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RE/DES_CONECTAR. Presentacién del V Congreso Internacional de Investi-
gacion en Artes Visuales 2022.
ELIAS M. PEREZ, EMILIO MARTINEZ, FABIANE C. SILVA DOS SANTOS

Celebramos la V edicién del Congreso Internacional de Investigacién en Artes Visuales ANIAV 2022. RE/DES_CONECTAR,
los dia 6, 7y 8 de julio de 2022 en la Facultad de Bellas Artes de San Carlos de la Universitat Politécnica de Valéncia. Una
edicién marcada inialmente por la incertidumbre ante la evolucion de la pandemia y programada con menos tiempo del
habitual pero, con la misma motivacién por reunirnos de nuevo y compartir ideas, por generar un foro donde recoger
y mostrar la diversidad y calidad de la investigacion artistica que se esta desarrollando en la actualidad, como actividad
indispensable para hacer visibles y posicionerse ante los grandes retos y convulsuones que conforman la realidad.

Estas actas online, publicadas por la Editorial de la Universitat Politécnica de Valencia mediante su Plataforma OCS
http://ocs.editorial.upv.es/index.php/ANIAV/ recogen los 71 trabajos aceptados y presentados en el congreso.

Después del impacto de la pandemia en nuestras vidas retorna el deseo de encontrarnos y construir conjuntamente.
Es probable que las consecuencias de la situacién vivida se manifiesten de alguna manera en la produccién artistica
contemporanea. La dificultad de los encuentros en el espacio fisico ha sido sustituida en parte por la multiplicacion
de los contactos a través las redes, asi como su posible pérdida nos ha reafirmado en su importancia. La necesidad de
conexion con los demds sefiala la importancia del medio, del canal para hacerlo y de la relacién entre lo real, lo fisico,
lo virtual. Junto a la necesidad de reconectar con los otros aparece la de desconectar de tantas otras cosas. La quinta
edicidn del congreso Congreso Internacional de Investigacion en Artes Visuales ANIAV se plantea como un punto de en-
cuentro sobre la posicidn de la produccidn artistica contemporanea en el momento presente ante todas estas cuestiones.

Como es habitual, el Congreso ANIAV tiene un caracter abierto a todas las disciplinas artisticas y a sus distintos posicio-
namientos, es un espacio de encuentro y de debate que se estructura en torno a tres grandes ambitos de investigacion
que recogen la produccion artistica, la estética y teoria del arte y la gestidn, conservacion y comunicacion. Codigo
UNESCO 620000 — Ciencias de las Artes y las Letras y 620300 -Teoria, analisis y critica de las Bellas Artes

1- Produccidn artistica: Proyectos, propuestas y estrategias en los diferentes ambitos en los que se desarrolla la practica
artistica actual: produccion artistica, disefio, animacion, nuevos medios, estrategias, mercado, sociedad.

2- Estética y teoria del arte: Trabajos de reflexidn tedrica en las diferentes disciplinas y tendencias acerca de las practicas,
sus resultados y la insercidn social en contexto contemporaneo: teoria, critica, historia. Naturaleza, impulso y reco-
nocimiento de la investigacidn artistica: grupos, redes, lineas, proyectos de investigacion, plataformas de publicacion,
criterios de valoracién y reconocimiento, estudios de doctorado, tesis, bases de datos.

3- Educacion, Gestidn, conservacion y comunicacion: Educacion artistica, gestion y conservacion del legado cultu-
ral y de la produccidn artistica contempordnea: comisariado, museologia, gestién cultural, promocién y difusién,
conservacién y restauracion.

Ademas de las presentaciones presenciales y online de trabajos, hemos tenido la oportunidad de contar con la conferencia
inaugural de Juan Martin Prada La teoria del arte en la era de la conectividad digital; el didlogo entre Werner Moron y
Mijo Miquel Multinationale des alternatives, y la conferencia de clausura de El altimo grito Space as interface.

Junto a la celebracién del congreso contamos con el Espacio en red, un lugar de encuentro abierto a todos los
participantes asi como a los socios de ANIAV, colaboradores y entidades que quieren dar a conocer sus proyectos,
temas y preocupaciones sobre investigacion. Es un espacio fisico y de intercambio de experiencias que tiene una
programacién flexible para dar cabida a diferentes propuestas paralelas al programa de comunicaciones y ponencias
del congreso. En este espacio queremos facilitar uno de los principales objetivos del congreso desde su inicio, la
posibilidad de que los participantes puedan entablar un contacto personal, incentivar el conocimiento y animar en la
colaboracién a partir de los intereses de investigacion de los investigadores individuales y grupos que participan en
el congreso. En esta edicion hemos contado con: Timbiworld, Registro del Videojuego multiplayer, GamesForGood
de Alena Mesarosova, Manuel Ferrer, Ricardo Climent; « COLECTIVA» Portal de Igualdad con Lilian Amaral, Mar Cal-
das, Rocio de la Villa Ardura, Merce Domenech , Samuel Gallastegui, Celeste Garrido, Yolanda Herranz Pascual, Rosa
Mascarell-Dauder , Mau Monledn Pradas , Maria Penalva-Leal (Alissia), Manola Roig, Bia Santos, Rosalia Torrent,
Alex Villar, Amparo Zacarés Pamblanco; Deriva Tortuosa #Reconectar. Arte, ciencia y narrativas en una actuacién de
Live Cinema de Karla Schuch Brunet; iMPROV! Interdisciplinaria, Improvisacion-Audiovisual-Danza Contemporanea
de Nehir Akansu; Sol, en el Teatro Circulo de Benimaclet con Raul Ledn, Paula Romero, Olga Clavel, Santiago de
la Fuente, lvan Colom, Marta Garcia, Tatiana Clavel, Diego Sdnchez, Nelo Olmos, David Sanz Kirbis, Pepin Zuriaga,
Marina Pastor, Martina Botella, Rosana S.Rufete, Aris Spentsas.)*; ECOS, con Carlos Garcia Miragall, Paco Sanmartin
Piquer, Elia Torrecilla Patifio, Jaime Munarriz Ortiz, Raul Leon Mendoza, Paz Tornero Lorenzo, Mar Garrido Roman,
Jorge Sanchez Dabalifia, Cristina Guetti, Carlos Barbera Pastor, Tatiana Clavel, por Gltimo, Asistimos a la inauguracién
“EARTH: A RETROSPECTIVE” de El ultimo Grito en BombasGens Centre d’Art.

vii


http://ocs.editorial.upv.es/index.php/ANIAV/

Programa del congreso

Miércoles 6 julio

9:30-10:00 Acreditaciones

10:00-10:30 Acto inaugural. Auditori Alfons Roig

Salomé Cuesta — Vicerrectora de Arte, Ciencia, Tecnologia y Sociedad
Belén Picé — Vicerrectora investigacion

José Galindo — Decano facultad de Bellas Artes

Elias M. Pérez Garcia — Presidente comité organizador

Emilio Martinez — Presidente ANIAV

10:30-12:00 Conferencia inaugural. Juan Martin Prada, La teoria del arte en la era
de la conectividad digital. Auditori Alfons Roig

12:00-12:15 Pausa café

12:15-13:30 Comunicaciones.

13:30-16:00 Pausa comida

16:00-18:00 Comunicaciones.

18:00-20:00 Espacio en Red

Jueves 7 Julio

9:30-10:00 Acreditaciones

10:00-11:30 Didlogo Werner Morron — Mijo Miquel, Multinationale des
alternatives. B-0-2

11:30-12:00 Pausa café

12:00-13:30 Comunicaciones.

13:30-16:00 Pausa comida

16:00-18:00 Comunicaciones.

19:00 Asistencia inauguracion El Gltimo Grito. En Bombas Gens, Av. de Burjassot,

54-56, 46009 Valencia

Viernes 8 Julio

9:30-10:00 Acreditaciones

10:00-12:00 Comunicaciones

12:00-13:30 Conferencia clausura El ultimo Grito, Space as interface.

