

y realidad corpdrea donde se da esta mano. La afectacidon sensible de la
mano que algunos dibujantes sugieren, a veces de manera sarcastica, es
para desplazar la idea del dibujo como un producto estrictamente manual.
Paul Valery se refiere a un drgano que se dis-trae debido a la precision del
dibujo: “la precision de las cosas que exige el dibujo demanda, a su turno,
la colaboracion de aparatos que no piden sino dis-traerse una vez que han
significado” (Valery citado por Jean- Luc Nancy, 2008: 36). Esa suspension
de la significacion dada por estos érganos de infidencia, es el tacto mismo.

El dibujo se manifiesta irreductible, siendo una especie de tacto,
la mano contingente (necesariamente tiene que ver con una especial
manera de caricia pero también del sentido mismo) se vuelve organum
del otro, que dado desde el comienzo por la certeza de un golpe (de lapiz,
grafito, cabeza, ojo, calor, etc) y la trama, es la vez antesala a un tacto que
disemina la linea en una mano virtual como testimonio de una fugacidad
(sacra en algunos casos). Pienso también en la otra mano, la inutil cuando
no eres ambidiestro (como en el caso del dibujante pastuso Roman Ramirez
que por obligacién debid aprender a dibujar con las dos manos), que sirve
para confirmar este tacto del dibujante, cuyo roce lo realiza a través de
la sombra y los ejercicios de luz dados por insistentes desvios de materia
y carnosidad en los cruces lineales. Es necesario recordar otra toma
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de yagé, y perdone la insistencia: me es necesario citar ciertas
experiencias. En esta ocasidon la sanacion fue mas evidente. Mi mano
derecha, la que es terriblemente indtil, se posd sobre mi rostro y ella era
dos manos a la vez, por un lado de la habilidad, del ser dotado (Nancy,
2008) y por otro la mano pesada de un santo. Al posarse sobre mi rostro,
destruyd toda carne y dejo al descubierto la sonrisa de la calavera, que
lejos de espantar — aunque era evidentemente su insoportable imagen

— hacia notar la necesidad de otra mano, que no siendo del todo mia,
también podia sanar. La mano del santo era la de mi hijo mayor. Entonces,
los desplazamientos de la mano se realizan en todo el cuerpo, inclusive
mas alld de las temporalidades, como una anticipacion, tal vez, al rostrum
cotidiano de la traza éSera por eso la obsesion del amante a acercarse

a la mano del dibujante o del pintor, para acariciarla, sentir la suavidad
rugosa de su anatomia para hacer de ella un lugar de erotizacién? Recuerdo
el beso femenino en el centro de la mano de Paulo Bernal a quien siempre
he dibujado con una llaga floreciendo de su mano (figura 4) tal cual herida
cristica (“los clavos de Cristo” (10/06/2015) como me diria Paulo Bernal a
manera de broma), un estigma, un florecimiento vaginal. La caricia del otro
hace florecer la mano.
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Primavera.

Retratos de Mario Bastidas, Paulo Bernal, Anderson Hernandez,
El diablo (o una prefiguracion de él), Jhon Benavides, Mario
Madrofiero, Silvana Santacruz, William Yaqueno, Santiago
Benavides, Fernando Yela, Adrian Montenegro, Jhon del Castillo

y Arturo Cisneros.

Dibujo. Mixta sobre mdf. 2011
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El dibujante no esconde la mano, expone el instrumento de violencia
de creacidn como agarrando un corazén del sacrificio. Lleva la mano tal
cual llevase una roca sacrificial y un armamento para luego volverlo el
tacto im-probable del otro. Tener buena mano seria afectar el dibujo
inclusive ajeno (si es que no todo dibujo de por si lo es), darle otro humor
conservando su ductus “ese trazo idiomatico por el cual se reconoce un
dibujante incluso antes de que firme con su nombre” (Derrida, 2001 : 205),
exponiéndolo a su tempo y recorrido. Asi lo hace entender Valerio Adami
cuando afirma que “mi mano sigue este recorrido privado, organiza estos
impulsos dando nuevas formas objetivas a la objetividad en la cual se habia
movido” (Adami, 1994: 16). De la misma manera, el dibujante de la ciudad
de Pasto ha sostenido su propia experiencia en los procesos muy ligados
a una tradicién artesanal y de manufactura, ademas del lenguaje expresivo
manual que atraviesa la gestualidad del pastuso, para hacer énfasis en la
perspectiva singular del dibujante. Por eso al dibujar “creo en el humor,
la insania, cierta telepatia pero en realidad son cosas que observo
y aparecen. A veces con una mano que se independiza “(conversacion
personal con la dibujante Natalia Vargas 08/01/2015). Cuando sucede esto,
la traza es un milagro simple y cotidiano que hace de la creacion un lugar
y tiempo de experiencia.



1 : : :
En los barrios populares de la ciudad de Pasto suele afirmarse que“tener buena mano” es una

afectacion directa sobre el cuerpo de la mujer y que se evidencia en ella cuando ha recuperado
o tiene una belleza especial atribuida al tacto de su amante. No es una afectacion dada desde
un sujeto que se moldea o modula acorde a la imposicion del otro, sino mas que vibra con el
ritmo del otro y que gracias a la caricia permite acrecentar el ritmo de la relacion, desbordando
el cuerpo. A partir de esta buena mano, el dibujo erotiza la relacién con el otro produciendo
un rebosamiento de lo corporal.
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https://www.youtube.com/watch?v=0EKBtds55gU (consulta: 23 de enero
de 2013)
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Museo, entorno y estética relacional

Museum, environment and relational aesthetics

Resumen:

Museo, entorno y estética aborda en primera lugar la Declaracion del Congreso
de Amsterdam (1975), dado su caracter socializador del hecho patrimonial,
en segunda instancia establece relaciones entre los principios mas relevantes
de dicha declaracion y la situacion del, patrimonio en Venezuela, como tercer
elemento aborda conceptos presentes en el texto “Estética relacional” de Nicolas
Burriaud, como asi también elementos propios de la visidon de Walter Benjamin
relativos a la arquitectura y el término porosidad, entendida como herramienta
de mediacién y siguiendo los aportes de la Declaraciéon de Amsterdam, se propone
la ampliacion de las funciones del museo para conjuntamente con el patrimonio
proponerlos como escenarios de comunicacion y dialogo, es decir, espacios
de reconocimiento mutuo e interacciones que necesariamente superan el binomio
antagonico interior-exterior.
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Museum, environment and relational aesthetics

Abstract:

"Museum, its surroundings, and relational aesthetics” abords in the first place
the Declaration of Amsterdam (1975), given its sociable character of the patrimonial
factor, and in second place establish relationships between the more relevant
principles of said declaration and the Venezuelan patrimony situation. As a third
point, it abords concepts present on "Relational aesthetic” by Nicolas Burriaud,
as well as elements of Walter Benjamin’s vision on architecture and on porosity
as a mediation tool. Following the points of the Declaration of Amsterdam,
it is proposed an ampliation on the museum’s functions, to work together with
patrimony, and set them both as fields of communication and dialogue, as well
as spaces of mutual acknowledgement and interactions that necessarily overcome

.. . . . . . Keywords: Amsterdam Declaration, relational
the antagonistic binomial of the interior vs exterior. 4

aesthetics, cultural experience,
open museum, porosity.
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La vida humana esta contenida en constructos que los diferentes
sectores de la sociedad generan, y cada cultura tiene entre muchas
dos opciones vitales: existir en resistencia a los embates de una dinamica
socio-cultural alienante, o por el contrario trabajar mancomunadamente
en propuestas que se evidencien integradoras y de autorreconocimiento
digno; en este sentido la Declaracién del Congreso de Amsterdam, acaecida
en el afio de 1975, aporta datos que permiten redimensionar el rango
del patrimonio y su conservacion; asi, la carta establece como punto
de partida una vision del patrimonio que integra lo humano
a lo arquitectdnico, es decir, ya no solo cuenta la estructura aislada,
ahora también es fundamental tomar en cuenta la huella humana,
la historia y la vida de quienes alli habitan.

La Declaraciéon de Amsterdam abre la posibilidad para pensar y discutir
una politica del habitat, por cuanto lo colectivo se hace presente a través
del llamado a una opinidén publica consciente, mas alla de las inversiones
econdmicas que implica la restauracidén de un patrimonio es claro que
la estrategia mas adecuada para su preservacion esta fundamentada
en el trabajo, vigilancia y validacion de todas las personas que alrededor
del mismo hacen vida; el patrimonio ya no es aquel edificio o estructura
aislada, ahora se establece la entidad o conjunto, lo material y lo humano
reflejado en determinadas practicas, usos y costumbres que en definitiva
terminan dandole caracter y sentido al bien patrimonial.

Es a partir de lo humano y sus practicas que puede hablarse
de continuidad y la humanidad se presenta como un acto heterogéneo,
lo cual también es un aporte significativo del Congreso de Amsterdam,
pues en las discusiones realizadas intervinieron profesionales
de arquitectura como asi también de la cultura, la religidn, la politica
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y el mundo de los negocios entre otros muchos ambitos, esta confluencia
de visiones diferentes permite prefigurar una tendencia del patrimonio
como lugar de encuentro, didlogo y convivencia, es decir, la coexistencia
de dinamicas diferentes pero complementarias, reflejo mas cercano

a la forma rizomatica con la cual cada sociedad transcurre dia a dia.

La Declaracion de Amsterdam propone avances relacionados con
el manejo integrador del patrimonio ampliando su visidon y mision,
al dar cabida a conceptos como conciencia histérica, el bien comun,
el desarrollo armonico, la ordenacion del territorio tomando en cuenta
a las organizaciones locales y la consolidacion del patrimonio en funcion
de la cultura que le da cobijo, estos parametros pueden establecerse como
indicadores de la tipologia museoldgica predominante en cada region
y sociedad; en relacién al manejo del patrimonio en Venezuela y tomando
como marco los acuerdos del Congreso de Amsterdam, puede establecerse
una imagen - mapa para entender los avances y dilaciones en relacion
a las politicas culturales aplicadas y su grado de inclusion de las nuevas
demandas y retos producto de las dinamicas sociales.

En Venezuela, el patrimonio se ha establecido histoérica
y mayoritariamente en funcidn de la glorificacion al héroe, para algunos del
caudillo, asi, los actores del escenario politico han modelado las practicas
socio- culturales del pais en funcién del culto a Bolivar, cada gobierno
de turno a manipulado el imaginario Bolivariano en funcidn de intereses
lejanos a la construccidn de una identidad nacional, en términos de la
unidad cultural se ha impuesto una praxis en la que, diversas fechas patrias
son equiparables al hecho religioso y estan afianzadas en una serie de
monumentos a medio camino entre la memoria y la identidad.
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Histéricamente la administracidén del patrimonio cultural venezolano se
ha proyectado como pieza de un modelo politico representativo, en tiempos
mas recientes se evidencian tentativas para establecer el patrimonio como
eje dentro de un modelo participativo que sin embargo, esta aun lejos del
proyecto emancipador venezolano enmarcado en el ambito de lo socio-
cultural ya que, en lo performativo no termina por consolidar un sentido
del patrimonio colectivo que realmente convoque y esté al alcance de
todos. Al contrastar esta somera descripcion del manejo del patrimonio
venezolano con los lineamientos de la carta de Amsterdam se hace evidente
la urgente necesidad de establecer estrategias que permitan redirigir
y consolidar los esfuerzos que en materia patrimonial se han realizado
hasta el dia de hoy, es decir, el desarrollo de nuevas politicas que incluyan
como patrimonio no sélo el aspecto material sino también la huella humana
en toda su diversidad; para lograr la relacion operativa entre punto
y circulo es necesario entender la cultura patrimonial como una apropiacion
armonica del territorio y sus dinamicas.

Aun cuando la realidad del patrimonio cultural venezolano dista
mucho del ideal establecido en la Declaracién de Amsterdam, no pueden
ignorarse algunas propuestas que progresivamente parecen apuntar
al reconocimiento de las practicas sociales como elemento indisociable
del patrimonio y al analizar las mismas se hace evidente una raiz comun
referida a la mediacién cultural como herramienta vinculante entre el objeto
patrimonial y la practica cultural que le da sentido.

La mediacidon cultural puede ser definida como un dispositivo
que permite resignificar las practicas discursivas que todo patrimonio
genera, ya que, este conlleva en si una memoria estructurada
en el lenguaje, la conciencia y la transferencia, elementos presentes
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en la Declaracién de Amsterdam con la finalidad de visualizar el patrimonio
y los espacios que los contienen mas alla de objetos aislados en la

medida que articulan un mensaje cuyo receptor transforma a su vez en
nuevos mensajes tanto en lo publico como en lo privado, dando nuevas
posibilidades para la generacién del sentido en lo social; asi el grado

e intensidad de la mediacion cultural determinara hasta qué punto un
elemento patrimonial tiene la posibilidad de desbordar su significado

como forma de jerarquizacidn social, control y dominio de un sector

de la sociedad sobre el resto.

Los modelos para el manejo de patrimonio establecidos en la Declaracion
de Amsterdam implican entonces la inclusion de la huella humana
conjuntamente con la estructura fisica, dando por sentado que, si bien
la funcidn administrativa de las instituciones culturales es el resguardo fisico
del patrimonio, la interaccion con el usuario debe ir mas alla de los rituales
de visitas que generalmente obedecen a la emotividad politica, ignorando
la consolidacién de valores y principios solidarios los cuales solo
son posibles a partir de discursos performativos, cdénsonos con el
establecimiento de esa conciencia colectiva requerido en el Congreso
de Amsterdam y que a nivel identitario da la posibilidad de diferenciar entre
el significado y el sentido del hecho patrimonial.

El desafio para dar respuestas a las nuevas exigencias de la sociedad en
relacion al patrimonio ha estado tradicionalmente a cargo de instituciones
especializadas, que por su misma configuracion, son distantes de las
comunidades en las cuales se ubican los diferentes bienes patrimoniales.
Ante esta realidad surge la posibilidad de revisar y actualizar las funciones
realizadas histéricamente por los museos en el area de la investigacion,
la preservacion y la comunicacion de bienes culturales. Si se acepta
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el argumento referido a que todo bien patrimonial es originalmente

un elemento local y la institucion cultural mas cercana y accesible

a la comunidad es el museo, entonces y siguiendo lo propuesto por Decali
(2015), puede pensarse en asignar una nueva funcion a los museos

en relacion a su reactivacion, que la autora define a partir de Peter Van
Mensch, como procesos de gestion incluyente.

La gestion incluyente esta relacionada de forma directa con la Carta
de Amsterdam al establecer un marco de participacion y corresponsabilidad
amplio, es decir, la colaboracién entre institucién y comunidad como
asi también entre el sector publico y el privado; deviene asi un
caracter integral e integrador del museo que permite ir de la coleccion
al patrimonio y de aqui avanzar hacia la construccion de sistemas de
relaciones interdependientes, pues si bien el patrimonio local es un marco
de referencia cultural, la comunidad es marco de referencia y sentido
de dicho patrimonio.

Son innegables los esfuerzos realizados a nivel global y local para la
preservacion del patrimonio, pero muchos terminan siendo actos fallidos
y tal vez esto tenga su causa en politicas de preservacion que se muestran
unidireccionales, por cuanto las formas de relacidon establecidas con las
comunidades donde el patrimonio se localiza son limitadas, en palabras
de Peter van Mensch, (2003), relaciones de impacto negativo al no contar
con la aceptacion y la participacién comunitaria, o en el mejor de los
casos desinterés; en este aspecto puede el museo entonces innovar sus
funciones referidas al ambito social promoviendo la apropiacién de esos
espacios patrimoniales que tradicionalmente se instauran como existencias
auténomas y encerradas sobre si mismas.
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Dotar al museo de nuevas funciones conlleva la tarea de generar
definiciones actualizadas del mismo, en el marco del Congreso
de Amsterdam, el museo debe dejar de ser un actor que separa el bien
cultural de su origen, el museo como dispositivo condena lo que resguarda
al olvido por cuanto mantiene una rigida diferenciacion entre lo exterior
y lo interior; si bien cumple con su naturaleza de dotar del componente
estético y valor universal a determinados bienes, los divorcia a nivel
local de su realidad ética, politica y social; entonces pensar en el museo
como herramienta para el acercamiento entre patrimonio y comunidad
obliga a visualizar la institucién museistica como herramienta flexible,
como momento para la elaboracién de nuevos saberes que permitan
el establecimiento de un vinculo entre el sujeto sensible y el objeto,
manteniendo un equilibrio entre el valor estético como factor universal
y el valor cosmético como factor local.

La institucion museistica por su cercania geografica a la comunidad
puede asumir al espectador como centro si optimiza la capacidad de
aproximar no solo los objetos que resguarda. En funcidon de afianzar las
ideas de nacion, pueblo y comunidad, son factibles nuevas formas de
organizacion psicosocial que permitan aproximar también los sucesos,
las realidades y los sujetos; asi, comunidad, museo y patrimonio pueden
ser reactivados al diluir las fronteras entre interior y exterior, aplicando lo
que Walter Benjamin (2005) definid como lo poroso haciendo referencia
al pasaje que permite segun sus palabras ir de un aqui a un alla; dicho
concepto transformado en estrategia reconoceria la mezcla de lo privado
con lo publico, porque al hacer poroso o tenue el muro que separa al
museo de su comunidad se tocarian el arte y la vida y, en otras palabras,
el patrimonio y el usuario.
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El museo tradicional al transformarse en museo poroso estaria en
capacidad de superar proyectos predeterminados en funcién de un
espectador convertido en inter actor, es decir, un sujeto capaz de cambiar
los signos patrimoniales en signos de otra naturaleza, gracias a una
institucionalidad que relacione situaciones diversas en lugar de separarlas.
El museo poroso deviene entonces como proceso mas que entidad fisica,
ya Benjamin W. (2005) hacia referencia a la cualidad temporal del poro,
esto implica cambios en los modos de ocupacion y usos del museo
y del bien patrimonial; al no estar totalmente fuera o dentro del espacio
patrimonial el usuario puede hacer uso de una micro libertad producto del
desdibujamiento de las funciones vy la liberacion de los mecanismos del
poder presentes en toda estructura rigida.