14:00 Comida de clausura

viii
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Conferencia Inaugural
Juan Martin Prada

“La teoria del arte en la era de la conectividad digital “
Miércoles 6 Julio - 10:30-12:00h
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Dialogo
Werner Moron y Mijo Miquel

“Multinationale des alternatives “

Jueves 7 Julio-10:00-11:30h
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CONTERENCIA DE CLAUSURA
El Ultimo Grito

“SPACE AS INTERFACE “
Viernes 8 Julio- 12:00-13:30h
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Abarca-Martinez, Inmaculada y Ross, Elizabeth
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RESUMEN

Durante la pandemia Covid-19, la humanidad ha estado sujeta a diferentes grados de confinamiento alterando para siempre nuestras
expectativas de vida sobre el planeta. Estas circunstancias abrieron numerosas puertas a la reflexidn, favoreciendo que observaramos
nuestra propia existencia, tanto individual como colectiva, con otra mirada.

El arte -como disciplina de conocimiento- ha permitido a un gran niumero de artistas abordar estas cuestiones desde un ambito creativo,
ofreciendo soluciones a la distancia interpuesta por el virus, y descubriendo en la red nuevos vinculos y espacios para la expresion. Con
el objetivo de tejer redes de creacidn y abrir nuevas vias de comunicacién, la comisaria y artista Elizabeth Ross convocé a artistas
originarias de ocho paises, para hacer visibles sus experiencias personales durante el estado de contingencia mediante la disciplina del
video.

En “Contingencia”, 2020, artistas de varias partes del mundo comparten su experiencia. Ellas son las mexicanas Amanda Gutiérrez desde
Abu Dhabi (Emiratos Arabes Unidos); Paola Paz Yee en Bahia de Banderas (Nayarit); Alejandra Ruvalcaba desde el Estado de México, las
artistas Elizabeth Ross, Maria Campiglia (Argentina) y la portorriquefia Jeannette Betancourt desde Ciudad de México. Mercedes Fidenza
desde Cerro Colorado (Cérdoba, Argentina); las costarricenses Anna Matteucci y Lucia Madriz, esta ultima desde Karlsruhe, Alemania;
Sandra Petrovich desde Montevideo (Uruguay); desde Montreal (Canadd) Christine Brault; desde Espafia: Yolanda Relinque (Estepona,
Malaga) e Inmaculada Abarca (Xativa, Valencia), y desde Columbus (Ohio, EEUU) la colombiana Aleha Solano.

El proyecto ha sido expuesto y presentado en linea en las revistas mexicanas El rizo robado y Antidogma, comentado por Mdnica Mayer,
asi como en el Museo de Mujeres de Costa Rica, en el NewMediaFest2020 Corona Shut Down (Colonia, Alemania); en el Waterpieces,
International Contemporary and Video Art Festival en Riga, Latvia (Letonia) y en la ciudad de Kunming, en Yunnan (China).

ABSTRACT

During the Covid-19 pandemic, humanity has been subject to different degrees of confinement, forever altering our expectations of life
on the planet. These circumstances opened numerous doors to reflection, encouraging us to observe our own existence, both
individually and collectively, with a different perspective.

Art -as a discipline of knowledge- has allowed a large number of artists to address these issues from a creative perspective, offering
solutions to the distance brought about by the virus, and discovering new links and spaces for expression on the Internet. With the aim
of weaving networks of creation and opening new channels of communication, the curator and artist Elizabeth Ross summoned artists
from eight countries to make their personal experiences visible during the state of contingency through the discipline of video.
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In Contingency (2020) artists from various parts of the world share their experience. Among them the Mexicans Amanda Gutiérrez from
Abu Dhabi (United Arab Emirates); Paola Paz Yee in Bahia de Banderas (Nayarit); Alejandra Ruvalcaba from the State of Mexico, the
artists Elizabeth Ross, Maria Campiglia (Argentina) and Puerto Rican Jeannette Betancourt from Mexico City. Mercedes Fidenza from
Cerro Colorado (Cérdoba, Argentina); Costa Ricans Anna Matteucci and Lucia Madriz, the latter from Germany; Sandra Petrovich from
Montevideo (Uruguay); from Montreal (Canada) Christine Brault; from Spain: Yolanda Relinque (Estepona, Malaga) and Inmaculada
Abarca (Xativa, Valencia), and from Columbus (Ohio, USA) the Colombian Aleha Solano.

The project has been exhibited and presented online in the Mexican magazines El rizo robado and Antidogma, commented by Mdnica
Mayer, as well as in the Women's Museum of Costa Rica, at the NewMediaFest2020 Corona Shut Down (Cologne, Germany); at
Waterpieces, International Contemporary and Video Art Festival in Riga, Latvia (Latvia) and in the city of Kunming, Yunnan (China).

INTRODUCCION

Durante los primeros meses del afio 2020, la pandemia del Covid-19 provocd que gran parte de la humanidad estuviera sujeta a
diferentes grados de confinamiento y estados de alarma, alterando las expectativas de futuro. Estas circunstancias, en las que el tiempo
parecia haberse detenido, abrieron numerosas puertas a la reflexion y la observacién de nuestra propia existencia, tanto individual
como colectiva.

El objetivo de esta comunicacion es registrar los procesos y resultados de un grupo de artistas ante la convocatoria de la comisaria
mexicana Elizabeth Ross, para realizar videos que reflejaran la vivencia personal del confinamiento. La hipotesis sostiene que a pesar
del aislamiento social mundial, el arte ofrece la posibilidad de construir un espacio para compartir nuestra experiencia personal y
elaborar un discurso comun que entreteja una red capaz de contener la incertidumbre provocada por la soledad, el miedo, el contagio
o la muerte.

El distanciamiento social forzado obligd a explorar maneras de contacto humano y el arte permitié abordar estas cuestiones, proponer
soluciones y crear nuevos vinculos y espacios para la expresion gracias al universo de la red.

El proyecto “Contingencia” es el resultado del aislamiento y la necesidad de contacto y comunicacién entre artistas de diferentes
latitudes con la necesidad de enfocar el pensamiento mas alla de la incertidumbre. Un espacio creativo que propuso la exteriorizacion
de las circunstancias personales, extrapoldndolas al resto de la sociedad, conectando sensibilidades mas alla de los limites geoculturales.

Figura 1. Imagen para difusién del proyecto colectivo “Contingencia”.
Elizabeth Ross, 2020. Elaboracidn propia.

METODOLOGIA

La convocatoria dio como resultado 16 videos realizados entre marzo y abril del 2020 realizados por 14 artistas hispanohablantes,
originarias de ocho paises, que Ross convocé para visibilizar sus experiencias personales durante el estado de contingencia y que aqui
analizamos.

Parte importante del proyecto es la difusion, compartiéndose en sitios culturales de internet y proyectdndose en festivales
internacionales. Actualmente se exhibe en la galeria 1903 Space de Kunming, (China), con el apoyo de la Embajada de México en China.
Este tipo de iniciativas, como afirma Deloumeaux (2022) “[...] muestra cdmo la pandemia de Covid-19 ha acelerado el cambio hacia la
difusidn y el acceso digitales para los bienes y servicios culturales [...]” (p. 165).
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DESARROLLO
1. Lagestacion del proyecto

El 30 de enero la Organizacion Mundial de la Salud dicta la Declaratoria de Emergencia de Salud Publica por el nuevo virus y el 11 de
marzo hace la declaratoria de Pandemia. Por la rapida dispersidon global del Covid-19, los paises cerraron fronteras como medida
precautoria. El 27 de febrero de 2020 se detecta el primer caso en México y el 23 de marzo se establece la cuarentena, con encierro
estricto hasta el 1 de junio. Nueve semanas que, junto a la incertidumbre y el miedo, produjeron en la mayoria de la poblaciéon altos
grados de ansiedad. Inevitable no recordar a Sontag (2003a) sobre la trascendencia de otras pandemias como “[...Juna agresién inaudita
a nuestro sentido de la realidad, a nuestra humanidad” (p. 84).

Las artistas buscan tener el mayor tiempo libre para trabajar en su obra, pero la angustia impedia la concentracion. Revisar las noticias
sobre el virus se volvié una tarea cotidiana que impedia la creatividad. Ver imagenes de hombres y mujeres con trajes blancos y rostros
demacrados marcados por las mascarillas en esos inmensos hospitales, percibir el nimero creciente de contagios y de muertes,
aumentaban la sensacidn apocaliptica.

2. Construyendo redes de conexion

La necesidad de detener el alud de malas noticias y crear algo que permitiera retomar parte de quienes éramos antes del Covid-19,
impulsd la gestacion de “Contingencia”. Se trataba de redimir el desequilibrio entre nuestra percepcidon como individuos y nuestras
dindmicas sociales. Metaforas de una imagineria patoldgica y de una preocupacién por el orden social contradictorio “[...] dando por
sentado que todos sabemos en qué consiste el estado de salud. Estas metaforas no proyectan la idea actual de una dada enfermedad
maestra, en la que lo que esta en juego es la salud misma” (Sontag, 2003, p. 35).

Desde México Ross contacta a artistas de diferentes partes del mundo, convocandolas a compartir sus experiencias ante la situacién
pandémica. Con 16 videos, “Contingencia” trasmite una perspectiva intima y personal de sus circunstancias durante el Gran
Confinamiento.

3. La experiencia vivida

La experiencia del momento ofrece una percepcion del presente que busca un futuro mas vivible. La ceramista Mercedes Fidanza se
refugia en Cerro Colorado (Cérdoba, Argentina) donde tiene su casa y taller. La naturaleza es un territorio donde puede deambular sin
temor al contagio. Sin embargo, este bucdlico refugio no le permite olvidar la terrible pandemia feminicida que devasta nuestro mundo
y para la cual pareciera no existir vacuna. Su video “Hay otra pandemia” nos obliga a poner atencién no sélo al virus sino también a los
feminicidios.

Figura 2. Fotograma de “Hay otra pandemia”.
Mercedes Fidanza, 2020. Fotografia de la autora.

Sandra Petrovich desde Montevideo (Uruguay) construye a partir de collages realizados durante esos dias “Poemas Confinados”.
Mediante palabras e imagenes, entrelazadas con el canto de los grillos, Petrovich presenta una poética inmersa en un tiempo sin tiempo
en la distopia que vivimos.
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Anna Matteucci Wo Ching (San José de Costa Rica), utiliza una aplicacion china para mévil que afiade guifios graficos al encierro junto a
su novio y su perro en su “Diario del Confinamiento”. Recurriendo a su ascendencia, entreteje imagenes de sucesos en China con su
propio espacio. La afioranza por la libertad de circulacion, el mundo exterior y la presencia cada vez mas invasiva del virus da cuenta de
las obsesiones que, sin embargo, apuntan a la esperanza como “[...] anti-afecto de la espera frente al miedo y el temor [...]” (Bloch, 2004,
p. 105).

Figura 3: Fotograma de “Poemas Confinados” Figura 4: Fotograma de “Diario del confinamiento”.
Sandra Petrovich. Fotografia de la autora. Anna Matteucchi. Fotografia de la autora.

Por su parte, la también costarricense Lucia Madriz pasa la cuarentena con su familia en su casa de Karlsruhe, en Alemania. Su video,
“Finalmente” apela a la fuerza de la primavera y del amor, representados por su hija y un arbol de su jardin que muestra los brotes
primaverales, mientras su voz en off describe los planes frustrados por el encierro.

Aleha Solano es colombiana y vive en la ciudad de Columbus (Ohio, EEUU). Para realizar su video “Chdngxiao Eﬂﬁ”, subid a la cima de
una loma para silbar hacia los cuatro puntos cardinales en una ceremonia ritual. Supuestamente, un silbador habilidoso podia convocar
animales, comunicarse con seres sobrenaturales y controlar el clima. El silbido empodera al ser humano reafirmandole en el espacio; el
antropdlogo Cirlot (1991) refiere que para Jung este tipo de silbido es un recurso arcaico empleado para “[...] llamar y atraer a la deidad
teomorfica, al animal totémico o deificado” (p. 414). Efectivamente, tras la ceremonia comenzé a llover.

Figura 5: Fotograma de “Finalmente”. Figura 6: Fotograma de “Silbido Trascendental”.
Lucia Madriz, 2020. Fotografia de la autora. Aleha Solano, 2020. Fotografia de la autora.

La canadiense Christine Brault iniciaba un proyecto de investigacion en una de las plazas mas importantes de Montreal cuando llegé la
orden del confinamiento. Continud su proyecto en casa, lidiando con la ansiedad, la soledad y la nostalgia por las personas. En la noche,
la ciudad es lejana cuando la que habla es la memoria del espacio. Las presencias invisibles se dejan sentir en su video “Infiltracidn”.

Yolanda Relinque vive en Estepona, Andalucia. En Espafia, como en el resto del mundo, el Sars-Cov-2 junto con la infodemia han hecho
mucho dafio a la poblacién, provocando problemas mentales y emocionales limite. Relinque describe la lucha cotidiana para no dejarse
arrastrar hasta esos limites armada con la voluntad del arte y los carifios a distancia. En su video el agua funciona como fuente primigenia
sobre la que proyecta su deseo de curar la ansiedad sumergiendo todo lo malo en la sustancia compasiva: “La curacion por el agua, en

ANIAV Asociacidon Nacional de Investigacion en Artes Visuales
This work is licensed under a Creative Commons Attribution-NonCommercial-ShareAlike 4.0 International License (CC BY—-NC-SA 4.0)

4


https://doi.org/10.4995/ANIAV2022.2022.15483

Abarca-Martinez, Inmaculada y Ross, Elizabeth
La naturaleza del confinamiento: construyendo redes de comunicacién entre continentes
V Congreso INTERNACIONAL DE INVESTIGACION EN ARTES VISUALES ANIAV 2022

RE/DES_CONECTAR
https://doi.org/10.4995/ANIAV2022.2022.15483

su principio imaginario, puede ser considerada desde el doble punto de vista de la imaginacidn material y de la imaginacion dinamica”
(Bachelard, 2003, p. 222). Imagenes de gran belleza que trasmiten la ancestral frescura terapéutica del agua.

Figura 7: Fotograma de “Infiltracion”. Figura 8: Fotograma de “Ansiedad”.
Christine Brault, 2020. Fotografia de la autora. Yolanda Relinque, 2020. Fotografia de la autora.

La artista espafiola-mexicana Inmaculada Abarca muestra que la naturaleza produce similitudes insospechadas y propone aprender a
coexistir con las dificultades. Su video surge ante la sorpresiva irrupcion que detiene nuestra cotidianidad: “Todo ha estado siempre ahi
-comenta la artista- pero no lo habiamos visto. Como siempre, la realidad supera la ficcion. Ante nosotros aparecen nuevas posibilidades
para aprender a convivir con todo aquello que nos rodea, incluso nosotros mismos”. A partir de un elemento natural Abarca realiza
“Contingencia-Convivencia”, donde las analogias presentes en determinados elementos naturales plantean una indefinicién formal,
generando una reflexion sobre la ambigliedad ontoldgica que evoca la pertenencia a un mismo sistema de vida. Ciertos elementos,
como en este caso el fruto del ricino, comparten caracteristicas formales con el coronavirus. Antropoldgica y artisticamente recurre al
principio de la magia imitativa, en la que lo semejante atrae o produce su semejante, “Entre los habitantes nahuas del Altiplano Central
abundan los procedimientos curativos de este género abarcando todo tipo de intenciones y modalidades en la accion” (Martinez, 1986,
p. 207). Abarca plantea aceptar que las reglas del juego han cambiado y que hay que recurrir a la organizacidn y a la distancia social para
controlar la pandemia.

o e — o rre—

Figura 9: Fotograma de “Contingencia/Convivencia”. Figura 10: Fotograma de “Droplets”.
Inmaculada Abarca, 2020. Fotografia de la autora. Amanda Gutiérrez, 2020. Fotografia de la autora.

Siendo México el pais donde surge esta iniciativa, no es extrafio que la mayoria de las artistas provengan o residan en ese pais. Asi,
Amanda Gutiérrez, quien vive en Estados Unidos, habia sido contratada como profesora en el campus de la Universidad de Nueva York
en Abu Dhabi, capital de los Emiratos Arabes Unidos. El sorpresivo confinamiento hizo que, nada mas llegar, quedara aislada en el
desierto. Entre sus dindmicas en el nuevo escenario-pais salia a caminar y fue construyendo un didlogo entre su cuerpo, la arena y

elementos isomdrficos semejantes al coronavirus, dando como resultado el video “Droplets”. Los materiales describen una potencial

transformacion y un movimiento real: “Toda materia esta formada de fuerza acumuladay, por lo mismo, todas las lineas de la naturaleza
estdn vivas, y el artista debe reflejar a toda costa el ritmo o movimiento vital de cada linea” (Racionero, 2002, p. 49). Tras el tiempo de
soledad en el desierto, Gutiérrez se prepara para volver a América, pero el cierre de fronteras la coloca en una situacién dificil: debe
salir de Abu Dhabi pero no puede volver, realizando un segundo video: “Espacio Liminal”.
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Figura 11: Fotograma de “Espacio Liminal”. Figura 12: Fotograma de “Al Interior”.
Amanda Gutiérrez, 2020. Fotografia de la autora. Jeannette Betancourt, 2020. Fotografia de la autora.