El concepto de lo poroso se vincula con la Carta de Amsterdam,
ya que en la misma se establecen diferencias entre objeto aislado
y entidad, entendiendo esta como un conjunto de relaciones dinamicas
donde las huellas humanas y su historia dan caracter al bien patrimonial,
lo experimentado y lo vivido contribuyen a la puesta en valor del patrimonio
y posibilita los acuerdos para la materializacion de una conciencia
de corresponsabilidad a partir de los intereses heterogéneos. El término
museo poroso puede ser definido a su vez como aquel entorno que funciona
a la manera de museo a cielo abierto; Walter Benjamin lo propone como
referencia a su transitar por la ciudad de Napoles cuyo centro histérico fue
declarado patrimonio de la humanidad en el afio 1995 y en donde, mas
alla de la visidn cadtica, se validan modelos alternativos que relacionan
de forma eficiente al ser humano con lo patrimonial. Experienciar y vivir
un hecho patrimonial va mas alla de la fotografia pues al ser un transitar
propone un mapa.
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La ampliacién de la funcién museal con el propdsito de un manejo eficaz
del patrimonio se nutre con la idea de porosidad, que en el transcurrir
histérico se manifiesta como constelacién al multiplicarse en estrategias
alternativas y enfoques cuyo origen es el usuario como punto perspectivo
ideal, asi, hoy dia la practica interpretativa del patrimonio puede
acometerse desde lo que Nicolas Bourriuad (2006) llama estética relacional
y que, en primera instancia, se presenta como un modelo perceptivo
experimental, critico y participativo, con el cual se puede acometer la tarea
para dar respuesta a las exigencias que la sociedad contemporanea plantea
en relacion al patrimonio, resumidas en la pregunta sobre cdmo generar
relaciones inclusivas entre bien patrimonial y comunidad sin sacrificar
elementos de la historia y la cultura.

Ante el modelo de la sociedad del espectaculo que lleva al ser humano
a Vivir sus espacios patrimoniales de forma indirecta y en un vaciamiento
de sentido, lo relacional al servicio del patrimonio propone la construccion
de lazos sociales que pongan en contacto todos los niveles de realidad,
superando el modelo que obliga al usuario a transitar recorridos Unicos
y predeterminados donde el tiempo y el espacio estan estandarizados,
asi, la estética de relaciones permite visibilizar el concepto de entidad
que promulga el Congreso de Amsterdam, entendiendo que la funcién
del patrimonio ademas de ser herencia debe permitir la construccién de
modos de existencia en lo que ya existe.

La estética relacional se muestra también como estrategia para la
formaciéon del usuario porque es, en si misma, un acto de aprehension
y aprendizaje en la medida que permite habitar el patrimonio para
transformarlo, accién que siendo simbdlica, impacta en el sentido de
lo cotidiano y lo patrimonial, porque la porosidad de Benjamin aqui
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se transforma en intersticio social; el sujeto recupera su movilidad
y la comunidad su poder de decision en relacion a las redes y rutas en las
cuales el bien patrimonial se transforma en una duracion a experimentar.

Las funciones de las instituciones que son custodio de los bienes
patrimoniales son claras: registrar, preservar y mantener; el museo
a su vez investiga, registra, comunica y, en el sentido relacional, puede
reactivar la puesta en valor del bien a través de la construccidon de una
inter subjetividad que permita al usuario y al bien el estar juntos, y ser
referente a nivel operativo para medir el dominio de intercambios, es decir,
los grados de participacion de la comunidad y el alcance de los modelos
sociales propuestos en funcion del patrimonio, porque a fin de cuentas su
preservacion en el tiempo depende directamente de la insercion en la trama
social, es decir, el patrimonio al configurarse como lugar de encuentro
genera sociabilidades especificas, lo que Bourriaud (2006) denomina
la urbanizaciéon del patrimonio, lo cual debe ser monitoreado para asegurar
coherencia.

La estética relacional aplicada al manejo del patrimonio se ubica
en el marco de los proyectos politicos porque implica el dialogo entre
sujetos de todas las épocas para establecer el sentido de persistencia.
Desarrollar estrategias relacionales en funcion de un bien patrimonial
lo impulsa a ir mas alla del limite de lo preestablecido y asi, al hablar de un
patrimonio relacional, se esta en presencia de una estructura que funciona
como amalgama y principio aglutinante que media entre lo individual,
lo colectivo, la memoria, el sentido de presente y la aspiracién de futuro.

Establecer el bien patrimonial como patrimonio relacional es hacer
referencia a una posible teoria de la forma, porque el patrimonio
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es ante todo forma, y la forma deviene en estructura que visibiliza

las caracteristicas del mundo si se permite el encuentro aleatorio

de elementos hasta entonces ajenos. Al ser la estética relacional un
modo de ver, donde mirar es mirarse, el sentido del patrimonio se genera
a través del presentarse y dirigirse a sus usuarios, situacién que puede
definirse como comportamiento patrimonial; puede decirse entonces

que el patrimonio es un haz de relaciones que propicia el didlogo como
forma colectiva de invencion, elemento fundamental de la Declaracion

de Amsterdam, pues de la misma se infiere que es a partir de lo humano
que la forma patrimonial toma consistencia.

Los diferentes congresos realizados hasta el dia de hoy para el manejo
eficiente del patrimonio, permiten leer una evolucion en cuanto a los
alcances e implicaciones, dentro de las proclamas revisadas, la Declaracion
de Amsterdam reviste especial significacion ya que lo humano es tomado
como punto de referencia. Al ampliar el objeto esta declaracidon nos llama
a reinventar los métodos para que el acto inter subjetivo, ahora validado,
se realice a plenitud; los conceptos de Benjamin y Bourrriaud surgen
entonces como estrategias, verificables y medibles, para la conformacién
de un coeficiente patrimonial, indicador establecido a partir del coeficiente
de arte propuesto por Marcel Duchamp (1957), implementado en la
medicidon de la transparencia social que a partir de un ambito de relaciones
en lo estético, lo histérico y lo psicosocial, aporta datos sobre los
alcances del dialogo, la discusidn y la negociacion que se generan entre
la comunidad, el sujeto y el bien patrimonial.
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Las estrategias descritas en estas lineas son en primera instancia
experimentales, en la medida que conducen a juicios a posteriori
al fundamentarse en lo transitivo como reflejo de la nueva sociabilidad que
el momento presente demanda; también implican la resemantizacion del
bien cultural, acogiéndose a los principios de la Declaracién de Amsterdam,
por no ser el hecho aislado sino el objeto relacional, es decir, el lugar
geomeétrico de las negociaciones entre diversos emisores y destinatarios.

El resultado de la aplicacion de la estética relacional al &mbito museal
y patrimonial genera a cada momento nuevas posibilidades, que siendo
diversas permiten vislumbrar el museo abierto como una tendencia
que cobra fuerza y hoy, como nunca antes, se ponen a prueba los
limites del patrimonio y del museo vistos como estructuras tradicionales
de avasallamiento. La contemporaneidad hace intuir que ya no existe
un espacio especifico para el patrimonio, Benjamin nos decia que el
museo era un transito entre campos, a cielo abierto a través de lo poroso
y lo relacional.
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Curar un Jardin.

“El Jardin-Paisaje

de Ebelice Toro”

Healing a garden “The Garden-Landscape
of Ebelice Toro”

La experiencia de curar un jardin me
transporta a repensar lo natural.

La vivencia de compartir con la artista
Ebelice Toro me ha llevado a comprender
el paisaje como una vida interna.
Despertando cada mafhana y en la espera
de un café, un dia como cualquiera Ebelice
me convoca a mirar al natural su vida
interior desde la comprension de su obra.
Valoro cada conversacidon que supone
ahora el reto de llevar y poner en reflexion
su trabajo plastico.


http://www.arte.ula.ve
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Se orienta una experiencia creativa, y con ella la
oportunidad de realizar una curaduria sobre varias
piezas que habia llevado trabajando y cuyo tema
enlaza el jardin, el paisaje.

El jardin es un simbolo del paraiso terrenal.

El paraiso terrenal del génesis era un jardin.
Imaginarios asociados vinculan el concepto jardin
al paraiso, al oasis, isla, emparentado con la idea
de frescor, sombra, refugio. Una morada mas

alla de la vida. El Jardin-Paisaje de Ebelice Toro
es una muestra de una impresion instantanea

en un tiempo-espacio y en un proceso creativo
lleno de imaginarios. Es un recorrido que invita

a trabajar la paciencia extraordinaria, esa que sucede
cuando nos detenemos en el cuidado de un jardin.
El cultivo de pequenos elementos, signos
significativos, simbolos que emergen y evidencian
la perspectiva de un acontecimiento vivenciado.
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El paisaje
va aconteciendo al componer
un territorio de sentidos que
articulan discursos narrativos.
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La integracidn de las lineas van conformando
extensiones y demarcaciones de elementos como
una cerca o un arbol frondoso, la incorporacién

de las telas y pequenos elementos van anidando
una naturaleza singular, como su misma imagen

o la de su esposo, en una visidn introspectiva sobre
la escucha de la naturaleza, también su naturaleza
autobiografica desde la memoria y el recuerdo

de lo vivido y ahora desde la vivencia de color

en el tratamiento del pincel, uno sobre otro,

capa sobre capa, en una observacion casi magica
de la combinacion de las tonalidades. En la medida
de lo posible, el jardin-paisaje en Ebelice Toro

es un laboratorio del entorno vital.

La experiencia de esta curaduria significo en

primer lugar, una conversacion abierta y siempre
sincera con Ebelice en su propio jardin. Luego y

en sintonia se fue anidando la idea de como ir
tejiendo un hilo sutil sobre la premisa de llevar

a sala no solo estas piezas montadas sino advertir
una sensacion de lo sublime desde la experiencia

del silencio de lo natural. Para mi curar este jardin
significo llevar cada pieza como una vivencia
particular. Una lectura que atravesaba la imagen para
responder a la magica idea de conectar al espectador
con el silencio que supone la experiencia de estar
situada en un paisaje natural, donde los sonidos
estan, habitan. Cada pieza representd un espacio-
tiempo que conectaba un paisaje sonoro natural
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gue podia sentirse en la sala como un tono Unico

y propio. Las piezas son una batalla de la linea

y el color donde se diluye el agitamiento, el dolor

y la alegria de los recuerdos. También los silencios
y meditaciones internas advierten el didalogo con

la naturaleza que se despierta para sorprender

a ese espectador que palpita en una tormenta de
momentos y que nos transportan a la intimidad y al
jardin del corazén de la artista Ebelice Toro.

Resultaria poco ingenioso contestarle que suena
simplemente como un arbol que se cae en el bosque,
0 es mas: no hace ruido alguno. Efectivamente,
cuando un arbol se desploma en el bosque y

sabe que esta a solas, suena como quiere sonar:
como un huracan, un cuco, un lobo, como la voz

de Inmanuel Kant o la de Charles Kingsley, como

la obertura de Don Juan, de Mozart, o como

el delicado aire que sale de una flauta maori.

Como cualquier cosa que desee del pasado

o de un futuro remoto. Es libre incluso para producir
esos sonidos secretos que el oido humano jamas
podra escuchar porque pertenecen a otros mundos”.
(Schafer, 2013:47).
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La propuesta curatorial fue pensada como un

habitar. Fue gestada como una conversacion entre la
artista y yo. Fue vivida en comunion, fue estimada
como una aventura creativa donde las vivencias
diarias fueron tejiendo una trama sutil y silenciosa.
Las piezas se agruparon en un ritmo magico

y la experiencia de ir al Centro de Arte
Contemporaneo “La Otra Banda”, se orientd en ir
meditando sobre la sala en blanco, sobre el sonido
del silencio de la sala, hasta ir incorporando poco

a poco, la selva, las flores, los pajaros, los animales,
las texturas, los colores de esos jardines que de modo
extraordinario, Ebelice fue gestando. La muestra

fue entendida bajo el concepto de jardin-Paisaje

en la intencion de hacer revivir emociones

en el alma desde una tonalidad visual a una tonalidad
casi musical. Asi como nos menciona Schafer,
haciendo reconocer un sonido secreto. Una de

las piezas que motivo la expresion significativa,

es titulada por Ebelice Toro como biodiversidad.

Es una propuesta de instalacidon que se vislumbré

en una mesa con pequefas gavetas. La instalacidn
no solo invita a revisar la nocién de espacio

y de recorrido, sino que se incorpora la intencion
sonora de un musico como Nascuy Linares, quien

se inspira en la visual para generar un paisaje sonoro
que titula jardin sonoro.
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Mediante el término paisaje sonoro nos referimos

a cualquier campo de estudio acustico. Un paisaje
sonoro puede ser, ya una composicién musical,

ya un programa de radio, ya un entorno acustico.

De la misma manera que podemos aislar un entorno
acustico como campo de estudio. (Cfr. Schafer,
2013:24). Esta definicion del paisaje sonoro por
Schafer nos da la impresidon de que un musico podria
llevarnos a pensar el reto que supone visualizar un
campo sonoro, o la presencia de una sonoridad desde
la respuesta de la contemplacidon de un paisaje visual.
Es la creacion de una sonoridad desde la conciencia
de la experiencia de una impresion instantanea. La del
musico sobre la obra plastica. éEs posible capturar los
aspectos mas destacados del paisaje visual que nos
ofrece la artista plastico Ebelice Toro? ¢éSe generan
acontecimientos sonoros sobre la visidn de la plastica?

Un homenaje sobre un homenaje. Ebelice Toro,
retrata la pasion creativa e intelectual de su esposo
fallecido, y en la medida que va creciendo el
proyecto curatorial, Nascuy linares y en resonancia
con la propuesta, agrega un sonido a esa
biodiversidad. La biodiversidad nos habla de nosotros
mismos, de una siempre blusqueda. La mesa

es un simbolo del estudio, de los proyectos labrados.
En cada gaveta se encuentran objetos, elementos
signicos de memoria y de la vivencia autobiografica
de la artista.
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La biodiversidad nos conecta. La muestra en su
conjunto es una profunda reflexion sobre la vida
sencilla y la felicidad de vivirla. Es un homenaje a la
madre tierra, a su poder transformador y sanador.

Es una blsqueda de una sonoridad desde la expresion
de la linea y el tratamiento del color.



Ficha técnica:

Ebelice Toro.
Maria Alejandra Ochoa.
Nascuy Linares.
Alejandro Rodriguez Toro.
Centro de Arte Contemporaneo “La Otra Banda”, Mérida, Venezuela.
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LFADEARTE

REVISTA DE ARTE Y DISENO

Experiencia

Harmonizable

A Harmonizable Experience

En la Ciudad de Mérida, Venezuela y
en el Centro de Arte Contemporaneo
“La Otra Banda” tuve el placer

de llevar la curaduria de la exposicion
“Jardin-Paisaje” de la artista plastico
venezolana, Ebelice Toro, docente

de la Facultad de Arte de la Universidad
de Los Andes, en Julio del ano 2016.
Esta muestra significé una experiencia
curatorial muy interesante pues

las piezas conectaban la linea, el color
y las texturas en un foco, el paisaje
como una vida interna.


http://www.arte.ula.ve
http://
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El Jardin-Paisaje de Ebelice Toro resulto

una muestra de una impresidon instantanea

en un tiempo-espacio y en un proceso creativo
lleno de imaginarios. Un recorrido que invité

a reflexionar sobre la paciencia extraordinaria,
esa que sucede cuando nos detenemos

en el cuidado de un jardin. El cultivo de pequefos
elementos, signos significativos, simbolos

gque emergen y evidencian la perspectiva

de un acontecimiento vivenciado.

Esta experiencia expositiva de Ebelice Toro,

me llevo luego de dos anos a plantearle la
posibilidad de participar en un proyecto colaborativo
que se realizdé en la ciudad de Barcelona, Espafia.
Este proyecto colaborativo se conceptualizd

como EXPERIENCIA HARMONIZABLE que sumaba

la participacion de varios artistas y creativos

en la experiencia de un proyecto musical del album
titulado HARMONIZABLE del musico venezolano,
Nascuy Linares. Varios domingos en La Hormigonera
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Col-lectiu Cultural nos abocamos a fusionar piezas
compuestas por Nascuy y la relacidon de interpretacion
y/o participacién armonizable de diferentes

areas del arte.

La intervencion de la artista Ebelice Toro,

sumo y profundizd la recreacion de la imagen

y el sonido desde una vivencia in situ. De modo

que una de las piezas de Nascuy Linares titulada
Paisaje Sonoro fue fusionada con obras del Jardin-
Paisaje de Ebelice, en otra dimensién como

el desplazamiento de la obra a un formato audiovisual.
Sin duda alguna significd la magica idea de conectar
al espectador con el silencio que supone la experiencia
de estar situado en un paisaje natural,

donde los sonidos estan y habitan.



Video documental de la Experiencia Harmonizable.
Nascuy Linares (2018)
Ficha técnica*
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El uso de la narrativa

como posibilidad de documentacién y produccién
artistica en la performance: experiencia, resignificacion
e intencionalidad

The use of the narrative as a possibility of documentation and artistic
performance: experience, resignification and intentionality.