Desde la Ciudad de México, la artista puertorriquefia/mexicana Jeannette Betancourt apel6 a la ausencia que impuso la distancia social y
el quedarse en casa para prevenir los contagios. Salia temprano por las mafianas a recorrer las calles desiertas. Durante el confinamiento
la vida se replegd dentro del hogar, al amparo de los muros de las casas, en un afan de autocuidado. Conectando con el universo, la artista
propone laimportancia de otra forma de existencia para sanar: “La naturaleza fundamental del universo se puede abarcar con las palabras
«cerrado» y «abierto». Desde los movimientos universales de fuerza hasta los movimientos de respiracién no hay nada que no tenga un
movimiento de abertura y otro de cerrazén” (Racionero, 2002, p. 129). Las puertas y ventanas que permanecieron quietas en la ciudad
callada, se presentan en este video como una visién fantasmal, pero en realidad la vida bullia “Al Interior”.

Paola Paz Yee se encontré confinada en Bahia de Banderas, en Nayarit. Con un exuberante «afuera» que significa libertad y vida,
contrastado con el forzoso «adentro» del toque de queda, su video “Marea Alta” es un ejercicio del «aqui» y «ahora» en el que la
observacioén es clave para conectar con la realidad. La naturaleza deslumbrante que reflejan las imagenes de su video se enlaza con la
atraccion y afioranza que describen en sus cuadros los maestros paisajistas en la Europa del siglo XIX. La artista nos situa frente a una
experiencia vivencial intensa y directa de una naturaleza ilimitada, al igual que Burke (1997) ante la percepcidn de lo sublime (p. 43)
desbordandonos ante su inaccesibilidad.

La cineasta Alejandra Ruvalcaba realiza “Reencuentro” con la participacién de un grupo de amigas y amigos recluidos en un rancho del
Estado de México. El video se enfoca en Rafael, quien se encuentra con la soledad y el aburrimiento, la nostalgia y la necesidad del
abrazo, que eventualmente lo lleva al reencuentro consigo mismo. Este caso se centra en el silencio como aceptacion del ruido de fondo
“[...] el silencio ya no tiene voz, se ha puesto AFONICO y el mutismo esta en su colmo... las voces del silencio se han acallado [...]” (Virilio,
2005, p. 89). Al encontrarse recluidos el grupo de amigos en el mismo lugar, Ruvalcaba elaboré un guion y dirigié la actuacién por lo que
este video cuenta con un tratamiento distinto.

El miedo por desconocimiento provoca una necesidad de sobreinformacién, creando “[...] las condiciones para una tormenta perfecta
de noticias toxicas. Estas se han propagado con igual o mayor velocidad que el nuevo virus” (Ramonet, 2020, p, 110). En este sentido,
la artista argentina Maria Campiglia, residente en la Ciudad de México, elabora “Primavera 2020”, planteando iconogréficamente un
escenario atemporal en el que retoma las multiples imagenes distdpicas publicadas en los medios desde que comenzé la pandemia,
redibujandolas sobre un lienzo para convertirlas en fantasmas apocalipticos.

Figura 13: Fotograma de “Marea Alta”. Figura 14: Fotograma de “Reencuentro”.
Paola Paz Yee, 2020. Fotografia de la autora. Alejandra Ruvalcaba, 2020. Fotografia de la autora.
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Campligia compensa con arte la sobreexposicién a la informacién. Las diferentes emociones vividas en el afio 2020 se dibujan con un
rojo similar al hilo que nos ha ata para siempre a los recuerdos de lo vivido esos meses.

ik s

Figura 15: Fotograma de “Primavera 2020”. Figura 16: Fotograma de “Todos los dias son hoy”.
Maria Campiglia, 2020. Fotografia de la autora. Elizabeth Ross, 2020. Fotografia de la autora.

Desde Ciudad de México, Ross realiza dos videos: “Todos los dias es hoy, diario eterno de la cuarentena”, con la idea de que el tiempo
es circular. Los eventos se repiten dentro del limitado espacio y todo sucede para, al final, reconocer que la libertad es un tesoro
subjetivo. “La experiencia inmediata del tiempo no es la experiencia tan fugaz, tan dificil y tan docta de la duracidn, sino antes bien la
experiencia despreocupada del instante, aprehendido siempre en su inmovilidad” (Bachelard, 2002, p. 31). La artista utilizé la cancion
None of us are free (Ninguno de nosotros es libre) de Solomon Burke, para acentuar esa conciencia del eterno retorno y la ilusion de la
existencia de libertad. El segundo video de esta artista, Leng Shan, “Montafia fria”, esta realizado con acercamientos a su obra en tinta
y papel. Leng Shan, antiguo poema chino escrito por Hanshan (Kline, 2006), es el hilo conductor de las emociones que provocan la
soledad y el paso del tiempo en la vida de una persona.

Figura 18: Fotografia de la proyeccién en Riga.
Fuente: Sandra Kempele, 2020. Directora del Latvian
Video Art Archive. Arts Center Noass.

Figura 17: Fotograma de “Leng Shan”. Elizabeth Ross, 2020.
Fotografia de la autora.

CONCLUSIONES

La convocatoria fue exitosa artisticamente y permitid la interlocucién entre catorce artistas que no se conocian entre si, creando nuevas

redes de colaboracién y una extensa difusion. En 2022 el proyecto sigue difundiéndose: El confinamiento “[...] nos ha mostrado la
extrema fragilidad de sapiens y la necesidad [...] de una coordinacién e interdependencia solidarias a nivel transnacional [...]” (Pérez,
2020, p .25). La alternativa es organizarse y gestar proyectos que permitan la expresion artistica y puedan difundirse sin control
institucional, con vias alternativas desde las propias artistas.

“Contingencia” se encuentra albergado en el sitio web de la asociacién 5célula arte y comunidad (Ross, 2020), en la revista digital de
arte mexicana El rizo robado (Galindo, 2020), el Museo de Mujeres de Costa Rica y el NewMediaFest2020 Corona ShutDown!, dirigido
por Wilfried Agricola de Cologne, con sede en Colonia, Alemania. La artista Mdnica Mayer lo comenté en Antidogma. Arte y Cultura,
revista de la Universidad de la Ciudad de México, y fue invitado al Waterpieces, International Contemporary and Video Art Festival en
Riga, Letonia, proyectdndose en vivo en julio 2020 y pasando a formar parte del Latvian Video Art Archive. Actualmente se exhibe en
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China en la Galeria 1903Space de la ciudad de Kunming, en Yunnan. En la muestra se presentan un video en el que las artistas saludan
a los asistentes, creando nuevas redes de comunicacidn entre continentes.

5 CONTINGENCIA
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STy (5
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h
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Figura 19: Cartel de la proyeccion de videos en el 1903Space.
Fuente: 1903Space.
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Arte: Produccion e investigacion

Arte de la Improvisacion musical en un enfoque interdisciplinario

Art of musical improvisation in an interdisciplinary approach

PALABRAS-CLAVE

Improvisacidon musical, audiovisual, danza contemporanea, produccidn, investigacion.
KEYWORDS

Musical improvisation, audiovisual, contemporary dance, production, research.
RESUMEN

Arte de la Improvisacién musical en un enfoque interdisciplinario es una escritura reflexiva sobre mi investigacion y produccion en
programa del doctorado. Estd centrado sobre la improvisacion musical, lo explora en una composicién de audiovisual y danza
contemporanea. Explica el proceso de la produccidn artistica lo cual inspirado de la armonia jazzistica a través de esencias de la musica
folclérica celta, flamenca, tanguera y dotando de estos colores con audiovisuales de fondo de la pantalla grande. Esta produccion se
presenta con una interpretacion de viola en vivo y con una bailarina moderna que improvisa en esos momentos donde crea su propia
coreografia. Es una exploracion artistica que pretende convertir los momentos de la improvisacién mas enriquecidos como via
expresiva y reflejarlos en diferentes modos de las artes escénicas. Muestra que un musico/bailarin/artista tiene el poder de expresar
creativamente el viaje de su vida para mostrar que todos tenemos una historia; lo que importa es cdmo se convierten estas historias
hacia su arte. El arte tiene un potencial significativo para hacernos pensar, darnos cuenta y transformarnos a nosotros mismos. Ademas,
esto cuando se convierte en una forma de improvisar, es mas magico que ver el ser humano es un mundo sin fin de fundamento.

ABSTRACT

Art of Musical Improvisation in an interdisciplinary approach is reflective writing on research and production within the framework of
the doctoral program. Focused on musical improvisation and explores it in audiovisual and contemporary dance composition. It explains
the process of artistic production which is inspired by jazz harmony through essences of Celtic, flamenco, and tango folk music, and
endows these colors with large-screen background audiovisuals. This production features a live viola performance with a modern
dancer who improvises in those moments and creates her choreography. It is an artistic exploration which aims to make moments of
improvisation more enriched as an expressive means and reflect them in different modes of the performing arts. It shows that a
musician/dancer/artist has the power to creatively express life's journey to show that we all have a story; what matters is how you
convert that story into your art. Art has significant potential to make us think, realize and transform ourselves, and even when this
becomes a form of improvisation, it is more magical to see that the human being is a world without an end foundation.

Diversidad en la creacion contemporanea

El arte contemporaneo prospera universalmente en la diversidad cultural. La consecuencia inmediata es la conjuncién de multiples
disciplinas artisticas para el proceso de creacion y expresion de la pieza. Tanto en artes escénicas (musica y danza) como visuales
(fotografia, video). De esta premisa descubre la improvisacion musical en interrelacion con el audiovisual y la danza. Tiene como
objetivo explorar la improvisacidn entre la musica, la danza y las artes visuales, en una composicion de bajo estos elementos: Armonia,
ritmo, silencio, color y movimiento.

La investigacion enfoca a la improvisacién como un término, su espacio cdmo en artes escénicas; musica, danza y teatro. Analizando
como se aplica, como nutre la expresion artistica, entender como influye en el escenario y nutre la actuacién en directo. La produccion
de la pieza incluye la recopilaciéon y composicion del material visual a partir de la experiencia personal y profesional en diversos
contextos, buscando asi una impresién directa de los varios estilos en el trabajo.
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Figura 1: Interrelacién entre rio Sena (improvisacion musical), un barco (danza contempordnea) y el cielo (arte audiovisual).
Foto por autor propio. Paris, en el otofio de 2011.

Improvisacion como un término

Improvisacion es el efecto de la accidon improvisar, se define “sin haberse preparado anteriormente, crear en el momento sin la
expectativa del entorno" (Porto; Gardey, 2009). La raiz del término viene de la lengua latina im-pro-videre se traduce como "no
consideradas previamente", implica que la realizacion de esta manera no consiste en ninguna preparacion estilistica o estructural previa
al momento de la ejecucioén.

El simple acto de hablar requiere mucha improvisacidon porque la mente se dirige a su propio pensamiento y crea su expresién no
ensayada en palabras, sonidos y gestos, formando declaraciones impredecibles que alimentan aun mas el proceso de pensamiento (el
ejecutante como oyente), creando un proceso enriquecido que no se diferencia de la composicién instantanea con un conjunto o
repertorio de elementos determinado (Denes; Pinson, 2015).

“Improvisar es crear a la vez que se ejecuta o ejecutar a la vez que se crea” describe Emilio Molina, fundador del Instituto Educacion
Musical, educador y pianista (Molina, 2008). Se ocurre al instante cualquier movimiento en una manera simultanea, y efectivamente
un/a artista aplicara soportado por dominio técnico y Unico para poder crear algo en el marco de los valores estéticos y comunicativos.
Existen métodos para poder desarrollar la capacidad de improvisar, los cuales se permiten para entrenar la técnica y enriquecer la
creatividad artistica (Pedrell,1894).

Improvisacion en las artes escénicas: teatro, danza, musica

Improvisar es una herramienta significativa en las artes escénicas. Nutre la interpretacién manteniendo una mente &gil y presente,
desarrolla el ingenio, aumenta la capacidad para enfrentar cualquier reto interpretativo. La improvisacion es un motivo de la puesta
en escena, se considera como un link unificador de los sistemas de interpretacidn, que van desde el ad libitum hasta las técnicas de
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composicion / coreografica / dramaturgia, por lo que se construye como una manera traductora e intuitiva que realizar
corporativamente el ser interior (Zapata; Castro, 2013).

Las técnicas de improvisacién se utilizan ampliamente en la formacidn para las artes escénicas o el entretenimiento. Por ejemplo, en
el lenguaje de la interpretacion de musica, teatro y danza "extemporize" o "ad lib" es basicamente lo mismo que improvisar. Un
momento espontaneo de inventiva repentina que puede venir a la mente, al cuerpo y al espiritu como inspiracion.

Improvisacion teatral es una parte del teatro contemporaneo donde, durante la representacién, el actor es a la vez dramaturgo,
director, escendgrafo y actor. El improvisador actua frente a un publico sin un texto predefinido y sin una puesta en escena previa,
segun un tiempo determinado y seguin lo que le inspire la tematica del referi. La improvisacion recurre a las diversas técnicas del arte
dramatico, también con otras ramas de las artes escénicas; el canto y/o la danza permite al actor desarrollar la creatividad, la escucha
y el intercambio. En general es una técnica de actuacién dramatica que el juego sin preparacidn frente a la audiencia.

En la década de 1890, tedricos y directores teatrales como el director escénico y pedagogo teatral ruso, cofundador del Teatro del Arte
de Moscu y mas importante el creador de su propio método interpretativo Konstantin Stanislavski y Jacques Copeau actor, productor,
tedrico, critico, director de teatro francés y fundador del famoso Teatre de Vieux-Colombier, son pioneros de dos corrientes principales
de la teoria de la actuacién, ambos utilizaron mucho la improvisacién en la formacién y el ensayo actoral (Hodge,2000).

El método de Stanislavski estd basada en «arte de experimentar», incorpora el pensamiento consciente con la voluntad del actor para
estimular otros procesos psicoldgicos menos controlables, como la experiencia emocional y el comportamiento subconsciente, de
manera indulgente e indirecta (Benedetti,1990). En el ensayo, el actor busca motivos internos para demostrar la acciéon y la definicidén
de lo que el personaje explora conseguir en un momento dado. Reduciendo las discusiones en la mesa ahora fomenta un «analisis
activo» en el que se improvisa en el proceso de circunstancias (Carnicke,2000).

Propuesto i «Supertarea»
N K]
Teatro ¢HES 44 Sentido de
N B S
general = b uno mismo
C

sentido teatral interno > sentido teatral externo
d = de uno mismo

uno mismo

1

Actividad
dinamica

Aforismo de

Pushkin

Subconsciente

por medio de

Consciente

Diagrama 1: Sistema de Stanislavski basado en su «Plan de experiencia» (1935), que muestra los aspectos internos (izquierda) y externo (derecha) de un papel

que se une en la busqueda de la «supertarea» general (arriba) de un personaje en el teatro (Wyman,2008).
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La improvisacion se convirtié en un elemento basico omnipresente del teatro de aula moderno debido en parte al movimiento
educativo progresivo iniciado por John Dewey en 1916, cuyas opiniones se centraron en la premisa de que los nifios aprenden a través
de la espontaneidad de "jugar y hacer".

Medio siglo después, las teorias de Dewey fueron promovidas por luminarias en el campo como Peter Slade en los afios 1954 y Brian
Way en 1967. Slade y Way, (aunque ambos ofrecen sus propias teorias divergentes), ayudaron a alejar la educacién teatral de ser un
mero componente del entrenamiento del habla, la elocucion y la postura en inglés (Henry Caldwell Cook, 1917) hacia objetivos
curriculares basados en el desarrollo infantil, expresion libre, asi como el crecimiento social y psicolégico (Blatner; Wiener, 2007).