= Ruth Vigueras Bravo viguerasbravo810408@yahoo.com.mx

Necesitamos una historia que no guarde en ningun sentido
del término,; necesitamos una historia que haga performance.
Jane Blocker

Piensa en distintas maneras de registrar el paso del tiempo
en relacion al lugar donde estas sentado.
Keri Smith

Si, el performance es un acto efimero que no obedece
a lineamientos ortodoxos ni institucionalizados.
Entonces, épor qué surge la necesidad de conservar
los performances dentro de la memoria colectiva
o0 en la historia del arte, mediante el registro
y la creacion de narrativas que lo evallan
desde diferentes enfoques? Con esta
pregunta se abre la hipdtesis
que antecede al presente
escrito; continuidad
de mi investigacién
de maestria
en Artes

El espacio de Theoros
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Ruth Vigueras Il El uso de la narrativa como posibilidad de documentacion...

Visuales, de la cual propuse el uso de la narrativa como posibilidad
de documentacion y produccidn artistica en la performance art.

Para abordar el tema poco explorado citaré una de mis piezas,
presentada en el Festival Internacional de Performance 2018, en Bangkok
- Tailandia, titulada PEACE. Esta, forma parte de un proyecto con futura
publicacion, que trata sobre mis memorias y acontecimientos vividos
durante nueve anos de trabajo realizando performances e intervenciones
en el espacio publico.

Se plantea entonces el documento narrativo como elemento
de experiencia y resignificacion en el campo del performance, que permite
visualizar y registrar sucesos mediante el recuerdo de lo vivido, de lo
transitado y el cdmulo de memorias que nos permiten analizar el uso del
documento como productor de conocimiento. Con la memoria activada,
por medio de la documentacién, se reconstruyen los actos por medio
de la reproduccién o el recuerdo. El gesto del performance produce
un encantamiento generado por las fugacidades del tiempo presente,
al producir un conjunto de sensaciones, percepciones, aproximaciones,
que de algin modo quedan palpitantes en la memoria de quien
los presencia o de quien documenta.

La memoria como materia prima del performance, ya sea escrita
o visual, acaba por generar una temporalidad en torno al presente
encubierto de un pasado, que lo hace jugar con el tiempo, elemento
tan fundamental como el espacio y el cuerpo. El tiempo es capturado
por medio de las variaciones documentales; con la remembranza
acumulamos memorias que se plasman en diversas formas y son el cruce
de diversas historias contenidas en un instante transferido al papel.
De ahi la importancia de la reconstruccion mediante la memoria,
la cual acerca lo vivido a los presentes en toda su complejidad por medio
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Ruth Vigueras Il El uso de la narrativa como posibilidad de documentacion...

de los mecanismos tradicionales, como la fotografia y el video.

Sin embargo, con la narracién escrita por el artista en primera persona,
se tiene una aproximacion mas directa de lo que pasd, experiencia

que provoca otros acontecimientos. Por ello, puedo decir que hay una
reconstruccion documental cuando se combinan diversas variaciones

de registros visuales y no visuales que permiten desmantelar el tiempo
para extenderlo por un instante.

Es importante precisar la importancia y el papel de la documentacién
como elemento de experiencia debido al impacto que tiene en el nivel
visual, con las imagenes capturadas o bien las anécdotas contadas como
testimonios, los cuales generan otro tipo de experiencias. Es por ello
que la autoetnografia se inscribe en mi interés por los relatos
autobiograficos, ubicandolos desde la perspectiva epistemoldgica, al dar
cuenta de los contextos que me toca vivir. Cuando trabajo el espacio
publico y lo tomo como soporte, vinculo, desde un enfoque narrativo,
la experiencia inscrita sobre lo vivido e incorporo los relatos construidos
por los transelntes. Los relatos o las narraciones, son realidades
discursivas en las que se condensan y fijan nuestras vivencias personales
por medio del lenguaje oral o escrito, aunque sea tan sélo de una forma
limitada y parcial; esta claro que no todo lo vivido puede ser aprehendido
o sustituido por la palabra.

De alli pues que el aspecto relacional del performance puede impulsar
propuestas que al ser observadas activan los saberes del imaginario
colectivo, con identidad propia. La identidad colectiva, con signos
interpretados por sus interlocutores, se inserta en el performance
al observar tendencias de la sociedad para analizarlas como un revelador
cultural y social, puesto que lo publico y lo privado convergen en diversas
formas. Por ejemplo, la autobiografia visual, el trabajo in situ o de site
specific, se conciben como un testimonio o0 una memoria.
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Ruth Vigueras Il El uso de la narrativa como posibilidad de documentacion...

El uso de la narrativa en el performance como documentaciéon, adquiere
un valor no sélo como registro sino también como activador de nuevas experiencias.
Este recurso fue utilizado en los inicios del performance o arte accidn, del cual
tenemos huella por medio de anécdotas que, al paso del tiempo, se han

convertido en leyendas. contemporaneos
incorporan
La importancia que le doy a la anécdota, mediante el ejercicio el ejercicio

de la escritura, es porque el performance constituye una herramienta de la escritura como

para observar las tendencias claves de |la sociedad, donde elemento posterior

lo publico y lo privado convergen en una identidad colectiva, a la accion vy el relato oral
los signos son interpretados por sus interlocutores, para como performance, veamos
insertarse posteriormente en un espacio autoetnografico algunos ejemplos:

y ser rememorado. Hacer de las experiencias vividas

en el performance un cimulo de memorias, Contar Performances, 1996,
plasmadas en un documento narrativo, biografico, pieza de Esther Ferrer, llevada a cabo
etnografico y antropoldgico. en el Instituto Francés de Madrid, utiliza

el relato como elemento protagdnico,
El uso del relato, como elemento cuenta al publico las peripecias de la practica
protagonico, fue de gran interés para del performance, a su vez, ejecuta y describe

los artistas dentro de la corriente una de sus acciones. Santiago Cao, con cada uno
del arte conceptual en la de sus performances articula reflexiones tedricas
década de los setenta. y narrativas, para hacer posteriormente un ensayo
Cabe considerar que al cual llama registro narrativo. El proyecto Thirteen Year

algunos artistas Plan, de Tehching Hsieh, consistio en dedicarle trece afos
de su vida a la produccidon de arte sin mostrarlo en publico,
su performance concluye con un relato de lo producido en ese tiempo
ante un foro, el 1ro de enero de 2000 en el Judson Church de Nueva
York. Guillermo Gémez Pefa hace relatos hibridos que han ido evolucionando
en un desarrollo organico, generalmente documenta sus performances en memorias
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de produccién, poemas performaticos, reflexiones, cronicas y ensayos
publicados en forma de libro, los denomina performances notes. David
Byrne utiliza el relato como parte de su proceso creativo, ya que desde
hace treinta afios viaja por el mundo con su bicicleta portatil. En sus
diarios de bicicleta, retrata postales urbanas con palabras que conforman
narraciones llenas de color, musica y notas sobre los barrios, bares,
museos, calles, monumentos, plazas y prostibulos que visita; medita
sobre la violencia, la censura y los estereotipos. Su obra es una memoria
narrada en primera persona, una autobiografia, conformada por diarios,
apuntes, notas y diversos escritos.

Sin duda al incorporar el relato escrito a mi produccidon artistica
ha cambiado mi forma de pensar y accionar en la producciéon de una
pieza, dando cabida a otras posibilidades y cruces con diversas areas
como la antropologia y la autoetnografia. Mi realidad es modificada con
cada accion, va del inconsciente al consciente. Gracias a las memorias
narradas durante y después de la accion cambia mi percepcién, no solo
de la realidad, sino del mundo. En cada uno de los performances que
he realizado en distintos lugares y paises, he trabajado con el contexto,
lo cual me da las pautas en mi accionar y a su vez modifica con
el tiempo mi apreciacién de la vida y del arte. Cuando comenzaba
a accionar me preguntaba si mis acciones modificaban a las personas
que las presenciaban. Afos después contesto esta pregunta con un Sf,
al recopilar las anécdotas suscitadas, antes, durante y después de cada
una de mis piezas, que son atesoradas en mi memoria. Puedo decir que
he dejado una reminiscencia de quienes hicieron un comentario que marcé
mi vida. Cuando me encuentro en el campo de accién y los presentes
se acercan a indagar, al evitar contestaciéon alguna y no responder, me
pregunto si genero alguna reflexién o Unicamente es curiosidad. No tengo
certeza de que el espectador curioso genere una catarsis; sin embargo,

Inicio | Contenido El espacio de Theoros

"|OA ‘oudsiq A 91y 9p BISIADY

"9llWed) Ud NSSI “"USA-VTIN ‘€ 1-gz L dd ‘gLoz o1p - "|nl ‘Z "wnu ‘|



el accionar con las diversas tematicas sociales que aborda mi trabajo traza una
autobiografia, con la cual en algunas ocasiones he llegado a experimentar catarsis
que me permite entender diversos conceptos, que sin duda propician un cambio
en mi y en quien me observa. Para finalizar me gustaria compartir un relato

de mi produccidon mas reciente.

Mi proceso de creacidon indaga en la autoetnografia para la realizacion
de intervenciones urbanas de Site-Specific, junto a la relacidén espacio,
ontexto y signo. Siendo este mi discurso, me encontré por primera
ez frente a un dilema. é¢COmo trabajar una pieza de performance
en un contexto que desconozco y para una galeria? éInvestigo
de Tailandia por via web? ¢Como comienzo la investigacion?
¢Sobre su historia, su politica o su cultura? Comencé
por investigar sobre cultura general, vi algunos
documentales sobre su arquitectura, religion
lugares turisticos, aun no lograba tener
una idea, sentia que todo lo que pudiera
saber de aquel lejano pais oriental,
no lograria abordarlo de una forma
concreta y mucho menos
entender su amplia cultura
y contexto histérico.

PEACE
International Performance
Art Festival 2018
Rebel Live Action#2 “Artist Army”,
a través de Rebel Art Space
Bangkok — Tailandia
Performance
1 de noviembre de 2018
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Con el transcurso de los dias, seguia pensando y mirando imagenes
relacionadas con la cultura budista sin tener nada claro, la fecha
del festival ya estaba cercana, comencé a sentir angustia, tenia
pensamientos diversos, no lograba concentrarme ni estar en paz;
fue entonces que la palabra PAZ me llevo a reflexionar en el concepto,
junto con los acontecimientos mundiales que se han suscitado
y los altos indices de violencia en los ultimos afios, no dejaba de pensar
en la luchas sociales, en las vidas aniquiladas y en la palabra PAZ,
que tiene un amplio significado; abarca diversos conceptos dentro
de los cuales se define como la ausencia de conflictos en sentido positivo
a hivel social o personal, pero pocas veces se profundiza en el tema.
La Paz (del latin Pax) era una de las divinidades de la mitologia romana;
seria reconocida como diosa durante la época de Augusto la cual tenia
un templo llamado Ara Pacis. Otra influencia de la cultura romana
en la actualidad la tienen nuestras instituciones occidentales,
en el modelo de Estado romano y con ello los procesos de pacificacidn
se desarrollan de forma mas sutil, que habitualmente suelen ocultar
los intereses de quienes se erigen en sus representantes y los medios
utilizados. Por tal razén, es necesario entender de donde viene la idea
de paz que manejamos Yy las funciones que cumple, para con ello abrir
la posibilidad de construir un concepto propio a fin de comprender los
efectos que provoca en la voluntad y las emociones colectivas.

Immanuel Kant en su obra politica escrita en 1795, aborda a la Paz
Perpetua para encontrar una estructura mundial en cada uno de los
Estados, con posibilidades de construir un orden juridico que cologue
a la guerra como ilegal. Desde la perspectiva de los movimientos
anarquistas, la paz, es por antonomasia el movimiento histdérico
de la no violencia y del pacifismo, al defender histéricamente la lucha
contra las guerras, la abolicidon de los ejércitos y todo cuerpo armado.
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Sin duda con el paso del tiempo han surgido voces que acusan

al pacifismo de estrategia inventada por el poder, sin embargo, existen
grupos de activistas que luchan por los derechos y promulgan la paz
social. Por otro lado, para el cristianismo y el catolicismo la falta de paz
en el mundo, proviene de la falta de paz en el interior de los seres
humanos. En la cultura budista, encontramos tres dimensiones

de la paz: la paz interior, la paz en la comunidad de la raza humana

y la paz ecoldgica o la paz con el planeta tierra. No obstante vivimos

en una sociedad violentada a nivel psicoldgico, sexual, mediatico, familiar,
medioambiental y con gran represion hacia los movimientos sociales.

Visto de esta forma, la paz individual y social requiere un cambio
gque en algunas ocasiones es significativo o doloroso. Al trabajar
bajo este concepto universal, me senti comprometida de comenzar
un cambio significativo en mi persona y que mejor cambio, que erradicar
mi cabello, el cual no lo habia cortado desde la adolescencia, pensé
también en las connotaciones simbdlicas que tiene en oriente el cabello
de la mujer y en nuestra cultura occidental, asi es que, surgid
la idea de escribir la palabra PAZ con el mismo cabello en una parte
del craneo y dejar rasurada la otra parte de la cabeza, pero como la pieza
la presentaria en el Festival Internacional, decidi que estuviera escrita
en inglés: PEACE.

El eje conceptual de la construccidon de la pieza estaba listo, antes
de viajar me dediqué a buscar los elementos que requeria para
la presentacion.

Al llegar a Bangkok y salir del aeropuerto me invadia el olor a gasolina
y especias de todo tipo, lograba identificar algunos aromas como
el pimiento y el jengibre, me encontraba fascinada con la arquitectura,
reflexionaba sobre los golpes de Estado y sus procesos politicos
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del reinado tailandes, el pais acababa de pasar por un ano de luto nacional tras
la muerte del rey Bhumibol Adulyade, el 13 de octubre de 2016, del cual hubo
diversas restricciones recreativas y por decreto, el uso de la vestimenta del color
negro por un afo para los funcionarios publicos. Me preguntaba si en ese afo
endrian una paz social.

Finalmente llegué a mi destino, dos dias antes de la inauguracion
del Festival, comencé a explorar la ciudad, a interactuar con sus
habitantes y conocer sobre su historia a través de la comida,
me dediqué a investigar donde comprar los materiales
que me faltaban y encontrar un estilista que me colaborara
con la pieza, rapidamente la organizacion del evento
me puso en contacto con la persona indicada. El estilista
ue muy amable, con su hospitalidad y su atencién
me permitido generar un vinculo de amistad,
de esa forma pudimos trabajar juntos, ahora
ormaba parte de la pieza y su colaboracidn
dentro del performance fue fundamental.
Horas antes de mi presentacion,
me dirigi a su estética, ahi
previamente trazo las letras
en mi cabeza, logro
escribir la palabra

PEACE, quedo

ubierta

El espacio de Theoros



perfectamente con mi demas cabello tefiido de castafo, el cual

me llegaba hasta la cintura. A pesar del mi mal inglés no hubo
inconvenientes, nuestra comunicacidon principalmente fue a través

de sefias y de un lenguaje totalmente corporal, senti un vinculo muy
estrecho con el joven estilista. La construccidon de esta pieza fue

muy diferente a todo el trabajo realizado con anterioridad, puesto

que implicaba un desapego significativo de mi cabello e involucraba

a otra persona que dependia en su totalidad de su intervencion.

Habia trabajado en colectivo, pero las piezas realizadas se pensaron

en conjunto, aqui era diferente, no conocia al muchacho, ni habia tenido
ningun vinculo con él, pero ahora lo sentia parte de mi. Sali de su estética
y me llevaron a comprar las flores que utilizaria para la pieza, preparé
algunos detalles que me faltaban, asi transcurrié el tiempo y llegé la hora
de mi presentacién.

Antes de comenzar tenia preparado el espacio, extendi un mapamundi
de dos metros de largo por un metro de ancho, los continentes estan
de color negro como simbolo de luto en la humanidad, sobre el mapa
extendi los pétalos de rosa rojos como gotas de sangre derramadas
por las guerras y las luchas sociales, a un costado derecho se encontraba
un recipiente de barro y en él una flor de loto. Sali de una puerta
que se encontraba en la parte de atras, de donde coloqué el mapa, al salir
comencé a gatear y barrer los pétalos con mi cabello, logré concentrar
los pétalos en la parte de en medio del mapa, me incorporé y me dirigi
hacia donde estaba el recipiente, lo cologue encima de los pétalos,
me hinqué y corte todo mi cabello por mechones que amarraba con lana
roja y depositaba dentro del balde, dejando la flor de loto descubierta,
asi transcurrieron los minutos, los recuerdos y el dolor que me producia
desprenderme de una parte de mi cuerpo que me gustaba. Creia
que la practica de la performance me habia ensefiado a no sentir temor,



ni tener apegos, pero no era asi, me dolidé tanto haber dejado esa parte
de mi en aquel balde. Cuando terminé de cortarlo me quede quieta
mirando de frente por unos segundos, en ese momento entré el

estilista con su maquina para afeitar mi cabeza. Los pocos mechones
que quedaban los aventaba y se dispersaban por una parte del mapa,
termind de rasurar mi cabeza, salié de la zona de accidén, comencé a juntar
mi cabello para depositarlo nuevamente en el balde, cubri por completo
la flor de loto, cabe senalar que la utilice porque en Tailandia existe

la pena de muerte, a los condenados les ponen una flor de loto

y posteriormente les dan un tiro en la cabeza, ademas que la flor

de loto significa pureza espiritual, un recordatorio a la tranquilidad

y la paz que tanto anhelamos, una ofrenda para Buda, un emblema floral
de la monarquia tailandesa, que nos remite a la belleza y delicadeza

de la estética tradicional de oriente y su arquitectura.

Al terminar de recoger mi cabello, rocié alcohol para que encendiera
mas rapido y se consumiera por completo ile prendi fuego! como
un acto simbdlico de destruccion y de amor. Al terminar de disiparse con
el fuego el cabello y la flor, quedaron las cenizas en el recipiente de barro
con un poco de humo. Entre el tizne, el calor, el tumulto, mi tristeza,
mi alegria y mi sudor pude incorporarme, me di la media vuelta, escuche
aplausos y gritos, el publico estaba eufdrico, tuvo buena recepcién
la pieza. Al retirarme y cruzar la puerta corrieron abrazarme algunos
de los organizadores y el estilista, algunas personas del publico lloraron,
también lloré. Sentia sensaciones encontradas me invadia la felicidad
y la nostalgia, queria salir del lugar, entré al bafio para quitarme
los rastros del cabello. Al salir de la galeria y ver mi cabello en cenizas
comprendi que esta pieza es ciclica, como la vida misma, el concepto
principal que es la palabra PAZ, se desvaneceria con el tiempo
al crecer mi cabello, se disiparia como el fuego, por el cual comenzaron
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las primeras guerras y con ello el inicio del Estado y la religion. Desde que el humano

comenzo a dominar el fuego, se presentd un problema importante: encenderlo.

De ahi que las religiones se convirtieran en las guardianas del fuego: mantener

un fuego permanente era importante, aln en dia, todas las religiones

mantienen un fuego encendido en el santuario. El culto del fuego siguid, las cenizas

se tributaba al Sol y casi todos los pueblos lo adoraron como el mas noble depositadas

de los elementos y como una viva imagen del astro del dia. Para la en la tierra

doctrina hindud, Buda constituye el fuego sacrificial del fuego interior darian mas vida

y del conocimiento permanente. al jardin y la pieza

se convertia ahora

Visto de esta forma, antes de partir a casa, realice un ritual en un nuevo proyecto.

de despedida para mi cabello con un videoperformance

y fotoperformance, volvi a prender fuego a las cenizas La performance

que quedaban y coloqué encima de ellas, una me permitido pensarla como

flor de loto seca y un mechdn de cabello que un proyecto para exposicion

guardé. Me quede sentada en posicidon de flor titulado "Utopias”, pretendiendo

de loto, esperando que se apagara el fuego, mostrar los diversos registros capturados

con las cenizas que quedaron, servirian de la pieza: narrativo, visual y sonoro,

como abono a las plantas del bello en donde se incluya el crecimiento del cabello

jardin de la residencia, donde y la posibilidad de colaboracién del aquel chico

fuimos hospedados todos estilista, puesto que se generd una gran conexion

los artistas y asi se y simbiosis. Esta idea surgio en el transcurso del

cerraba un ciclo para viaje de regreso a mi pais. Al estar en casa, no pensé,

comenzar otro: ni mucho menos imaginé el impacto visual que tendria mi

nueva imagen con ciertos conocidos de la colonia, tuve diversos
comentarios morbosos relacionados con la enfermedad, algunos otros
fueron agresivos con respecto al arquetipo de belleza femenina, por
desgracia todos los comentarios vinieron de mujeres. Me di cuenta que hay
una violencia directa entre nosotras, tenemos que repensar el papel de la mujer
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hoy en dia, creemos tener mas libertad sexual que antes, en realidad
tenemos mas libertad formal pero mas violencia interiorizada. También
experimenté que soy atractiva para las mujeres, en el transporte colectivo
varias chicas sonreian coguetamente e incluso me abordaron. Con mis
amistades tuve comentarios positivos, creo influyé que saben que soy
artista, no tengo la certeza de que ocurriria si esta accion de afeitar

la cabeza estuviera fuera del contexto del arte. Es entonces que
recapacité y pensé; esta es la verdadera performance, mi cotidiano

y las implicaciones estéticas del cabello en la cultura mexicana.

Como contrapunto, recapacité en el papel de la belleza
y las connotaciones simbdlicas que ha tenido la cabellera femenina
en la industria cosmética, en la moda y el protagonismo relevante
en obras plasticas. Es el cabello de la mujer como un mito constante,
un elemento fetichista y erético de la sociedad masculina. En el campo
del psicoanalisis una abundante cabellera femenina, ha sido el motivo
de que para muchos hombres sea un factor determinante en la seleccion
sexual, desplazamiento que el subconsciente realiza del vello pubico
a la cabellera abundante. Ello explica por qué la exhibicién de la cabellera
ha encontrado en nuestra actualidad condenas morales y restricciones
religiosas. En oriente la accidn de cubrir el rostro y cabello depende
de la cultura, de la religion o del estatus social, como ejemplo tenemos
el uso de: Burga, Nigab, Hijab, Chador, Al-Amira y Sayla. Todos
los pueblos primitivos, como lo demuestran los testimonios arqueoldgicos,
cuidaban del cabello como simbolo religioso o sexual; en la actualidad
tienen las mismas implicaciones, sin dejar a un lado que el cuidado
del cabello en los hombres en ciertas épocas y sociedades estaba ligado
a la fuerza, inteligencia y el estatus social. Con respecto a la historia,
a la cultura y al simbolismo del cabello, hay diversos estudios que
van desde lo antropoldgico hasta lo estético y las implicaciones en el



arte. En lo que a mi concierne, seguiré trabajando con el cabello hasta
gue me llegue nuevamente a la cintura y generaré interconexiones con
trabajos antropoldgicos, me resultaon muy interesantes las experiencias
posteriores al trabajo artistico.
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Manifiesto oculto
sensefar y aprender

arte para la vida?

Hidden manifesto: teaching and learning art for life?

= Arnaldo Delgado Mancilla sablembrion@gmail.com

"Dejadlos: son ciegos que guian a ciegos. Y si un ciego guia a otro ciego,
los dos caeran en el hoyo” Mateo 15:14

En el afio 1568 el pintor Pieter Brueghel, El viejo, dejé a la humanidad
una imagen llamada E/ ciego guiando a otros ciegos, que inspirada
en la parabola de los evangelios, retrataba la realidad de su época.
Pintura apaisada al 6leo que representa a seis personajes
invidentes y andariegos en fila, bajo un contexto pastoril,
en cuyo fondo esta una pequefia iglesia, Unica testigo
de la tragedia inminente. Es indudable que la composicion
nos recuerda el efecto domind, donde al botar
la primera ficha ésta tumba tras de si a todas
las demas, asi podemos atisbar desde el primer
personaje caido el desencadenamiento
de desplome, tambaleo, vacilacidn
y desconocimiento del final.
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La parabola de los ciegos guiando a los ciegos (1568).
Pieter Bruegel El viejo.

Museo Nazionale di Capodimonte
<http://upload.wikimedia.org/wikipedia/commons/d/d6/
Pieter_Bruegel_the_Elder_-_The_Parable_of_the_Blind_
Leading_the_Blind_-_WGA3511.jpg>
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De la imagen del pintor holandés me atrae poderosamente -aunque
las sagradas escrituras lo denigren- el personaje menos dramatico
de la esquina inferior derecha, sin rostro, desarticulado, caido
y misterioso; practicamente ausente, pero quien carga sobre si la culpa,
la responsabilidad, la ignorancia y sobre todo el riesgo de atreverse a ir
al frente, en busca del sendero para si mismo y para sus acompafnantes.
Las preguntas que surgen son équé lo motivo a ir enfrente, qué buscaba,
gqué pensaba y sentia al ir en caida? Me atrevo a decir que esa valiente
decisidén devino por la necesidad de encontrar una luz para su vida
dentro de tan profunda oscuridad. Quiza la misma razén que mueve al
investigador, docente, artista a buscar la salida de lo oculto, la excelencia.

Me identifico con este personaje, ya que de alguna manera comparto su
invidencia, su desorientacion, el no saberlo todo y esa sensacién de vacio
en la caida que me insta a presentar, no ideas claras ni precisas, ni mucho
menos “verdades” epistemoldgicas, sino lo contrario: incertidumbres,
reflexiones, quejas, preocupaciones, disertaciones, lamentaciones y sobre
todo dudas que me instan a la busqueda de respuestas, con el propdsito
de revisarnos, de plantear retos y desafios para la hermosa y noble tarea
de educar y aprender los misterios de la creatividad.

¢Qué es el arte? éPara qué sirve? ¢Cual es el papel del hacedor?
¢Tiene importancia alguna para la sociedad? éCoOmo se ensefia y coOmo
se aprende? Podriamos pasar bastante tiempo sobre estas interrogantes
y no dar con respuestas satisfactorias para ninguna. Lo que si parece
seguro es que las manifestaciones artisticas dan testimonio del mundo
y de la sociedad donde se originan, es decir, de su espacio-tiempo, como
lo explica Paz (1971):

Aunque todas las artes, sin excluir a las mas
abstractas, tienen por fin Ultimo y general la expresion



y recreacion del hombre y sus conflictos, cada una

de ellas posee medios e instrumentos particulares

de encantamiento, y asi constituye un dominio propio [...]
que tienen por objeto tanto revelarnos la realidad humana
como mostrarnos una via para sobrepasarla. (p.175)

Sin importar la postura, las manifestaciones estéticas -en cualquiera
de sus expresiones- nos permiten reencontrar y revivir la razén
y el pensamiento de determinada época, para ir definiendo
la nuestra. Entonces:

¢Cuales son las condiciones del pensamiento de nuestra época?
¢Cual es el rol del artista visual actual? ¢Como es el arte de hoy?
¢Podemos decir cudles son sus principios?

Ceguera especular, imagen sin contexto

Sin querer generalizar, parte de los llamados “bienes” culturales
que consumimos presentan como “valores” la frivolidad, el mercadeo,
el espectaculo, lo compacto, lo desechable, lo instantaneo, lo light,
lo predeterminado, la violencia, la velocidad, la exacerbaciéon o culto
a la propia imagen. La mayoria se muestran como cronicas de farandula
gque obedecen mas a la apariencia que a la realidad: simulacién, Talk-
show, reality tv, perfiles en las redes sociales,etc.

La experiencia mediatica omnipresente hace que la realidad incluya
lo virtual como obvio, anulando limites entre privado y publico, entre
documentacién vy ficcion, entre informacidn y entretenimiento.

Vivimos la era del espectaculo donde la cultura se politiza y donde
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el acto de informar es eficaz cuando opera como chismorreo. Ser culto no
implica esfuerzo. Vivir al dia equivale a estar pendiente de las agendas

y horarios estelares de la cultura popular mediatizada -el morbo-. Residir
en cultura deviene en husmear. Al “reinar” la imagen sobre la palabra

y actuar como “recorte”, accedemos a informacidén sin pregnancia. No se
acumula informacién para adquirir conocimiento, como dice Vargas (2012)
“...un simple vistazo basta para darle una buena conciencia cultural”

(p. 29). Simplemente se vive la emocién del instante, la memoria a corto
plazo para salir del paso, o como lo cuenta Barragan (2014) refiriéndose

a la instauracion de la cultura visual:

[...] la cultura fundamentada en la palabra solia estar
representada mayoritariamente por libros y algunas pinturas

y esculturas que requerian concentracién, linealidad

y alfabetizacién (literacy). La valoracion critica y la “verdad”
eran el resultado de un razonamiento escrito y verbal,

de un contraste de la “verdad” de la informacion con otros
textos o incluso a través de discusiones cara a cara. El poder
emanaba de una critica razonada ejercida por un publico lector
limitado, que debatia asuntos de orden cultural y politico

en una esfera publica local, manteniendo asi una conexidn
directa entre la situacion social y el sentido del lugar. La cultura
visual, por el contrario, se caracteriza por una atencion

de caracter eminentemente breve (short attention span),

es no lineal, global, no requiere necesariamente alfabetizacién
y es mucho mas emocional. En otras palabras: el texto requiere
contexto, la imagen no. (s/p)

Al mistificar la realidad se niega la existencia de necesidades sociales
y culturales, deformandola a la mera satisfacciéon de necesidades
objetuales, necesidad de cosificar, neurosis compulsiva por consumir
cosas. El sentido de la vista es saturado, deslumbrado, casi enceguecido,



y se neutralizan los demas érganos sensitivos. Asi lo afirma Bertero
(2014):

En contraposicidn, vivir a través de soportes digitales
disminuye nuestra interaccion con la realidad fisica del
entorno, atrofiando gradualmente nuestra capacidad perceptiva
que, nutrida de 5 sentidos, queda supeditada a lo visual.

La realidad ha sido distorsionada por la imagen. (s/p)

Ser testigo de los conflictos internos de la sociedad a la que se
pertenece —en especial la realidad de mucho de los paises
de Latinoamérica-, es ubicar los procesos y cambios sociales por
los que atraviesa: el drama social, la tension entre lenguajes, entre
formas de vivir y pensar: esnobismo, exceso de divertimento, clasismo,
diferencias sociopoliticas, y la politica dictando la cultura. El cronista
se desenvuelve entre embotellamientos, protestas, fraudes,
contaminacion, inseguridad, desempleo, desigualdad, inflacién, comercio
informal, escasez, colas, marginalidad, miseria, indigencia, desidia,
abandono, corrupcidn, maniqueismos entre ideologias politicas, consignas,
marchas, “normalizacion” de la violencia y la muerte como estrategias
publicitarias, un mundo donde se impone la “eficacia”, se nos vende
una supuesta calidad de vida a cambio de perder nuestra dignidad
en un marco de competencia desalmada e instrumentalizada donde
una gran mayoria solo alcanza a vivir en precariato como nuevo
paradigma de existencia. Por supuesto no es de mi interés hacer
una apologia exclusiva de la sintomatologia negativa tanto de la cultura
global y de la venezolana, pero tanteando la realidad, no es dificil divisar
gque estos aspectos son los que mas pesan.

Sumergidos en semejante contexto son necesarias las siguientes
interrogantes para el creador de imagenes: éCuadles son las condiciones



del ser y el hacer de nuestros artistas: vivir en precariedad y carestia
con el deber de estar al dia, “actualizados” pero desajustados,
desorientados y deformados por consumir la imagen distorsionada

de la realidad? ¢éO simplemente el vértigo se vuelve goce? Volviendo
a Vargas (2012) “La cultura es diversion y lo que no es divertido

no es cultura.” (p. 31)

sEmborronamiento? ;Petrificacion?
;Robotizacion? ;Dopaje?

El avance tecnoldgico es impresionante. Quién podria imaginar
gue hoy pudiéramos interactuar al instante con una persona al otro lado
del mundo. La ubicuidad, estar al unisono en todas partes. é¢Qué es eso
de nosotros que esta en todos lados, solo una repetida imagen, un eco
efimero de nuestra voz? éDonde se encuentra nuestro verdadero cuerpo
biogenético y el aparato sensorial, o en definitiva: somos seres de cuerpo
anulado? Bertero (2014) lo ejemplifica situando el uso de los sentidos:

Hasta el momento, el tacto, el gusto y el olfato nos resultan
inutiles para interactuar a través de Internet, y si bien los
dispositivos digitales reproducen sonido, el 90% del impacto
entra por los ojos. En promedio, a nivel mundial, una persona
pasa un dia a la semana conectado a Internet. (s/p)

Cada dia estamos mas conectados, con mayor acceso a la informacidn
pero, menos humanos. Extravio de simbolos, fragmentacidon de signos,
evanescencia de iconos. No importa la tierra mucho menos el mundo
gque creamos, la respuesta: entregarnos como autdmatas al placer de vivir
el presente, sin importar las consecuencias. éPérdida axioldgica?

O estamos a punto de convertirnos en golems.

Inicio | Contenido



Cuando los massmedias, la politica y el mercado dictan las pautas
y las modas: cuales son los principios de la comunicacion en el presente.
¢Qué tipo de cultura estamos construyendo?

Rancho ;Proeza o pobreza?

La Universidad es el escenario en donde los protagonistas, docente
y discente, desarrollan su potencial en el proceso de ensefianza
y aprendizaje. Como dijo Uslar Pietri (1941):

...satisfacer las necesidades espirituales y materiales presentes
y futuras de Venezuela [...] garantiza al pais el fruto que la
educacién nacional debe esperar; la formacion de venezolanos
integramente utiles para la faena mental, espiritual y practica
qgue de sus hijos solicita la Republica. (p. 154)

Sin intenciones fatalistas, sino en todo caso realistas y necesarias
para poderse ubicar, en un pais donde se ha “glorificado” el rancho
como “edificacion” para la vida se ha diseminando dicho “ideal” hasta
invadir la Universidad. Es importante evidenciar que nuestra casa
de estudio hoy en dia no representa ese lugar propicio para pensar
y adquirir conocimiento. Lamentablemente se ha vuelto albergue del “sin
lugar” o del “fuera de lugar”, convirtiéndose en “habitat” poco idénea
para la practica responsable y profesional de la educacién, en terreno
de aprendizaje despojado, abigarrado de cosas inservibles o en mal
estado, infraestructuras desarmandose en pedazos, équé tenemos como
institucion? Al parecer solo nos ha quedado encontrar en alguno de esos
pedazos o en algun rincon un pequefo instante de luz, en la voz solitaria
de algun estudiante que apuesta por el saber y se esconde en algun



recoveco del escombro, entre conversaciones de pasillo entre profesores, en el intento
de encender un fogata que reactive el fuego extraviado.

Entonces, sin espacios ni talleres, con falta de equipos actualizados
y herramientas completas, sin la actualizacién en las unidades curriculares,
sin condiciones, la Universidad se vuelve un espacio distépico, es decir,
a la intemperie, deshumanizado, escenario de lo “malo”, de lo indeseable, (docente)
de “pérdida” y “fracaso”, sitio en el que no se quiere estar. Si éste sin |uz y
recinto se encuentra incompleto, la educacién que alli se imparte PI mali(’)n
también sera truncada, sus docentes no podran impartir .
programas de forma completa y eficiente, y los estudiantes (dlscente)
no podran alcanzar ni desarrollar en totalidad invidente
las competencias estipuladas para su formacion.