Viola Spolin, se la considera un gran innovador en el teatro estadounidense del siglo XX, de los afios 40, 50 y 60. Cred técnicas de
direccién que ayudaron a los actores a concentrarse en el momento presente y encontrar opciones para improvisar como lo harian en
la vida real (Moffit, 2008). Los ejercicios de improvisacién se codificaron en su libro Improvisation For The Theater (Improvisacidn para
el teatro), el primer libro que brindaba técnicas especificas para aprender a hacer y ensefiar teatro de improvisacién (Spolin, 1999) Su
filosofia esta basado en aprender a través de la experiencia del juego. Ella escribio:

Todo el mundo puede actuar. Todo el mundo puede improvisar. Cualquiera que desee puede jugar en el teatro y aprender a ser digno de un
escenario. Aprendemos a través de la experiencia y la experiencia, y nadie le ensefia nada a nadie ... 'Talento’ o 'falta’ de talento 'tiene poco
que ver con eso ". A través de la atencion enfocada, un jugador puede estar en el tiempo presente, su intuicion activada y todo su cuerpo alerta
y listo para jugar: estados fisicos que benefician la comunicacion teatral y liberan al individuo para explorar su entorno y hacer nuevos
descubrimientos. En momentos de pura espontaneidad, el condicionamiento cultural y psicolégico desaparece, lo que permite al jugador
explorar lo desconocido. En los juegos de teatro, los objetos espaciales reemplazan la utileria y los decorados, lo que abre la posibilidad de una
transformacion teatral (Ibid.)

Educador y autor del libro Acting in Classroom Drama (Actuando en el aula de drama) Gavin Bolton, vio la improvisacion dramética
como un medio de descubrimiento natural a través del "ensayo y error", donde los estudiantes tenian la oportunidad de obtener una
visidén de las situaciones humanas poniéndose en "el lugar de otras personas" (Bolton,1999). Dorothy Heathcote llevd esto un paso
mas alld al adoptar un plan de estudios dramatico que no solo involucré personalmente a los estudiantes dentro de un mundo de
improvisacion imaginaria, sino que también buscé un tipo de 'hiperconciencia' de los estudiantes, donde pudieran sentir, aprender y
reflexionar sobre el drama que sucedié (Heathcote, 2018).

Improvisacién Musical

La improvisacién musical es el momento creativo de composicién musical inmediata, que une la interpretacién con la comunicacién de
emocionesy técnica instrumental, asi como la respuesta espontdnea entre los musicos (Sadie; Tyrell, 2001). Las ideas musicales ocurren
sin preparacion de antemano, pero se pueden establecer sobre la estructura de los acordes en la musica cldsica, jazz u otros estilos
(Sauvanet,2004). La composicién extemporanea o la ejecucidn libre de un pasaje musical, generalmente de una manera conforme a
ciertas normas estilisticas, pero sin restricciones por las caracteristicas prescriptivas de un texto musical especifico.

Por ejemplo, la escala pentatdnica consiste en comenzar con una escala mayor y eliminar la cuarta y la séptima. En la escala de Do
mayor (que contiene do, re, mi, fa, sol, la, si), se omiten los grados cuarto y séptimo (fa y si). La escala pentaténica mayor se obtiene
entonces C, D, E, G, A. En cuanto a la pentaténica menor, la otra forma es comenzar con una escala menor y eliminar la segunday la
sexta menor. Otro ejemplo, la escala A menor (que contiene, si, do, re, mi, fa, sol), el segundo y sexto grados menores (si y fa) se
omiten. Asi se obtiene la escala pentaténica menor la, do, re, mi, sol, la. Cuando un musico tiene experiencia, se pueden hacer
variaciones desafinadas o intercambios modales para hacer que escuchar sea mds agradable tanto para el musico como para el oyente.

La improvisacion a menudo se hace dentro (o basada en) un marco armédnico preexistente o progresion de acordes. Es una parte
importante de algunos tipos de musica del siglo XX, como el blues, la musica rock, el jazz y el jazz fusidn, en el que los intérpretes
instrumentales improvisan solos, lineas melddicas y partes de acompafiamiento.

Bruno Nettl, era uno de los académicos mas prolificos e innovadores de la improvisacion musical. Manifiesta que la improvisacion es:
La creacion de una obra musical, o de la forma final de una obra musical, mientras se estd ejecutando. Puede tratarse de la composicion
inmediata de la obra por parte de sus intérpretes, o la elaboracion o ajuste de un marco existente, o cualquier otra intermedia. Hasta
cierto punto, cada interpretacion conlleva elementos de improvisacion, aunque su grado varia segun la época y el lugar, y en cierta
medida cada improvisacién se basa en una serie de convenciones o normas implicitas (Nettl, 1974).
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Figura 2: ANIMA es una performance transdisciplinar entre musica y danza improvisada por Cia. Matteria.
Foto por Patricia Vargas, Valencia,2021.

CONCLUSIONES

La improvisacién en cualquier forma de vida o arte puede ocurrir con mas frecuencia si se practica como una forma de fomentar el
comportamiento creativo. Esa practica incluye aprender a usar la propia intuicién, asi como aprender una comprension técnica de las
habilidades y preocupaciones necesarias dentro del dominio en el que uno esta improvisando. Esto puede suceder cuando un individuo
0 grupo estd actuando, bailando, cantando, tocando instrumentos musicales, hablando, creando obras de arte, resolviendo problemas
o reaccionando en el momento y en respuesta al estimulo del entorno inmediato y los sentimientos internos de uno. Esto puede
resultar en la invencidn de nuevos patrones de pensamiento, nuevas practicas, nuevas estructuras o simbolos y / o nuevas formas para
la creacién escénica.
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RESUMEN

La siguiente investigacion busca, desde la teoria y la propia practica pictérica, profundizar en la problematica de la re-presentacion del
cuerpo. Se centra, por un lado, en identificar a pintores contempordneos que expongan corporalidades y subjetividades que se
distancien de la imagen mediatica, es decir, del canon estético y la consecuente normalizacién de los cuerpos. Para llegar visualizar
aquellas manifestaciones pictdricas contempordneas donde el cuerpo cobra importancia como imagen representada, que se aleja del
canon estético actual predominante. También se ocupara en sefialar cémo un cuerpo surge dentro del propio quehacer pictdrico, es
decir, la representacién de la corporalidad en el propio acto de pintar. Asi, tratamos de indicar vias para visualizar y conocer el cuerpo,
desde la figuracidn y la abstraccion, desde lo visible e invisible. Tema que profundizaremos en el presente articulo.

De esta manera podremos hablar del acto pictdrico, de lo que con él acontece y los significados y sentidos que éste mismo levanta hoy
en dia. La pintura metaforiza al cuerpo a la vez que éste aparece representando. Es decir, la imagen manual representa una subjetividad,
involucra un cuerpo y la pintura hace y deja un registro de ese proceso, que se hace visible desde su temporalidad, sus movimientos y
actos en forma y color. Haciendo presente otras posibilidades corporales, que nos posicionan como sujetos sensibles dentro de un
espacio determinado o delimitado. Dando pie a reflexiones sobre la pintura, el cuerpo, la identidad y la visualidad hoy en dia.

ABSTRACT

The following research seeks, from the theory and the pictorial practice itself, to deepen in the problematic of the re-presentation of
the body. It focuses, on the one hand, on identifying contemporary painters who exhibit corporealities and subjectivities that distance
themselves from the media image, that is, from the aesthetic canon and the consequent normalization of bodies. In order to visualize
those contemporary pictorial manifestations where the body becomes important as a represented image that distances itself from the
current predominant aesthetic canon. It will also be concerned with pointing out how a body emerges within the pictorial task itself,
that is, the representation of corporeality in the very act of painting. Thus, we try to indicate ways to visualize and know the body, from
figuration and abstraction, from the visible and the invisible. This is a subject that we will explore in depth in this article.

In this way we will be able to talk about the pictorial act, what happens with it and the meanings and senses that it raises today. Painting
metaphorizes the body at the same time that it appears to represent. That is to say, the manual image represents a subjectivity, it
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involves a body and the painting makes and leaves a record of that process, which becomes visible from its temporality, its movements
and acts in form and color. Making present other bodily possibilities, which position us as sensitive subjects within a determined or
delimited space. Giving rise to reflections on painting, the body, identity and visuality today.

INTRODUCCION

A partir de los estudios revisados, podemos ver que la problematica del cuerpo en la pintura sigue siendo una constante. Se sigue
complejizando de acuerdo a los cambios presentes dentro de la sociedad. Los estudios revisados sobre el tema proponen vias para
comprender la construccién del cuerpo a nivel tanto tedrico como visual, tanto en el pasado como en el presente. Y asi también nos
invita a re-pensar la practica artistica y sus posibles vias de investigacion, problematizando conceptos e intereses que a la propia practica
pictorica le compete. Para adentrarnos en el tema de investigacion presentaremos dos estudios que nos parecen relevantes a tener en
consideracion.

Para comenzar nos gustaria destacar el estudio sobre pintura realizado por Fernando Garcia, (Garcia, 2004) que nos posiciona frente a
esta practica e invita a reflexionar sobre el género de la figura humana. Guiando su investigacion en el estudio de una serie de pintores
contemporaneos pertenecientes a la llamada Escuela de Londres. Evidencia la relacién de la imagen del cuerpo en los procesos de
constitucidn de la identidad de los sujetos dentro de un sistema. Nos posiciona frente a una mirada e invita a reflexionar mediante la
bldsqueda de cudles son las relaciones que aliin pueden establecerse entre el cuerpo, como tema artistico, su representacién por medio
de imagenes y la posible persistencia de estas imagenes en el medio pictdrico.

Por caminos similares pero desde otras perspectivas, podemos reflexionar sobre la pintura y asi mismo del cuerpo y su cuerpo, desde
diferentes aspectos y posibilidades, en el trabajo de investigacion La corporalidad en la pintura desarrolla (Aja de los rios , 2012) la idea
de corporalidad en aquellas practicas pictéricas en que el cuerpo del artista esta implicado como agente. Nos invita a reflexionar sobre
pintura y su cuerpo, donde este, en su valor semdntico como organismo crea actos que dan lugar a significados. Como un
acontecimiento, donde la presencia de un cuerpo mas alla de la representacion simbdlica, puede ser posible, todo esto lo obtiene
mediante el analisis de textos, relacionando teorias y artistas.

A partir de las investigaciones revisadas, de estudios de artistas, fildsofos, historiadores y la propia practica, intentaremos buscar
registros, presencias corporales y subjetividades, en el acto manual pictdrico. Es el primer paso que consideramos necesario para
acercarnos a nuestro objetivo. Para acercarnos, nos parece necesario exponer desde dénde nos situaremos al referirnos a conceptos
como pintura, representacion y cuerpo hoy en dia. Puesto que son temdticas que encontramos presentes durante toda la historia del
arte y hasta la actualidad, que han sido estudiadas por diferentes areas del conocimiento. Y asi poder saber como ese cuerpo se puede
hacer presente.

METODOLOGIA

Mediante estas preguntas y reflexiones nos adentramos y desarrollamos la investigacién desde una metodologia basada en la practica
artistica, cualitativa y hermenéutica. Donde como artista e investigadora, primero somos agentes activos para la interpretacién de
textos, catalogos, peliculas, exposiciones, libros, articulos, vivencias, experiencias etc. Todo esto pensado y articulado entre un
entramado de relaciones que van desde la sociologia, la filosofia, el cine, con un modelo de andlisis cualitativo y aproximaciones
hermenéuticas. “La practica artistica se centra en productos artisticos y procesos productivo. Esto puede implicar puntos de vista
estéticos, hermenéuticos, representativos, expresivos y emotivos” (Bordorff, 2010, p.19) Las herramientas utilizadas han sido la propia
practica, estudio, consulta de exposiciones, catdlogos, tesis, revisidon y visionado de artistas, sistema de citas, experiencias propias y de
otras. En el ejercicio de comparacion y reflexiones surge el contenido critico. Hemos utilizado una metodologia cualitativa, basada en la
hermenéutica, buscando describir ciertos fendmenos producidos dentro de la practica pictérica contemporanea a partir de la
interpretacion. Buscando comprender y analizar, ciertos fenémenos desde diversas perspectivas. Comprender en ese sentido la propia
pintura, su quehacer practico y reflexivo, como una instancia que nos permite investigar posibilidades del propio cuerpo.

DESARROLLO

“Pintar hoy es un acto de resistencia que satisface una necesidad generalizada y puede crear esperanzas.”

Jonh Berger

Respondiendo a alguna de las preguntas iniciales, primero hablaremos sobre el concepto de pintura al que nos queremos acercar, nos

interesa destacar aquellas pinturas en que justamente su registro manual se hace visible. En el que, podemos decir que el cuerpo queda

presente desde el gesto que se devela al pintar. Asi en el ejercicio de ver, podemos llegar a pensar el cuadro desde diferentes
perspectivas y formas de hacer. Por ejemplo desde su funcién mimética, manual, analdgica y/o casi anacronica.

Como hemos indicado, podemos encontrar diferentes cualidades en la funcion de la pintura. Entre ellas, la pintura carga con una funcion

analdgica, entendiendo por analogia la imagen que desarrolla la mayor semejanza posible y traslada la informacidn correcta de la

realidad. En relacidn a esto, nos parecen acertadas las reflexiones que realiza Guilles Deleuze, quien en su texto Francis Bacon: ldgica
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de la sensacion (Deleuze, 2013) intenta alcanzar una definicién de pintura e indica que podemos encontrar distintos medios analdgicos.
Dentro de los cuales, el fildsofo distingue a la fotografia y la pintura, las que presentan diferencias en su funcién analdgica. Como bien
sefiala Delueze, existen “medios semejantes diferentes” y bajo esta premisa, la analogia se puede producir de dos maneras. En primer
lugar, por medio de la fotografia, que produce una analogia comun, generando una imagen analdgica por medio del trasladado de
relaciones de luz. En segundo lugar, particulariza a la pintura, como un medio analdgico que produce semejanza por medios no
semejantes, desde una accion modular, como la llama el filésofo. Es decir, la modulacién de la luz y el color. A la salida de esta
modulacion se produce la semejanza, que dara la presencia sobre la tela. Igualmente entendemos que la funcion del trasladar relaciones
la realidad al soporte pictdrico, lo realiza un cuerpo, que es el que hara que surja la presencia sobre la tela. Como indica Deleuze, es en
esa accién del acto de pintar que se van desarrollando relaciones con el cuadro y con el entorno, cada vez mas sensitivas y presenciales.
“La pintura se propone directamente despejar las presencias que hay debajo de la representacidon, mas alla de la representacion. El
propio sistema de colores es un sistema de accidn directa sobre el sistema nervioso” (p.58) apunta el fildsofo.

Cuando nos referimos a las relaciones presentes en la pintura, es dificil verbalizarlas, ya que estan relacionadas a un mundo no tangible
y no todas son visibles. Quiza podemos intentar nombrar algunas, debido a que como pintores(as) hemos vivido el acto de pintar desde
su interior. Pues por ello me remito y me parece esclarecedora la manera en la que el pintor Irlandés Francis Bacon intenta verbalizar lo
que acontece en el acto de pintar. En la entrevista que le realiza David Sylvester indica que la pintura es una especie de accidente, que
funciona en el azary, que algunas veces podemos llegar a controlar. En ese accidente se desarrollan las relaciones que luego se producen
en el soporte pintado.

“Lo que aun no se ha analizado es por qué esta forma particular de pintura resulta mds penetrante que la ilustracion. Supongo que se debe a que
tiene una vida completamente propia. Vive por si misma, como la imagen que uno intenta atrapar. Vive por si misma, y en consecuencia transmite
la esencia de la imagen con mas penetracién. Asi que el artista quiza sea capaz de abrir, o as bien, diria yo, destrabar las vélvulas del sentimiento, y
en consecuencia volver al observador a la vida mas violentamente” (Sylvester, 2009, p. )

En consecuencia a ese proceso, accidn o, acto, la pintura se puede vivir desde la sensacién no racional, desde el azar, “del accidente”
como lo llama Bacon. En ese camino el quehacer pictérico lograr hacer surgir del cuadro nuevas sensaciones y emociones, que el
espectador recibird e intentara leer, articular e interpretar. Como si del cuadro se hiciera surgir nuevamente lo representado, pero en
ese intento se quisiera rescatar algo que esta fuera de nuestro alcance visual, quizd una especie de apariencia o sensacidn. En esta
misma linea, la pintura que nos interesa revalorizar es aquella que surge desde el azar, casi sin control. Aquella ejecutada por el cuerpo,
que nos hace ver y sentir como si el cuadro hubiese captado con el pincel, un acontecimiento, es decir el acontecimiento de la propia
pintura, que se presenta desde dentro del cuerpo, desde los sentidos. Con el fin de afectarlo y subvertir el orden de los sentidos.