Prometeo
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Entonces ése pueden formar artistas visuales capaces El reto principal de todo
de adaptarse a su época? (Ese rancho que hoy aquel que escoja la docencia como =
es la Universidad, también es nuestro forma de vida esta consigo mismo. N
hogar? ¢O estamos tan ciegos como los Debe tener la disposicidon y la capacidad ::

personajes del cuadro? de mirarse al espejo y aceptar sus
debilidades y desventajas para transformarlas
en fortalezas. La gran pregunta que debe hacerse
es si esta dispuesto a asumir la prometeica mision
de iluminar a otros, entendiendo ese iluminar como
el ayudar a los demas a encontrar su propia fuente de luz.

TUIA-VYIN

En la mayoria de las escuelas de arte el comUn denominador
es que el arte no se ensefa, sblo se acerca informacién para poner
en practica algunas técnicas, midiendo y evaluando su utilizacién dptima.
Pero esto no es garantia para ser artista.
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La docencia en arte quiza deberia fundamentarse en lo transmisible,
como conexion dentro de un proceso de comunicacion, y el docente ser
un mediador entre la realidad y el reflejo receptor. Uno de los topicos
mas conocidos dentro de la educacién en arte es el ensefar a ver, al que
actualmente deberiamos modificar para poder conseguir posibilidades que
permitan una ampliacidon. Si cada cabeza es un mundo, el docente en arte
debe cultivar el mundo que se encuentra en cada cabeza, y eso la torna
en una de las actividades mas complejas, que la diferencia del proceso
de ensefanza y aprendizaje de cualquier otra area del saber, debido
a que debe ser practicamente personalizada.

Las preocupaciones que recaen sobre el docente son si verdaderamente
se desempeina con el compromiso que requiere el arte. Caben
las siguientes preguntas: éestan bien formados los profesores
en arte? ¢Se encuentran al dia en informacidén y conocimiento? ¢Plantean
estrategias que estimulen la curiosidad, la imaginacion, el riesgo,
el juego y sobre todo el pensamiento critico? ¢Estamos a la altura
de semejante demanda?

Por otra parte, ser artista implica una forma de ser, de comportarse,
de actuar en un estado de libertad plena, aunque sea de vez en cuando.
Esto ultimo no se puede ensefiar, es una decision particular que requiere
un alto compromiso y responsabilidad consigo mismo.

Vivimos una época en la que percibimos estudiantes sin entusiasmo
por aprender, especie de zombies que estudian por pasar un rato,
invidentes ante su futuro, nedfitos del arte, sin portafolio para enfrentar
su vida profesional futura, cuyo uUnico anhelo pareciese el de graduarse
en el Aula Magna para poder subir |la respectiva selfie de su grado
y recibir los muchos /ikes que tanto llenan su alma. Con una profesion
en caida libre. Entonces écual es su deber como aprendiz? éQué pasa



entonces con el compromiso? é¢Desde qué lugar nos comprometemos?
¢{Qué ha pasado con valores como la responsabilidad, el dar y tener
palabra? éDénde quedan la iniciativa, las ganas, la pasion? Es que acaso
ya no tiene sentido luchar por la dignidad humana, o el cansancio como
categoria que define esta sociedad actual propuesto por ByungChul Han
ya no resulta tan fundamental, ya no provee de ese sosiego particular del
cual surge una visibilidad especial.

Epilogo

Sufrimos de la terrible sensacion de sentirnos exiliados dentro
de nuestro propio pais, —o sera de insilio como lo propone Garcia
Canclini- un outsider; que no logramos identificarnos con las pautas
de comportamiento que nos imponen como sociedad y cuando
las criticamos inmediatamente perdemos nuestra ciudadania y hasta
nuestros derechos humanos, imponiéndonos una representacion
con la cual no sentimos identificacion alguna. Entonces, équé queda?
Probablemente sentir y pensar desde la desesperanza, la extrafeza
y la incertidumbre. Grito mudo desde la neurosis existencial provocada
por el trastorno de la heterogeneidad o la posesién de identidades
multiples y mestizas que nos hacen sentir, pensar y vivir como seres
desperdigados, con miles de rostros, tirando y a la vez recogiendo
pedazos; intentando re-armar ese gran rompecabezas que nos deslocaliza,
Garcia (2016) “La muerte tiene su secreto; es lo opuesto al insoportable
barullo de quienes confunden para exiliarnos del sentido”. (s/p) O sera
acaso que nos insuflan el olvido para que nos sintamos desplazados,
o como continua Garcia: “Estar fuera de todo esto, comprenderlo a medias
y no saber cuales son las palabras apropiadas para nombrarlo ésera la
nueva forma de exilio?” (s/p)



Ahora pregunto: édesde qué lugar nos representamos los venezolanos,
cdmo concebimos la realidad propia y ajena, qué factores historiograficos
tomamos en cuenta para reparar el pasado y construir el futuro
de nuestro pais? ¢Qué papel desempena el arte en dicha construcciéon?
¢Qué rol juegan las Facultades de Arte en todo esto?

Los grandes artistas se han destacado por su enorme compromiso,
por una investigacidon profunda que les ha permitido universalizar
una condicion humana y un momento histérico; siendo esto reconocido
por la humanidad como aporte de alta plusvalia.

El arte es conocimiento, toma de la vida lo necesario, sin embargo,
no ofrece soluciones a los problemas de ésta, sino que persigue activar
mas interrogantes. Actualmente el arte no sélo es pertinente al sentido
de la vista, sino implica un comportamiento mas abierto del proceso
sensorial y sensitivo, una ampliacién hacia el aprender a sentir, como
una disposicién a comprender y asimilar el contexto.

La creatividad implica estimular el riesgo para lanzarse al vacio en
busca de lo nuevo que deviene en incertidumbre, en eso inconmensurable,
en extrafeza. Dejarse caer, aunque no se vea nada. Padecemos dos
cegueras, dos invidencias, es nuestro deber identificar aquella con
la que nos vamos a representar aunque nuestra llama se torne extinta.

El artista debe tener claro el protagonismo de su cuerpo como principal
instrumento de creacidn, la corporalidad como participacién o lugar
de reflexidn estética. También aventurarse en los recovecos
de lo imaginario, del espacio mental, desde alli quiza se puedan
reconquistar los valores humanos, liberar la cultura de la opresién
del mercado, del dominio de la politica y la frivolidad del espectaculo,
“desapropiar la cultura” como sefiala Garcés (2013). Ya no cuentan



los refranes de ver para creer o del creer para ver, se instalan el no ver
y el no creer para tocar y dejarse tocar. Ser y estar, estar y ser para
que surja el compromiso.

La persona que se acerca al arte debe hacerlo por una necesidad
vital, para poder mostrar una posibilidad diferente de mundo. El acto
de aprender y ensefiar debe estar ligado a la vida. Ser y estar viviéndolo,
vivir la creatividad. Como lo aconsejaba hace mas de 200 afios Simédn
Rodriguez (citado por Uslar, 1979) “Ha llegado el tiempo de ensefar
a las gentes a vivir.” (p.89) Pero esa vivencia no es tan simple, implica
vivir desde lo oculto, es decir, fuera del espectaculo. Quiza desde
esa nada puedan surgir las imagenes que seran la luz para los invidentes.
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Resena:

Del libro La salud
entra por la boca
y las enfermedades

también. Consejos para entra por |a bOCa

grandes y chicos sobre
la buena alimentacion.

ey y las enfermedades

Ricardo, Quintero Yurimay
°
(2018). Publicaciones del tamblen
Vicerrectorado Académico, con la *
colaboracion de Consolato Generale

Conocimiento y experiencia, son los componentes fundamentales
d’Italia, Centro Cultural Italiano

de Mérida, Departamento de Quimica de este atractivo libro que presentan los autores Sergio Ranieri,

de la Facultad de Ciencias y Escuela Ricardo Contreras y Yurimay Quintero, dirigido a las personas,

de Nutricién de la Facultad de Medicina grandes y chicos, para que entiendan de manera muy sencilla

de la Universidad de Los Andes, 143 pp. el tema del cancer y su prevencién a través de la alimentacion.

Es un libro que surgio del dolor por una pérdida irreparable

Nory Pereira Colls . ’ .
producida por una enfermedad, se podria decir que es la

Investigadora de la Facultad de Arte motivacion principal del trabajo que ha venido realizando

de la Universidad de Los Andes uno de sus autores, Sergio Ranieri, y que se ve reflejado

Venezuela en una serie de publicaciones vinculadas con la

gastronomia y la salud, lo que él denomina la cocina

de la felicidad.

ﬁ A esta incesante busqueda se unen dos

( D E A RT E académicos para completar la produccién que
. aqui se presenta. El Dr. Ricardo R. Contreras,

REVISTA DE ARTE Y DISENO

Vol. 1, ndm. 1, jul.- dic. 2018, pp. 160-165, ULA-Ven.
ISSN en tramite, Depdsito Legal: ME2018000067 inorga’nica aporta su experiencia como
’

quien en su area del conocimiento, quimica
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investigador y analiza cada uno de los ingredientes que Sergio Ranieri
incorpora en sus recetas, sefialando su beneficio para la salud. La Dra.
Yurimay Quintero, nutricionista, completa este estudio al analizar

el valor nutricional de cada plato que se muestra, logrando de esta
manera una obra que va mas alla de un recetario, es un compendio
de informacion que nos permite degustar un buen plato,

con la garantia del beneficio a la salud por el cuidado puesto en

su composicion y valores preventivos. En este punto es donde se
presenta el trabajo del profesor de la Facultad de Arte, Rubén Bresan,
quien fue el responsable del disefio grafico y la ilustraciéon del libro.

Una de las condiciones que debe cumplir un buen comunicador
visual es entender lo que el autor quiere expresar en sus escritos
y reescribirlo graficamente. Rubén Bresan comprendio a cabalidad
la razon de ser del libro y la necesidad de difundirlo a un amplio
publico, principalmente a los nifios, para que se entienda su
accion preventiva; de ahi los personajes que cuentan la historia
de manera tan amena e ilustrativa, la familia Pérez Garcia.
Es a través del relato que realizan los personajes: abuelos
(Walter y Adriana), padres (Massimiliano y Valeria),
hijos (Andrés, Martina y Alessandro) y amigos (Tony,
Mary, Yong y Maylin), que se expresa el contenido
y motivacion del libro, destacando la importancia
de la buena alimentacién para garantizar una vida
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Nory Pereira || Reseia del libro La salud entra por la boca y las enfermedades también.

saludable sin el fantasma de una enfermedad tan terrible como
el cancer, entre otras.

Su Excelentisimo Baltazar Enrique Cardenal Porras Cardozo,
Arzobispo Metropolitano de Mérida y Administrador Apostdlico de
Caracas, quien realiza el Prélogo de esta obra, sintetiza el valor del
libro con las siguientes palabras “Por el enfoque que le han dado
al libro, podemos decir que es inédito, especialmente si tomamos
en cuenta que en idioma espanol pocas veces se encuentra una
publicacidon con estas caracteristicas, lo cual hace de esta obra una
contribucion importante en este campo.”(pp. 17-18)

Una profusa lista de referencias bibliohemerograficas, hablan
de la preocupacién por el tema y la seriedad de la investigacion
realizada por Sergio Ranieri. Ademas, las recetas que muestra,
invitan a tener este libro en primera linea de los anaqueles

de la cocina, y probar cada una de ellas con la certeza

de que es un alimento saludable.
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Diseno e ilustracién del libro La salud entra por la boca y las enfermedades también.
Consejos para grandes y chicos sobre la buena alimentacion: Rubén Bresan.
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Resefa: ®
Del premio Australian re m I O
Print Triennial

otorgado al profesor

Australian Print Triennial

su obra “Lost dreams”,

resquebraduras de una obtenido por el profesor

nacion. E - ,

Malena Andrade Molinares Edwin Garcia nos sorprende, nos alegra y nos llena de orgullo
malena.victor@gmail.com con el premio recibido en noviembre del ano 2018, por el Australian

Investigadora de la Facultad de Art : e . : .
vestigatora fe e ractitad fe A Print Triennial, celebrado en la ciudad de Mildura, Australia. La obra

de la Universidad de Los Andes . , .
galardonada de este artista plastico y profesor de la Facultad de Arte

Venezuela
de la Universidad de Los Andes, lleva por nombre “Lost dreams”
elaborada en el afio 2018, a decir del propio artista “el tiempo
de ejecucién de esta obra es largo, preparar la matriz llevé
alrededor de una semana, y su impresion toma 2 horas

por cada una de las estampas realizadas”.

Esta pieza corresponde con la serie “Voyeur”,
en donde Edwin explora el cuestionamiento
de la belleza y el erotismo, tema recurrente
ﬁ y trabajado en todas las artes. El artista propone
( D E A RT E un cuerpo que es propiedad de cualquiera a través
V1A D ARTE Y DISERG de la mirada, por lo que se vuelve un cuerpo/

Vol. 1, nim. 2, jul.- dic. 2018, pp. 166-170, ULA-Ven.
ISSN en tramite, Deposito Legal: ME2018000067 vencido y cosificado. Esta metafora la asocia

sujeto transformado en objeto para ser
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con la figura de la prostituta, profesion antigua

y que no deja de inquietar a muchos artistas,
recordemos al trasgresor Henri Toulouse Lautrec,
quien las mostro en sus grandes afiches publicitarios
y las “Senoritas de Avignon” de Picasso que recrea

a cinco prostitutas de un burdel desde

un cubismo que marcé un momento

y un estilo particular.

La idea de la prostituta no cesa
de reelaborarse en cualquiera de las
manifestaciones estéticas. Los artistas
referentes de la obra plastica de Edwin
Garcia son: Leonard Baskin, Tosihiko
Saegusa, Jacobo Borges, Janne Laine
y Emil Nolde. A estos antecedentes
les debe la base de su produccion,
podriamos decir que en una
amalgama majestuosa
y en forma de palimpsesto
acabado, y con el toque
personal, Edwin conjuga
de forma Unica
y estéticamente muy
bien logrado
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Malena Andrade || Premio Australian Print Triennial obtenido por el profesor Edwin Garcia.

de impresidn que deja en alto a la academia, y a las artes plasticas
venezolanas.

En esta pieza hay una sutil referencia o analogia a Venezuela,
con esta connotacién fue elaborada por el artista, es la nacion que
permite que la usen, la desgasten, la arruinen, producto de una
ideologia caduca, rancia y trasnochada. La pieza ganadora mide 50
x 70 cm, es decir, presenta un tamano mediano. A decir del propio
artista el trabajo de investigacion plastica y conceptual esta inscrito
en la linea de investigacion “grafica artistica en la contemporaneidad”.

Para el proceso de seleccidn de las obras, que en total fueron
49, el arbitraje fue hecho por especialistas, las obras no exponian
el nombre del artista ni el nombre del pais del participante, para
evitar cualquier tipo de influencias, lo que dice abiertamente
la transparencia del concurso y la seriedad del mismo; resalta
el hecho que este evento lleva dos décadas consecutivas.

Es muy grato sefialar, que en este concurso, Edwin Garcia
es el Unico latinoamericano y por ende venezolano admitido
y ganador, creemos que el reconocimiento es doble,
por lo tanto es doble el orgullo para la Facultad de Arte
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El Profesor Edwin Garcia de la Licenciatura de Artes Visuales fue uno

de los galardonados en el Australian Print Triennial, prestigioso evento internacional

de grabado que se celebra en la ciudad de Mildura. En esta edicion seleccioné la

obra de 47 artistas alrededor del mundo y concedié 6 premios solamente. La obra de
Edwin Garcia que se encuentra entre las galardonadas es una colografia a color titulada
“Lost Dream” que ahora pasa a ser parte de la importante coleccion del Print Council
of Mildura. Australian Print Triennial.
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Noticias IX concurso

de interés:

Primer lugar en el IX

El Piano VENezolano

Venezolano y mencion

nonoriica en Mejor y mencion honorifica en Mejor

interpretacion del vals, ® ® 9
obtenidos por la profesora
Maria Gabriela Chacon. I n ‘ ! rp re aC I O n del Vals

Jorge A. Torres
torresrangeljorgea@gmail.com La joven profesora de la Facultad de Arte Maria Gabriela

Decano de la Facultad de Arte Chacon obtuvo el Primer lugar en el IX Concurso El Piano
de la Universidad de Los Andes Venezolano en la categoria Ejecucién Pianistica nivel
venezuels II; ademas fue reconocida con la mencion honorifica en Mejor
Interpretacion del vals, ejecutando una obra del compositor
Gilberto Rebolledo, profesor jubilado de la Facultad de Arte.
Desde muy pequena se formd en las aulas de la Escuela de
Musica, teniendo entre sus profesores a los maestros Ofelia
Montalban, Amilcar Rivas y Yulia Kitlyar. Proviene de
una familia de musicos notables, entre los cuales destaca
su padre el profesor universitario Orlando Chacdn,

fundador de la Orquesta Tipica Meridena y Ex Director

ﬁ de Cultura y Extension de la ULA. La
( D E A RT E profesora Chacon egresé como pianista
REVISTA DE ARTE Y DISENO de la Facultad de Arte y muy pronto se incorporoé
Vol. 1, ndm. 2, jul.- dic. 2018, pp. 171-173, ULA-Ven. a Ias Iabores docentes de |a escuela

ISSN en tramite, Depdsito Legal: ME2018000067
que, literalmente, la vio crecer.
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Fotografia de la profesora Maria Gabriela Chacon Certificado del Primer lugar en el IX Concurso El Piano
de la Escuela de Masica de la Faculta de Arte. Venezolano en la categoria Ejecucion Pianistica nivel Il.
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Noticias
de interés:
Con EXTRAMUROS,

EXTRAMUROS muestra nuestro talento humano en las artes y el diseno.
En esta ocasion resefiamos los siguientes:

1acional e internacional,

que miembros de la Facultad

. 13 Universidad e 13 miembros de la Facultad de Arte, profesores y estudiantes, fueron
Andes han realizado seleccionados para la Mini Print Internacional de Entre Rios 2018, que
lleva el nombre de su creador Luis Bourband. Carlos Portillo Castellanos,

Maria de las Angeles Torres, Anthony Roa, Edwin Garcia Maldonado,

Luis Martinez Andrade, Gegly Mercado Contreras, Emelly Soto, Mariel
Villafafie, Julio Garcia Davila, Daniela Andreina Toro Duran, Francys
Alvarez Gonzalez, Carmelo Bastidas Méndez y Marori Roa llenan

de orgullo a nuestra facultad y se convierten en punto

de referencia del buen hacer institucional.
Jorge A. Torres

e La joven violista meridena Alma Esser de 10 anos
Decano de la Facultad de Arte

de la Universidad de Los Andes fue admitida en la Julliart School of Music, una de las

Venezuela escuelas de musica mas prestigiosa del mundo con sede

en la ciudad de New York. Cabe destacar que Alma se
formd en el nivel medio de nuestra Escuela de Musica

de la Facultad de Arte ULA, y su talento y la sélida

ﬁ formacion musical demostrada le hizo merecedora

( D E A RT E de una beca por 4 afnos en esa instituciéon. Como

REVISTA DE ARTE Y DISERO ella, se encuentran muchos nifnos esparcidos por
Vol. 1, nam. 2, jul.- dic. 2018, pp. 174-178, ULA-Ven. el mundo cuyo desempeno es el mejor reflejo

ISSN en tramite, Depdsito Legal: ME2018000067 . .
° de la Universidad de los Andes.
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e Del 12 al 18 de Noviembre se realizé el XXVII Festival
del Movimiento. Un afio mas de la danza en Mérida. Entre sus
objetivos estuvo visibilizar en los estudiantes de |la Escuela de Artes
Escénicas la importancia y el valor que artistica e histéricamente ha
tenido el Festival del Movimiento en nuestra ciudad y en la creacién
de la Facultad de Arte. Se realizaron conferencias, puestas en escena
y se establecieron actividades conjuntas entre la ULA y otras
instituciones de la danza en Mérida.

e VV Seminario Nacional de Nietzsche y Festival (breve)
de musica de Nietzsche (Homenaje al Dr. Mauricio Navia) en el cual
participaron ponentes de diversas regiones del pais (incluidos
docentes de la Facultad de Arte) y el festival musical estuvo a cargo
de la Profesora Maria Gabriela Chacdn y el bachiller Juan Pablo
Guirigay. El seminario tuvo como objetivos, por una parte,
tematizar alrededor de la relacion entre musica y filosofia
desde la perspectiva estética del filésofo aleman Federico
Nietzsche y, por la otra, mostrar la poco conocida faceta
del autor de El Nacimiento de la Tragedia como compositor
a través de la interpretacion de su musica en recitales
de musica de camara.

e Participacion del Profesor Geraldo Arrieche
como director de la Cantoria de Mérida en el 13vo
Festival Coral de Santander, presentando
conciertos los dias jueves 04, viernes 05
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Jorge Torres || Extramuros.

y sabado 06 de octubre de 2018 en la ciudad de Bucaramanga,
Colombia. En el mismo intervinieron estudiantes de la escuela

de musica de la Facultad de Arte y de la Prof. Karen Rodriguez

(su directora) como cantantes del coro.

e El martes 04 de diciembre fueron condecorados con la orden
“Dr Rafael Chuecos Poggiooli” en su primera clase, nuestros profesores
Gilberto Rebolledo, Agustin Argenis Rivera, Amilcar Rivas, Edwin
Garcia y Dagmara Pifiero por su destacada trayectoria académica
en las letras y las artes. Esta orden es otorgada por el Vice-rectorado
Académico de la Universidad de Los Andes.

e El pasado mes de octubre se inaugurd en Mérida, en el Espacio
Proyecto Libertad, la muestra Efimeros de la artista Manuela
Armand, quien es profesora del Departamento de Artes Visuales
de la Facultad de Arte de la ULA. Esta exhibicidn consistio
en una serie de trabajos en tinta sobre papel, pinturas sobre

tela y una serie de videos, algunos de los cuales también

forman parte del trabajo que se expone paralelamente
en el XXI Salén Jovenes con la FIA en la Galeria
Universitaria Braulio Salazar en Valencia. Esta
es la cuarta exposicidon individual de la artista
y entre sus exposiciones colectivas se encuentran:
la 67 Bienal 67 Salon Arturo Michelena en la
Galeria Universitaria Braulio Salazar, 37 Saldn
Nacional de Arte Aragua en el Museo de Arte
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Contemporaneo de Maracay Mario Abreu

y V y VI Bienal de Maracaibo, Museo de Arte
Contemporaneo del Zulia, Maracaibo,

entre muchas otras. (Extracto de la resefa
de la exposicién)

Cartel realizado por Manuel Vazquez Ortega,
de Espacio Proyecto Libertad.
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DOCEO

Esta seccion alberga articulos
reflexivos acerca de la didactica
y la docencia, asi como los
resultados de estos procesos en
la elaboracion de investigaciones
de nuestras escuelas de la
Facultad de Arte de la
Universidad de Los Andes
y de otras escuelas de
universidades nacionales
e internacionales.
La diversidad de lineas

de investigacion presentadas
en este apartado estan alrededor
de las competencias exigidas
en la formacion de pregrado
(pensum de las carreras)
y los intereses investigativos
de los docentes y las innovaciones

propuestas desde

los mismos estudiantes.

| Brujas y brujas.Trabajo de Grado de Aureliano Contreras.



Brujas y brujas
Witches and witches

Resumen:

Se plantea generar una propuesta plastica donde el uso de las disciplinas
del dibujo y la escultura muestren mis inquietudes, conocimientos
y experiencias sobre el sentimiento del miedo en dos momentos
determinados: el pasado y el presente. Dichos momentos se aferran
a dos épocas muy contrastantes de naturalezas determinadas: con el miedo
del pasado muestro parte de la mitologia oscura, plasmada en la tradicién
oral venezolana (en especial la andina) del siglo pasado y antepasado, como
lo son los cuentos sobre brujas, diablos y zanganos. El tiempo presente procura
indagar y representar el miedo a los delincuentes, secuestradores y seres
que pueden agredirnos debido a la situacion de inseguridad que caracteriza
los tiempos contemporaneos en Venezuela. Pretendo mostrar la materializacién
de un sentimiento.

Palabras clave: Miedo, expresion, bruja, diablo, dibujo, escultura.

Abstract:

A plastic proposal is suggested where the use of the disciplines of both drawing
and sculpture works on showing my worries, knowledge and experiences about the
sentiment of fear in two characteristic moments: Past and present. Said moments
are fixed in two important yet contrasting aspects: with the fear of the past I show
part of an obscure mythology, represented with the Venezuelan oral tradition
(especially from the Andes) from past centuries, such as tales of witches, devils
and slackers. On the other hand, the present time seeks to search and represent
the fear of thieves, kidnappers, and other persons that can do us harm because
of the situation of insecurity and discomfort that characterizes the current times
in Venezuela. I seek to show the materialization of a sentiment.

Keywords: Fear, expression, witch, devil, drawing, sculpture.
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Titulo: Brujas y Brujas.

Propuesta de dibujo y escultura que parte
de la exploracidon del sentimiento del miedo
en dos contextos temporales diferentes:
presente y pasado.

Autor: Aureliano Contreras
Tutora: Manuela Armand
Mérida, 2016

Trabajo Especial de Grado para optar por el titulo
de Licenciado en Artes Visuales.

Facultad de Arte Escuela de Artes Visuales
y Disefio Grafico Universidad de Los Andes.
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INTRODUCCION

El siguiente Trabajo Especial de Grado métodos creativos y etapas de taller, donde se explicaran
(TEGA) tiene la intencidn de defender mis desde los recursos utilizados hasta su justificacion de cémo
intereses mas profundos como persona fueron aplicados en esta propuesta expositiva. El tercer capitulo
gue esta en la busqueda de acercamiento comprende un ensayo donde hago reflexiones sobre el trabajo
al arte, y como ente perteneciente a un plastico y tedrico, tomando los recursos mas importantes
entorno determinado. El estudio del miedo de la muestra y buscando acercarme a través de la palabra
en el pasado y el presente me conectan a esos espacios visuales que proyecto en los dibujos
con valores del pasado como el recuerdo y esculturas de este trabajo.

y la nostalgia, en contraposicion con

el asombro o lo tragico del presente, Finalmente, este trabajo especial de grado se aferra
generando asi un discurso rico en imagenes a la necesidad de indagar en las disciplinas del dibujo

y palabras para ser sometidos al rigor de la y la escultura con el soporte de un tema comun, generando
investigacion plastica a través de diversos asi una muestra de distintas disciplinas del arte,

y ambiciosos planes de trabajo que busquen pero que todas tengan los hilos conectores en los dambitos
desarrollar en la mayor medida de lo posible plasticos y conceptuales.

el oficio del dibujo y la escultura combinado
con las reflexiones correspondientes.

La presente investigacion consta de tres
capitulos: El primer capitulo que ubica
los fundamentos de mis posturas, contextos
y antecedentes para formar las bases tedricas
y practicas necesarias para el momento
de comenzar este tipo de propuestas.
El segundo capitulo, se enfoca en el desglose
y explicacion de las estructuras conceptuales
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Capitulo Il
Metodologia

Proceso Creativo

Desarrollo de la Propuesta
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Elaboracion de la propuesta

La elaboracidon de esta propuesta responde
a inquietudes y necesidades de investigacion
sobre el miedo, para poder asi, generar
una propuesta expositiva de solidez plastica
y discursiva. Poder agregarle elementos
comparativos y contrastantes a dos momentos
determinados de este sentimiento (el pasado
y el presente) ha logrado que esta visién dual
en la investigacion, se desarrollen multiples
vertientes comenzando por la inquietud que
siento por el fendmeno de transicién temporal,
social y cultural experimentado desde mi ninez
hasta el presente. Partiendo de esta idea,
me propuse hacer una recopilacién plastica
con diversos valores también, haciendo
el uso de medios tradicionales de la creacién
artistica como el papel en el dibujo o la tela
y la madera en la escultura, pero
obedeciendo y potenciando intereses
que me contextualizan a un entorno
de muy escasos recursos, de precariedad e
inaccesibilidad a materiales de buena calidad,
como lo es el uso de la fotografia de prensa;
gue muestra imagenes de acontecimientos
y personas, aferradas al reporte imparcial
del hecho, impresas en papel casi efimero;

Inicio | Contenido Doceo

materiales reciclables y encontrados como ropa vieja, alambres
desechados de construcciones, los cartones del papel sanitario,
tubos usados de la pasta de dientes, suelas de zapatos viejos,
entre otros. Todo esto con la meta de acercarme a la idea

de que el artista tiene la posibilidad de trascender a cualquier
situacion o material y puede lograr proyectos de nivel que
puedan alcanzar un discurso universal sin importar los medios.

Acercamiento teérico.

Para poder establecer limites precisos sobre la construccion
de una muestra expositiva que explore desde la disciplina
del dibujo y la escultura, el sentimiento del miedo,
es importante tener una idea general sobre lo que es este
sentimiento para poder asi ubicarlo correctamente en dos
momentos especificos y poder generar didlogos poderosos
en donde se pueda desplegar un desarrollo plastico que
genere una lectura identificable o familiar para el espectador.
El Diccionario de Psicologia Gauss define miedo como, Reaccion
emotiva frente a un peligro reconocido como tal en estado
de conciencia. (1981, p.804)

Indagando mas profundamente en un articulo publicado
en la pagina web nationalgeographic.es dice:



El ser humano, desde que tiene
conciencia de tal, ha tenido una serie
de sentimientos innatos, y uno de ellos,
Yy quiza sea una de las caracteristicas
principales para su supervivencia,
siempre ha sido el miedo. Limitador

y beneficioso por igual, el miedo

ha sido el culpable de guerras

e incultura, y a la vez, inspirador de arte
y colaborador para nuestra
supervivencia. (“¢En que consiste

el miedo?” 2015).

Este fendmeno de rechazo racional o no,
es posiblemente engrane de construccién
y destruccion en todas las sociedades.
En el comienzo de la vida humana, los miedos
eran mecanismos de adaptacion relacionados
a la supervivencia del entorno hostil; el miedo
a la oscuridad, los predadores, los fuertes
cambios climaticos y la superioridad
de la naturaleza nos motivé forjar entornos
seguros; El miedo a la inconsolable
incertidumbre de la muerte nos motivd
a buscar maneras de alargar nuestras vidas,
el miedo a la soledad nos condujo a forjar
comunidades donde nos podemos sentir
seguros. Sin embargo estos problemas
comienzan a tomar tintes mas complejos
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a los de la supervivencia y comenzamos a tornar este fendmeno
en una herramienta para controlar y someter. Muestras de ello
la podemos ver en muchas vertientes culturales, especialmente
en las areas creativas, desde las gargolas de las catedrales o en
la pintura pasando por entes claves como Matthias Grunewald
gue plasmo en su retablo de Issenhein los horrores de la
crucifixion o la impactante escena de Las tentaciones de San
Antonio, o la demanda de no olvidar las perversiones de los
Nazi con las pinturas y esculturas de Anselm Kiefer; en géneros
literarios encontramos las consternaciones de la guerra civil en
Venezuela plasmadas en la novela Las lanzas coloradas de Uslar
Pietri, hasta el cine de terror, desde que el ser humano tiene
conciencia de tal, siempre se ha regocijado en sus miedos.

Sobre este comportamiento varios investigadores
de la cadena National Geographic también aportan:

Desde las gargolas de las catedrales, que evocan
monstruos horrendos con escorzos agonicos hasta

el moderno cine de terror, desde que el ser humano tiene
conciencia de tal, siempre se ha regocijado en sus miedos,
y, mientras que muchos de estos se mantienen desde

el principio de los tiempos (deidades malignas, la muerte,
terrores sobrenaturales) otros, se han ido refinando

0 apareciendo a medida que la sociedad avanzaba,

como las fobias sociales, o las angustias modernas.

Los artistas de todos los tiempos no han dudado en
explotar este sentimiento humano, y desde siempre
podemos ver ejemplos de arte terrorifico en todas



las disciplinas posibles y en todas desinteresada, un adolescente alterado puede

las vertientes de este. experimentar una reaccion pasional incluso ante la Venus
(“¢En que consiste el miedo?” 2015). de Milo. Lo mismo cabe respecto a lo feo: de noche
un nino puede sofiar aterrorizado con la bruja que ha visto
Al tener este primer acercamiento teorico en un libro de cuentos, que para otros nifios de su edad

es importante encaminar este sentimiento no seria mas que una imagen divertida. Probablemente
hacia la apreciacion visual, ya que el miedo muchos contemporaneos de Rembrandt, ademas
se puede manifestar en todos los sentidos, de apreciar la maestria con que el artista representaba
un ruido desconocido, un sabor contrario un cadaver diseccionado sobre la mesa de anatomia,
a lo que estamos acostumbrados a consumir, podian experimentar reacciones de horror como si
olores putrefactos que nos remitan a la el caddver fuese real, del mismo modo que el que
muerte o hasta el tacto de insectos venenosos ha padecido un bombardeo tal vez no puede mirar
pueden tener la misma potencia que cualquier el Guernica de Picasso de una forma estéticamente
imagen que evoque miedo. Pero regresando a desinteresada, y revive el terror de su antigua
la idea principal en su contexto mas formal, el experiencia. (Eco, 2007, p.67)
miedo se relaciona con lo desconocido lo que
podemos pensar como anormal, irracional o Como podemos ver Umberto Eco nos brinda muchas
inarmonico y todos estos conceptos podriamos posibilidades visuales para acercarnos a la estética de lo feo, lo
generalizarlos en la estética de lo feo. cual esta inevitablemente vinculado a la experiencia del miedo.

El gran Umberto Eco nos brinda un aporte

de manera ilustrada sobre este tema: EI mIEdO €en el PaS&dO

Al indagar sobre el miedo en el pasado, puedo recapitular
pocas fuentes sobre el pasado venezolano. Una de ellas
son los libros, resaltando dos escritos que se relacionan
con esta investigacidon: Vuelven los fantasmas, escrito por
Mercedes Franco e ilustrado por Mariana Diaz. Este fue
un libro que me acompaié durante mi infancia y era de los

Los tedricos muchas veces no tienen
en cuenta numerosas variables
individuales, idiosincrasias

y comportamientos desviados.

Si bien es cierto que la experiencia

de la belleza implica una contemplacién
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pocos textos donde se podia acudir como un nifio

a estas historias de ultratumba. Otro texto particular
para esta investigacion es la novela escrita por Arturo
Uslar Pietri, Las Lanzas Coloradas, que aunque es
una historia que transcurre en tiempos coloniales,
muestran la atemporalidad en los comportamientos
del ser humano en el espacio venezolano. Otra fuente
que es la relevante para esta investigacién son los
testimonios orales de mis antecesores. Para el ano
1990, afo en que naci, la ciudad de Mérida era
considerada como una ciudad pequena que gozaba
de los beneficios de cualquier ciudad moderna

del pais, un lugar seguro donde se podia vivir bien

y desarrollar una vida tranquila con mucho contacto
con la naturaleza y la universidad, que gerenciaba una
movida cultural de muy buena calidad. Al ir creciendo
me di cuenta a través de las historias contadas por
mis padres, tios y abuelos que no siempre fue asi.
Previamente a esta generacidon de los aflos noventa
(finales del siglo XIX y comienzos del siglo XX),
Venezuela era un pais rico por la bonanza petrolera
que impulsé un desarrollo urbano importante; sin
embargo muchos espacios de provincia vivieron

y se mantuvieron en una vida rural, y en muchos
casos aislada de este crecimiento. Este pais donde
crecieron mis padres y mis abuelos vivian el miedo
fundamentado en fendmenos sociales muy marcados
como el peso moral de la religion, la soledad



y en el caso de los pueblos andinos la poca
comunicacion con el exterior lo cual evitaba

la modernizacién tan abrumadora que vivimos
hoy en dia. Para finales del siglo antepasado

y comienzos del pasado en zonas provincianas
como los pueblos andinos no se gozaban

de los privilegios que trajo el petrdleo.

Los recursos basicos que hoy en dia son
garantia como el fuego, el agua o la luz

eran tareas arduas que debian ser resueltas
saliendo del hogar, el agua se buscaba

en rios distantes, para obtener fuego

se salia al bosque a buscar lefia y en estas
incursiones solitarias, ya que cada miembro
de la familia hacia algo distinto, habia espacio
para desplegar la imaginaciéon alimentados
por cuentos de espantos de la zona.

Los principales nucleos sociales eran

las familias y la iglesia y siempre estaba
latente la advertencia cercana de lo maligno.
Ejemplos de estos acontecimientos son
muchos, pudiendo comenzar por los relatos
de las brujas que de dia eran mujeres
normales que se confundian con la gente

del pueblo, pero en la noche se transformaban
en seres horrendos que mezclaban

la apariencia de mujeres grotescas y desnudas
con elementos zoomorficos y fitomodrficos
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como patas de aves o extremidades de ramas, mezclados
con la imprecisidn visual de la oscuridad que daba cabida
a potenciar estos atributos que eran narrados por alguien que
habia escuchado o visto en carne propia estos seres malignos.

Estas eran las leyendas que estuvieron alrededor
de mi infancia y siempre las crei verdaderas. Una de las
particularidades o punto de enfoque en estos testimonios
folcléricos del mas alla es que contienen un profundo trasfondo
religioso y moral donde seres de un plano espiritual distinto
al nuestro atormentan a sus victimas, personas que erraban
en distintos niveles como la infidelidad, el solo hecho de estar
fuera de casa durante la noche o los casos de mujeres que
por su belleza eran condenadas. Los diablos, las brujas y los
zanganos son referentes generales de todas las culturas, sea
con estos nombres u otros, eran parte de un cotidiano de
lugares con poca poblacion, lugares de relativa tranquilidad
donde el tiempo se sentia eterno sobre los lugares y las cosas,
y donde lo eterno toma otro afluente vinculado a la religidon
y a cuentos de fabulas malignas alimentadas por la noche
oscura y silenciosa interrumpida por intervalos de ruidos
animales, la lluvia o los vientos, en el resguardo de habitaciones
sin tecnologias con el palido amparo de la luz de las velas que
daba apertura a la imaginacion de tomar las riendas de lo que
casi no se ve y lo poco que se escucha. A través de la tradicion
oral cultural y familiar, estos cuentos fueron narrados y vividos
por la generacién de mis padres y mis tios, quienes a su vez
continuaron la costumbre de narrar estas anécdotas y cuentos
que en mi caso me marcaron profundamente.



Mi visidén del pasado ha permitido regresar
y aferrarme a un imaginario que viene de la
tradicidon, en la mayoria de los casos oral, que
aunque de naturaleza narrativa y descriptiva
daba mucha confianza al que escuchaba para
que aportara su carga imaginativa, en tiempos
donde la globalizacién cultural no era tan
avasallante, sino con la existencia de pocos
recursos visuales, encontrados en las capillas
del pueblo o escasas estampas religiosas
traidas por la iglesia o viajeros de paso.

El miedo en el presente

Actualmente el mundo enfrenta a una
especie de antitesis de las promesas de un
mundo igualitario, seguro tranquilo, por el
contrario el planeta se esta envolviendo en
realidades que pueden llevar a guerras tan
fuertes como las que se enfrentaron en siglos
pasados. La concepcidon de derecha o izquierda
cada vez es mas ambigua.

A diferencia de tiempos pasados,
actualmente una mayor parte del territorio
venezolano disfruta relativamente
de los beneficios basicos de un hogar
y las oportunidades de vivir como cualquier
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persona en esta cultura occidental. Sin embargo Venezuela

se encuentra actualmente en un periodo donde hay serios
problemas como la falta de un desarrollo que estimule

la educacion, la cultura, los valores humanos sumado

a problemas econdmicos y de impunidad hacia la delincuencia
han forjado un miedo distinto, un miedo de consecuencias
mas tangibles. Es muy comun escuchar como el miedo

a los muertos ya es una preocupacién secundaria o inexistente
debido a distintos factores como la llegada de la luz y con

ella la tecnologia, el creciente escepticismo a lo paranormal

o lo fantastico, en cambio ahora el miedo se concentra en seres
humanos igual que nosotros y en la posibilidad de la propia
muerte a causa de la violencia social.

Para el sentimiento del miedo en el tiempo presente,
deseo evaluar las condiciones existenciales en que vivimos
actualmente los venezolanos. El miedo en estos momentos
a diferencia del pasado no tiene su origen en los seres
que aungue con un imaginario de maldad eran inofensivos
en el plano fisico. Este sentimiento le pertenece a un problema
social que se ha venido agravando en los Ultimos afios
no solo en Venezuela sino en distintas partes del mundo.

La criminalidad que se desplazan en moto, los secuestradores
y todo individuo que pueda agredirnos, ha generado

un clima de angustia, zozobra, e inseguridad que podemos
verlos reflejados en coOmo nos comportamos como sociedad.
Los problemas sociales como los valores distorsionados de las
fuerzas que suponen defendernos como la policia o el ejército,
la trata de armas en zonas de alta pobreza, la proliferacion
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de entes criminales de alto poder como los pranes

que dominan caprichosamente desde las carceles

y sus poblaciones cercanas hasta estratos politicos

y regiones enteras del pais. La moto se ha vuelto un
elemento crucial en la armazén de este sentimiento ya
que la proliferacién de motocicletas no ha beneficiado
solamente a la poblacién en general sino que

es instrumento para el terrorismo nacional. Los cuerpos
de paz, el malandro comun o disfrazado de policia

se desplaza en moto, haciendo que este vehiculo
aporte sustancia oscura al miedo del presente a través
de lo visual y lo auditivo.

Todo esto puede ser fundamentado en articulos
de algunos medios de prensa que todavia sobreviven
a las fuertes condenas y represiones del estado
venezolano, por acudir a los hechos reales que son
alarmantes. Una muestra es el parte de la investigacién
sobre la violencia en Venezuela hecho por Andrea
Tosta, redactora del periddico Tal cual que nos dice:
“"Cuando de violencia se trata, Venezuela tiene mucha
tela para cortar. De acuerdo con el ultimo informe
anual del Observatorio Venezolano de Violencia,
uno de cada cinco homicidios acaecidos en
Latinoamérica durante 2015 lo padecié un venezolano.”
Tosta, A. (2016 2 de junio), p 26.



Método de trabajo

Después de realizar esta aproximacion
conceptual llega el momento de llevar la idea
a la forma. Esto sucede de maneras similares
tanto para el proceso de dibujo como para
la realizacidn de las esculturas blandas.
Comenzando por la inquietud de materializar
estructuralmente un dialogo entre lo que
pienso, lo que veo y lo que puedo proyectar
sea con materiales como el alambre, creyon
o lapiz generando una imagen predeterminada
en mi cabeza, pero que puede ser replanteada
en fisico ya que me valgo del azar a la hora
de rayar, manchar o esculpir, lo cual es
caracteristico de las corrientes expresivas.

Ya que considero que mi trabajo plastico
se vincula al movimiento expresionista,
puedo contar con elementos que actualmente
me interesan como son la confianza
en la rapidez y el acercamiento a la seguridad
libre medida o desbordada. El dibujo
y la escultura tienen la posibilidad de
funcionar en formatos no convencionales
del arte clasico como el uso de materiales
efimeros, formatos desproporcionados,
intervencion del espacio, obras en el suelo,
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y cada formato posee la capacidad de desarrollarse de maneras

muy ricas, atractivas potentes.

El dibujo significa para mi, poder trabajar a partir
de un sistema muy particular que considero cada vez toma
mayor fuerza en el mundo del arte contemporaneo. Muestra
de ello lo podemos encontrar en el articulo que nos brinda
el sitio web hoyesarte.com sobre la exposicion colectiva
de dibujo contemporaneo Brujula en el museo de arte
moderno de Nueva York MoMA el pasado julio bajo la tutela
del comisario Christian Rattemeyer (2015), quien defiende
la diversidad y vitalidad del dibujo contemporaneo afirmando
gue esta corriente se muestra del mismo modo a través
de obras pequefnas, como cuadernos de esbozos, o de piezas
monumentales del tamafo de una pared.

El MoMA inaugura la mayor coleccion de dibujos
de su historia y muestra el collage, el montaje o la citacién
como técnicas importantes en el discurso contemporaneo.

El dibujo a diferencia de la pintura puede llegar a tener
un espectro plastico mas extenso ya que el dibujo es una
de las facultades humanas mas completas que existe.

Es una actividad que se aplica en muchas vertientes

del conocimiento humano y es herramienta inmediata para
plasmar desde un impulso violento vivencial hasta un proyecto
de mucha meticulosidad haciéndolo un recurso muy moldeable
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a las posibilidades y necesidades de agentes creativos.

El artista plastico Grisolia, F. (1991) en su exposicion
Dibujos de Francisco Grisolia nos habla del valor
espiritual del dibujo:

Dibujar para mi es un hecho de magia,

es enfrentarme a la desnudez del papel

y vestirlo con cada trazo que se le escapa

a uno sin querer o, tal vez, queriendo demasiado.
Es como construir una vida y otra vida cada vez,
como dejar un poco de algo en cada dibujo,
hundir o brotar.

Dibujar para mi es como recomenzar un cuento
con lineas, es como caminar un camino que ya
existe en cada hoja y que simplemente espera ser
recorrido. Es devolverse sin haberse ido, morder
y ser mordido.

Dibujar es mucho mas que pensar, es sentir

y derramar en el espacio o en el plano, un estado
de animo, despertar y palpitar. Es escuchar el
sonido de los suefios y bailar con el pincel sobre
la superficie, para descubrir y descubrirse en cada
mancha. Es recordar e imprimirse en cada gesto,
en cada forma. Llover y ser llovido.



Dibujar para mi es volverse arana y tejer
en el plano, o volverse caballo y galopar
en el agua. Es como besar con la punta
del pincel para sentir y ser sentido.

Es como soltar una linea infinita que esta
amarrada en el corazon y en la cabeza.

Dibujar para mi es anticipar y postergar.
Es reconocerse y mostrarse en cada
trazo. Es acariciar y refugiarse en el nido
del papel. Es como mirar desde la orilla
o simplemente como echar el dentifrico
en el cepillo de dientes. (p.1)

La técnica del collage surge del siglo
pasado de la mano del Unico Pablo Picasso
que realizé una guitarra con distintos
materiales saliéndose de esta forma de la
convencionalidad pictorica de larga institucion
tradicional del arte. Henry Matisse utilizo este
principio de la misma forma, en su periodo
avanzado de vida trabajé con el recorte
y superposiciéon de imagenes para componer
su obra. En Venezuela artistas como Luisa
Richter, Nelson Garrido y Carlos Zerpa han
utilizado el recurso del collage en distintas
dimensiones plasticas y conceptuales logrando
resultados vibrantes.
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Cerezo, B. escritora del sitio web atlasiv.com nos
contextualiza sobre esta técnica:

El collage, se considera una de las técnicas mas
innovadoras y revolucionaria en la representacion

artistica del siglo XX. Por otro lado, el término de

montaje describe las operaciones de ensamblaje,
combinacion y organizacion de diferentes materiales

y fue tomado prestado de la cadena fordista de produccion
industrial y de los principios modulares de la industria

de la construccidon 1 Teniendo en cuenta las similitudes
entre ambos conceptos podriamos unirlos bajo una misma
nocién de collage/montaje.(Notas sobre la estrategia del
collage/montaje y el espacio entre las imagenes. 2016)

En mi caso al recortar la fotografia de peridédico, me apodero
del hecho cotidiano que se presenta en la prensa, de ese
testimonio noticioso imparcial de valores, y al disponerlos
en el papel comienzo a proyectar mentalmente los alrededores;
luego de esta proyeccién comienzo a manchar vy rallar el soporte
fotografico dejando leves marcas cromaticas y de forma sumado
al recorte donde se encuentra la persona de la fotografia que no
es al ras de la figura sino que se compone un area envolvente
con formas geométricas ya que los recortes lineales son hechos
con la rectitud de la tijera. Esto en busqueda de jugar con
un elemento minucioso a la vista que es la diminuta linea
una especie de aura geométrica que para el que fija su atencién
en el dibujo podra encontrar los limites de lo que esta cubierto
casi en su totalidad. Podriamos estar hablando conceptualmente



de los limites de lo real y del montaje, que es
algo que se familiariza con el hecho politico.

El caso de la escultura, que aunque
es uno de los medios mas antiguos del arte
se ha adaptado a las circunstancias historicas
y culturales ya que le idea de presentar
una imagen o una pieza en el espacio que
habitamos es una necesidad del hombre.
La escultura blanda es un género
relativamente nuevo que responde a varias
vertientes. Comenzando por ser un género
que utiliza materiales como la tela, los
hilos, que por lo general son elementos
de facil acceso y de perdurabilidad casi
efimera comparandolos con los metales
y piedras utilizados en los géneros clasicos
de la escultura. Al mismo tiempo al ser

materiales maleables y moldeables facilmente,

los ensamblajes no necesitan de estructuras
que soporten grandes pesos permitiendo

al artista tener un espectro creativo amplio.
Artistas como Claes Oldenburg que busca
interpretar objetos cotidianos con materiales
endebles como la tela, o Anselm Kiefer que
se opone a desechar cualquier materia que
este a su alcance o piezas destruidas por su
fragilidad, para encontrar nuevas formas de
reconstruirlas y redimensionarlas. Armando
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Reveron es también consecuente importante en el trabajo
de la figura blanda con sus conocidas mufiecas.

Proceso Creativo

En esta etapa, ya entendiendo los procesos conceptuales
y plasticos, se pretende llevar la reflexidon a la accion.
Es el momento que entrelaza la reflexidon de lecturas propias
y ajenas con la accién, el momento de crear en el espacio
de trabajo. En estos niveles de creacidén es importante proponer
un objetivo final que esté acorde al tiempo y el espacio de taller.
Para Brujas y Brujas decidi organizar tres grandes proyectos,
comenzando por una serie de cien dibujos pequenos seguido
por la ampliacién e interpretacion de estos dibujos pequerios
en un formato de gran tamafio, podria decirse de formato
mural; estos dos procesos de dibujos acompafiados
simultaneamente de la construccidon de esculturas blandas.

Proceso General de las etapas
de trabajo:

1 Recopilacion de materiales nuevos y reutilizables, datos

y fotografias de la prensa, anécdotas recientes y la tradicién
oral, cultural y familiar para generar un banco de datos

e imagenes que sustenten el discurso. Estudios de referentes
y paralelos tedricos y plasticos para el planteamiento

de la propuesta expositiva.



2 Generacién de bocetos para

la propuesta expositiva y comienzo de
dibujos bajo el soporte del formato pequeno
y el collage. Generacidn de estructuras

para esculturas blandas.

3 Ampliaciones de los bocetos y dibujos
de pequefio formato para estudio de la
segunda propuesta de dibujo. Continuacion
de construccion para esculturas blandas.

4 Reproduccion de grandes formatos
partiendo de los dibujos de pequeio

y estudios de mediano formato. Culminacion
de esculturas blandas partiendo de la plastica
de todos los formatos de dibujo.

5 Propuesta de montaje para exposicion,
curaduria, montaje y exhibicidn.

6 Reflexién sobre el trabajo realizado para
comprobar si transmite las ideas iniciales o ver
otras lecturas y concluir hacia donde se dirige
esta labor artistica.
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Resultados etapas del proceso.
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1 Muestra de cien dibujos,
pequeno formato

La necesidad de esta muestra habla de la capacidad
que puedo desarrollar sobre el papel en formato
pequeno. El dibujo en pequeno, a mi parecer, tiene
cualidades que disfruto mucho como la capacidad
de poder generar gran cantidad de dibujos, o, al ser
un espacio pequeno, la potencia expresiva es mas
facil de invocar, y por ultimo son elementos faciles
de transportar en grandes cantidades. La génesis de
esta etapa comprende la elaboracion de collages con
recortes de fotografias de retratos que son presentados
en la cartulina y dispuestos en distintas formas hasta
lograr la estructura y proyeccion compositiva deseada.
No es garantia que en todos los casos sepa desde
el principio que voy a terminar realizando ya que
el proceso expresivo tiene la particularidad de ser
espontaneo y en el caso del dibujo mucho mas por
la posibilidad de generar resultados definitivos en
breves momentos de trabajo.

Después de tener los collages listos, que por
lo general se trabajan en tandas de diez, parto
al proceso de integrar los collages valiéndome
de la superposicién de capas, comenzando por la
integracion lineal y estructural de la fotografia al papel.
El uso de estas estructuras me da ideas generales



sobre el resultado con el color blanco para generar
atmosferas de alta densidad; este proceso no tiene un
orden en especifico, es la imagen la que me va diciendo
donde necesita mas lineas o donde puedo tapar

las lineas con la mancha de pintura. En algunos casos
tengo la necesidad de no abarrotar todo el espacio

de manchas y lineas y adentro las figuras del collage
intervenidas en un fondo blanco, donde la expresion

se aisla en los personajes y se puede ver un contraste
potente entre lo inmaculado del fondo y lo transgredido
sobre la figura.

2 Muestra dibujo gran formato,
dibujo instalativo, dibujo mural,
dibujo efimero

La necesidad de esta propuesta nace en el interés
de dar contraste a los dibujos pequenos mostrando
mis capacidades de representar un problema de dibujo
efectivamente sin importar el formato. Es tratar de
sumergir al espectador a un choque con algo mas
grande que si mismo, donde no haga falta detenerse
a buscar detalles sino que todo pueda ser reconocido
inmediatamente. En la historia artistica el hombre ha
tenido la necesidad de superar su capacidad creativa
no solo con el discurso o las soluciones plasticas sino
también en formato. Estos doce dibujos se dividen
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en las dos etapas del miedo que quiero trabajar,
utilizando ampliaciones e interpretaciones

de los dibujos pequefos. Este proyecto se penso
especificamente para la sala de exposicidn que

ya estaba definida previamente en el proyecto y su
integridad fisica se perjudica a la hora de desmontar
el trabajo. Ya teniendo claro los proyectos a realizar
comienzo por el ensamblaje de pedazos de papel
craft, que tiene cualidades plasticas y conceptuales
para este trabajo, plasticas por su color marrén que
me permite generar una triada base de color entre
el blanco, el negro y el sepia, que es enriquecida
con grises producto de la combinacién de pigmentos
y disolventes; conceptuales porque es un papel
endeble, fragil, débil a la aplicacion de pigmentos,
haciéndolo un recurso efimero, casi exclusivamente
para la experiencia de la exposicion. El proceso

de creacidn de estos dibujos se acerca al de los
dibujos pequenos en su manera de ser construidos.
Comenzando por las estructuras lineales hechas
con grafito, creydn y pintura negra, luego utilizando
disolventes de grafito y creyén para generar escalas
medias que seran cubiertas por machas negras

y blancas hechas con grafito y pintura. Pero este
proceso no abarca la totalidad del proyecto.
Terminados los dibujos en el taller, comienza

la propuesta de montaje que incluye la adaptacion
de la figura del dibujo y su fondo de papel al fondo



0 soporte base que es la pared, donde son pegados

los dibujos independientes, ampliados y se integran
sea por sobreposicidon entre los mismos o la integracion
de los dibujos a la pared con el uso de lineas

y manchas que completen la figura en la pared

0 generen una atmosfera que los unifique en el formato
de la pared. El resultado final se acerca al mural

a la instalacién y el collage.

3 Esculturas blandas

La generacidon de estas piezas comprende tres
etapas basicas: La primera es la estructural donde
realizo “esqueletos” de alambre reutilizado, que por
lo general proviene de los desechos de instrucciones
civiles. En esta etapa presto atencién a las relaciones
de tamano entre las figuras y trato de proyectar
linealmente aspectos plasticos y de discurso.

La segunda etapa refiere a darle forma sodlida

a la composicion lineal del alambre. Con el uso

de papel periddico y cartdn y toda clase de material

no perecedero a mediano plazo, comienzo a recubrir
los esqueletos de alambre para luego envolverlos con
telas viejas, cabulla, hilo enserado y la ayuda de mas
alambre que dan forma a extremidades, cabezas,
manos, pies, patas, colas cachos, alas, cascos, zapatos,
motos y poder asi tener una identificacion semifinal

del personaje. Finalmente en la Ultima etapa busco
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la unificacion y diferenciacion de todos los personajes,
realizando los rostros con hilo enserado y pedazos de
tela, o unificando la totalidad con un solo color sobre
toda la figura o gran parte de la figura a través de el
recubrimiento con compresor o el uso de tiras negras
de tela para generar fragmentos solidos en las figuras
llenas de texturas y lineas, o tomar los elementos
plasticos que ofrecen los colores de telas de ropa vieja,
danada o ropas de nifos por a ser desechadas, retazos
de alfombras, tiras de cauchos.

4 Propuesta museografica

Uno de los primeros procesos al iniciar un trabajo
expositivo, es el de proyectar ideas de posibles
resultados en la sala que se piensa exponer el
trabajo. Este trabajo puede realizarse con plenitud
ya que el espacio fue solicitado con un afo
de anticipacién. Para este TEGA quise realizar
un proyecto con distintos objetivos, comenzando
con hacer una muestra que abarque gran cantidad
del espacio de la sala.

Esta muestra sera realizada en la sala uno del
Centro Experimental Galeria la Otra Banda. Esta sala
comprende un espacio de cuatro paredes, dos de seis
metros cincuenta centimetros en cada extremo donde
iran ubicados los dibujos de gran formato, una pared
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de diecinueve metros cincuenta centimetros
donde seran montados los cien dibujos
pequefios y las esculturas seran planteadas

en lugares distintos de la sala correspondiendo

al montaje de los dibujos.

Conclusiones

Poder tener la oportunidad de realizar

este Trabajo Especial de Grado, significa poder

demostrar las actitudes tedricas y practicas
que puedo desarrollar como un licenciado

en Artes visuales pero al mismo tiempo
como persona interesada en el acercamiento
al complejo mundo del arte. Esta experiencia
permite no solo realizar un requisito

mas para la culminacién de una primera
trayectoria académica, sino que es el primer
momento para exponer en un espacio la
esencia de una persona, es ser contemplado
por otras personas, pero mas que nada,

es la contemplacién a uno mismo. Y siendo
esto una clausura de estudios universitarios,
es también la apertura de una puerta que
muy dificilmente podra cerrarse, la puerta
de la busqueda artistica.

La muestra que comprende cien dibujos
de pequefio formato, dos dibujos murales

Inicio | Contenido Doceo

acompanados de dibujos de mediano y gran formato y catorce
esculturas blandas, me permitieron indagar en profundidad
los mundos del discurso plastico y tedrico, pero también del
oficio manual, el cual es visto por algunos como un método
caduco o desactualizado en plataforma contemporanea del
arte. Siento que en estas corrientes del pensamiento humano
es necesario estar en contacto con la materia, ya que eso nos
acerca a la creacion, a la reflexién de nuestros actos y en la
blsqueda de sentidos nuevos a esas reflexiones. Considero
que el arte actualmente no debe responder a tendencias

0 ismos, sino que tenemos la apertura a aventurarnos en
cualquier dimension creativa en la medida que exista sinceridad
en lo que queremos plantear.

Las ventajas de trabajar en este proyecto se mueven
en un principio en un nivel de gustos. Mi interés por las historias
del miedo en el pasado, el gusto por las imagenes de brujas,
diablos y zanganos me permitieron desplazarme comodamente
por estos temas; al mismo tiempo la preocupacidon que siento
por el deterioro de nuestra sociedad me ha comprometido como
ente creativo para poder, desde mis limitadas posibilidades,
hacer denuncia de lo que considero esta mal con el ser
humano. Todo esto bajo mi constante interés de buscar
un desarrollo plastico sdlido, que me identifique y se identifique
con los demas. Por el lado de las desventajas, al ser un primer
intento expositivo, se presentaron algunos obstaculos a niveles
de realizacidn y montaje, pero todos partes del quehacer
y mas gue experiencias negativas o desventajas son procesos
naturales para la formacidon de cualquier individuo.
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Brujas y Brujas

Procesos

Video de la Exposiciéon Brujas y Brujas

Centro de Arte Contempordneo, Galeria LA OTRA BANDA.
Aureliano Contreras (2016)

Ficha técnica*
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Para facilitar el proceso editorial, todos los
trabajos enviados a la Revista
deben cumplir con las presentes normas de estilo,

caso contrario el articulo sera devuelto y no pasara

a revision de pares ciegos

Entregar texto en archivo

electronico Word (“.doc”) y Pdf sin proteccién, a
la direccion: revistalaadearte@gmail.com. Si el
documento es multimedia, leer las indicaciones que
se sefalan al respecto para este tipo de formato
y material en las Normas de secciones de videos,
sonido y multimedia

La lengua de publicacién es
en principio el espafiol, aunque se aceptaran
contribuciones en otros idiomas. En esos casos
los trabajos se publicarian en la lengua en que
fueron enviados.

Sélo debe incluir
el titulo del trabajo, sin datos sobre el
autor ni institucién a la que pertenece.
Los documentos sometidos a evaluacién y
arbitraje, reportaran sus resultados dentro
de las siguientes categorias:

a) Aceptado sin cambios.
b) Aceptado sujeto a correcciones.
c) Rechazado.

Las contribuciones recibidas deberan

ser originales e inéditas sin estar bajo

postulacion en otra revista al momento
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Normas de Autor

del envio y seran remitidas a un comité editorial evaluador.
Atendiendo a los codigos de ética y la proteccién intelectual
de los productos de investigacion, los trabajos seran
sometidos a revision de plagio en softwares disponibles
online.

Se tomara en cuenta la coherencia argumentativa
y sustentacidn tedrica en todos los casos, asi como
su originalidad y aporte en la tematica de la revista.
En el caso de contribuciones escritas dentro del género
periodistico de opinion (critica, ensayo, etc.) se rechazaran
todas aquellas que apunten a la descalificacién y/o
desprestigio de cualquier individuo o institucién. Todo juicio
de valor (emitido a libertad y responsabilidad personal
del autor) debera estar correctamente argumentado
y expresado sin escarnios e improperios.

Los agradecimientos deben ser expresados sélo
a personas e instituciones que hicieron aportaciones
relevantes en la investigacién. El apoyo financiero,si
lo hubo, debe estar escrito en este apartado.

Se emplearan apartados y sub apartados de acuerdo
a la estructura del texto.Las abreviaturas y acrénimos se
deben explicar sélo la primera vez que se utilicen.

Los autores enviaran contribuciones a través del
correo electrénico revistalaadearte@gmail.com (como
documento adjunto). Ademas incluiran datos de contacto
y sintesis biografica profesional y/o académica (correo,
numero telefdnico, direccion postal, redes sociales).

y si cumple con las presentes
normas, de inmediato se le hara llegar a los miembros
del Comité de Arbitraje y a los especialistas en el tema



para su respectiva valoracion, quienes atenderan los
siguientes aspectos: calidad expositiva y argumentativa,
adecuacion de las convenciones de la lengua escrita,
manejo adecuado de los procedimientos metodoldgicos,
contribuciones al area disciplinar, pertinencia
tematica, actualidad en la informacion. La revista
, Se reservara el derecho de realizar
modificaciones de estilo en los casos que sean
necesarios.

Los textos
seran escritos en hojas tamano carta (cuartillas)
con margenes de 3cm sobre el borde izquierdo de

cada hoja y 3cm a la derecha, 2,5cm por la parte
superior 2,5cm por el borde inferior; incluyendo
las notas, cuadros y referencias bibliograficas.

La extensidon de los textos seran
definidos segun las secciones de la revista:

-Articulos: Extensién entre diez cuartillas
como minimo y veinte como maximo.

-Apéndice: pueden ser resefias, ensayos,
resefias bibliograficas, entrevistas a artistas
u otras personas conocedoras de arte

como estetas, filésofos o criticos de arte.

También se podra resenar conferencias,
cronica de eventos artisticos; con una
extension entre dos y cinco cuartillas.

-El nUmero de cuartillas debera incluir
las ilustraciones, graficos, imagenes,
tablas, cuadros y referencias. Las
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imagenes deben presentar la fuente de donde fueron
tomadas, éstas también deben ser presentadas en dichas
referencias o como fuentes consultadas.

Se utilizara en el texto la letra Arial,
tamafio 12 puntos, con interlineado en 1,5 lineas.

Debe ser breve, preciso y claro. No debe
contener mas de 20 palabras. De igual forma debera estar
traducido al inglés.

El resumen y abstract debe poseer un
maximo 150 palabras cada uno.

Deben ser cinco
(5) palabras claves del contenido del articulo, en espaiol
y en inglés.

Deben presentarse con su
encabezado y, de ser necesario, senalar su fuente a pie
del cuadro. Estos deben estar elaborados en el mismo
procesador de palabras empleado para el texto, con el
formato de texto de 10 puntos.

Se nombraran o denominaran figuras y graficas. Cada una
estara numerada y se acotaran en el orden en que estén
mencionadas en el texto. Estas imagenes deberan ser
enviadas en un archivo aparte en formato “png” o “jpg” con
una resolucidon de 72 dpi y mostradas en las referencias.

Se debe citar correctamente
las fuentes empleadas en el trabajo. Para ello, las citas
deben insertarse en el cuerpo del texto aplicando las
normas APA: Apellido de autor, afio, nUmero de pagina.



No se permiten notas a pie de pagina,
sblo se usaran las notas al pie para aclaraciones de
términos que deban ser explicados, pero no para colocar

referencias bibliograficas.

Se enlistara alfabéticamente al
final del texto y se guiaran por las normas APA.

-Formato de video y sonido: Los formatos
aceptados para los recursos audiovisuales que
somete a arbitraje deben ser con las siguientes

extensiones FLV, F4V, SWF,MP4 y/o MP3. Favor
abstenerse de los formatos MOV, AVI y MPG.

Ficha técnica: Los documentos multimedia
deberan incluir una ficha con los siguientes
elementos:

-Titulo
-Direccion
-Guidn
-Intérpretes (actores o actores de voz,
animadores, etc)
-Fotografia
-Edicién
-Mdusica
-Produccion
-Procedencia, formato de pelicula,
color y duracion (en minutos).
Ejemplo: Francia, 2000,
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35mm. Color, 90 min.
-Premio, Seleccién o participacion en certamenes
-Sinopsis

Proceso de evaluacion por pares: La primera
evaluacion de cada material recibido sera realizada por
el editor o compilador designado para el numero actual,
guien en funcidn de la pertinencia del texto para el tema
planteado la remitira a los arbitros. Ambos evaluadores
desconoceran el nombre del autor asi como éste no sera
informado de sus identidades (técnica del doble ciego) y
remitiran al editor su decision sobre el texto a través del
formato de arbitraje proporcionado. El documento puede
ser rechazado o aceptado y los arbitros pueden sugerir
cambios al autor en estructura y contenido. El editor
puede condicionar la publicacion a las correcciones
sugeridas por los arbitros, dando un plazo maximo de
treinta (30) dias para la revisidon y reconsideracion del
caso. El editor de la revista debe informar al autor o a
los autores sobre el estado del proceso de seleccién y
evaluacion de sus productos. La evaluacién debe ir sobre
los siguientes aspectos:

-Relevancia del tema

-Dominio, originalidad y solidez en la interpretacién
-Estructuracion logica del discurso

-Coherencia argumentativa

-Estilo

-Redaccion y ortografia

-Documentacién bibliografica

-Metodologia



-Exito 0 logro en el propdsito comunicativo.

Se entenderan como documentos que pertenecen a
esta seccidn, los siguientes:

-Ensayos: textos reflexivos o de investigacion

documental, desarrollados en un estilo personal, libre.

Deberan ser de interés para el Consejo Editor, por su
calidad y/o pertinencia, asi como abordar el tema
planteado para el nimero en cuestion.

-Experiencias: seran relatos sobre talleres,
vivencias artisticas o de investigacién, trabajos
de campo, etc., elaborados en estilo narrativo

testimonial.

-Entrevistas: consisten en dialogos con
personajes del mundo artistico, académico
y cultural en general cuya relevancia sea

importante de destacar.

-Criticas: se entendera por critica, los
textos breves y destinado a publico no
especializado que aborden la valoracién de

obras artisticas, disefio o arquitectura, en

tono de construccién de significados y
aportes calificativos a la comprension de
la misma y su autor o autores.

Secciones para el contenido de la
revista:

-Matices: Destinado para temas
de actualidad, tales como notas de
bienales, seminarios, documentos,
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simposios, noticias sobre acontecimientos importantes
dentro del mundo del arte u otro tipo de informacién
conveniente al perfil de la Revista.

-En el claro del arte: Dedicado a productos
investigativos, donde el proceso documental, reflexivo,
investigativo y creativo resuelva problemas planteados en,
para y desde el arte, contribuyendo al avance significativo
de la disciplina.

-Vitrina Poiética: Alberga esta seccién productos
creativos provenientes del arte, del disefio, la musica,
la danza y el teatro entre otros, tanto nacionales como
internacionales.

-El espacio de Theoros: Destinado a reflexiones
libres, expresadas en ensayos, notas, columnas, criticas,
opiniones, entre otros.

-Minimum: Espacio para dar a conocer la actualidad
en la Facultad de Arte de la Universidad de Los Andes,
consistente en publicaciones, resefias, notas breves dadas
a conocer mediante fotografias, videos y fichas técnicas.

-Doceo: Esta seccidon alberga articulos reflexivos acerca
de la didactica y la docencia, asi como los resultados de
estos procesos en la elaboracién de investigaciones de
docentes y estudiantes de nuestras escuelas de la Facultad
de Arte de la Universidad de Los Andes. También esta
abierta a otras universidades nacionales e internacionales.



Consideraciones finales:

-A los autores-colaboradores se les enviara una carta
de aceptacion de revision o devolucion, seguin sea el
caso.

-La revista se reserva el derecho de publicar
aquellas contribuciones que no cumplan con las
pautas expuestas anteriormente. Solo ingresaran

aquellas que sean originales e inéditas y que se estén
postulando exclusivamente en la presente revista,

y no en otras simultdaneamente

-Para el proceso de revision, todos los trabajos
seran sometidos a evaluacién por pares anénimos
externos a la revista. Se notificara a los autores

el resultado de la revision realizada, mediante
correo electrénico con una ficha resumen del
arbitrio.

-El texto firmado por mas de un autor es
aceptado con la presuncidén de que todos los
autores han revisado y aprobado el original

enviado. También de cada uno se necesitara
los datos académicos en documento adjunto.

-Una vez recibido el material pasa a
ser de exclusiva y definitiva propiedad
de
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-Una vez aceptados los trabajos y atendidas las
correcciones, debera remitirse su version definitiva como
archivo Word (*.doc”) en el plazo indicado.

-Las propuestas deben incluir en un documento aparte
la sinopsis curricular del autor, direccidon personal e
institucional, teléfono, y direccidon electrénica.
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con los criterios y lineamientos establecidos para la edicion electronica
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