En ese sentido y sintonia con las reflexiones de Deleuze, el acto de pintar, implica, al mismo tiempo, develar un conjunto de capasy
acciones, como si fuese un 6rgano que en si mismo hace surgir la “carnacion”. Mediante la especificidad de la pintura y por medio de
las sensaciones y relaciones presenciales que se desarrollan, esta nos proporciona un sentido de la realidad de la imagen, que intenta
hacer que la obra atrape la realidad y la fije alli, en el soporte. Desde esta perspectiva, la pintura, como bien indica Deleuze, se propone
despejar la presencia que hay debajo de la representacion. Cuando el filésofo habla sobre esta caracteristica de la pintura, deja en claro
la diferencia que hay entre representar y presentar, entendiendo la representacién como un acto que involucra relaciones entre una
imagen y un objeto. Si bien se establecen relaciones con un objeto “x”, lo que se logra pintar en el cuadro, no es el simple objeto
representado, sino que también se pretende hacer surgir desde los sentidos, como si experimentarse la sensacién del cuerpo pintado.
Quien ejecuta el cuadro intenta encontrar estas relaciones visuales para hacer surgir la expresidn carnal de un cuerpo. Esto se debe a
todas las diversas decisiones que implica el acto artistico al momento de crear. Podemos ver que la pintura no solo realiza un traslado
de relaciones, sino que en esa funcion analdgica logra acercarse a un acto revelador, que hace surgir de la pintura, en nuestro caso, un
cuerpo. Esa corporalidad surge tanto del acto como de la materia pictérica. Es ahi, donde se genera ese momento Unico en el cual queda
registrado el tiempo y el acto manual. La imagen se desarrolla en tiempos pausados, el tiempo se logra embalsamar ahi, cuando se pinta.
De esta forma la pintura hace surgir un acontecimiento. “el acontecimiento de las fuerzas y las sensaciones presentes en la tela”.
(Deleuze, 2013) En ese sentido la especificidad de la pintura es y esta presente en la suma de las caracteristicas que buscamos rescatar
de ella.

En este recorrido de ir y venir la pintura va creando una imagen que toma cuerpo, sentido y presencia. Y con ella crea un significado
que se queda plasmado en la visualidad desarrollada. Asi adhiriendo a lo que explica Salabert, podemos decir que lo que le interesa a la
pintura es esa experiencia del quehacer, es el cuerpo en accion al encuentro con la realidad, que a su vez desarrolla una visualidad. De
esta forma se logra situar la accién de la pintura frente a la idea de dar cuerpo mediante ella, como una accién donde se presenta tanto
lo visible como lo invisible, lo real y lo artificial. Para lograr lo expuesto debe existir una persona que ejecute la accién, que debe hacer
salir lo esencial, conseguir y hacer presente la pintura, traerla hacia adelante. Es la que nos invita a comprender el estado de la re-
presentacion desde otras aristas y al mismo tiempo es la pintura que, como indica Salabert, “desafia el curso de las cosas con su
representar acrisolado que “limpia” el mundo y lo deja en una presencia que mas alla de la mirada exige la contemplacién”. (Salabert,
2003, p.29) Donde se vuelve importante acércanos a ella desde los sentidos.

El artista logra amansar un contenido, la pintura no solo se limita a la funcién del cuadro, no solo estd relacionado con una razén
narrativa, pues eso seria someter a la pintura a una tirania de lo real, de la verdad. Es decir, a partir del quehacer pictérico se hace esa
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transformacion visual y manual, poniendo frente a la accién y creando una produccion de sentidos y presencias, que impregna la obra.
Como indica Bacon, organizar y pasar por el caos de la pintura o, dicho de otra forma, organizar las fuerzas internas y esa expresion
personal. Eso es lo que implica el acto de pintar, de manera que el proceso de expresion toque todos los sentidos.

Profundizando en lo expuesto en relacion a la pintura y su relacion directa con la presencia corporal que surge de y en ella, podemos
continuar diciendo que, asi como indica Salabert:

“El artista se incorpora a la obra mediante la huella de su trabajo, con ella incumbe al medio empleado para realizarla. De ahi que su afirmacién concierna
tanto a la representacion del mundo como a la expresidn fisica personal (el chorreo no es pincelada, es pincelar es como el escribir; indica un
temperamento que a su vez acredita el cuerpo activo)”. (p.156)

Asi podemos decir, que la practica pictdrica implica un proceso complejo y sensible que pasa por distintas fases de desarrollo; en ese
proceso podemos ver que esta implicito, como ya hemos indicado, el cuerpo.

Junto a la pintura buscamos llegar a dar cuerpo a la imagen, que la contenga y exponga. Pintar el cuerpo con el cuerpo, todo esto
implicito en el proceso plastico pictérico que se enuncia desde el cuerpo del artista que se hace visible ya sea en figuracion o abstraccion,
lo que el espectador luego recibe e interpreta. Cuando pensamos en estas presencias corporales, podemos pensar en pintores del
expresionismo abstracto, como Jackson Pollock por ejemplo, quien en su action paiting logré dejar la huella de ese recorrido corporal,
que luego se hace abstracto y se vuelve mancha transformada en cuadro, como un objeto casi corpéreo. Asi mismo los desbordantes
cuerpos del pintor Willem De Kooning, quien expresa toda esa fuerza que puede contener el cuadro en el desborde de las
corporalidades. El cuerpo se ve presente en una leve figuracion, en su materialidad pictérica y en el objeto cuadro. Y mas cercano a
nuestros tiempos podemos distinguir quiza la figuracion de Lucian Freud, quien representa el cuerpo en su total presencia carnal,
matérica y objetual. En todos ellos de alguna manera podemos apreciar estos cuerpos que hemos expuesto, que surgen en y desde la
tela para recaer en quien observa.

El cuerpo esta atravesado por la accidn de pintar, y el pintor por medio de esa accidn construye el yo y el otro en la pintura. En esa
superficie pintada se crea una capacidad y conexidn visual sensitiva. En ese sentido, la presencia del artista en su obra esta determinada,
incluso légicamente, por un cuerpo anatdomico, objeto del sentir y cuerpo objeto del saber. Podemos decir entonces que el quehacer
pictdrico, en ese acto performativo, no se trata de interpretar el contenido de un cuadro solo por su representacidn, sino que consiste,
como indica Salabert, en evidenciar esas presencias invisibles. Es decir, lo que contiene el cuadro se identifica con la expresidn, con la
especificidad propia de la pintura, su textura, su pincelar. El artista se incorpora a la obra desde su dimension fisica durante la ejecucion,
con el deseo de captar y dejar las cosas ahi en la superficie. “La actividad pictdrica se hace cargo de lo manual, la manualidad deja huella,
la ejecucion emerge renovada y se hace forma (incluso firma) personal” (p.126) De esta manera se hacen visibles fuerzas invisibles,
impresas por el acto de pintar, que son ese testimonio del mundo visible.

CONCLUSION

En este camino de reflexiones, muchas preguntas quedan en construccion y son nuevas reflexiones que buscamos seguir dando lugar,
por ello por ahora nos preguntamos ¢cémo podriamos llegar a ver el cuerpo que queda inscrito en la pintura? équiza lo podemos sentir
en las obras que dejan una materia pictérica que nos interpela? Como espectadores debemos la mirada al objeto cuadro para seguir un
rastro, esa huella sensible de la pintura que permanece oculta como la piel de la propia obra. Quiza asi el cuerpo podra hacerse presente
cuando miremos la obra, como si fuese un espejo, como si fuese o tuviese algo de nuestro propio cuerpo. ¢ Nos sentimos representados
al ver la obra como espectadores? ¢El cuerpo puede estar en el cuadro de la misma manera que nosotros estamos frente a éI? Si fuese
un posible camino, nos remite a varios espacios para la corporalidad.

Asi, en nuestra casi poética intencidn, el artista podria lograr hacer visible lo que no se puede ver y da cuerpo. En ese sentido tomando
de ejemplo a Pollock, existe en sus cuadros, en esas formas lineales de manchas abstractas, es un cuerpo en presencia. Se produce asi
ese acontecimiento donde reside la pintura y en si mismo su significado, en su propio hacer. Lo interior es hacer latente el cuerpo desde
la subjetividad, desde una identidad no superficial, reflexionar sobre el cuerpo desde el propio acto de hacer, ver y sentir. Es decir, que
el cuadro se puede considerar un plano con formas variables y complejas, y que se le asignara una posibilidad de sentido que sera dada
tanto por el pintor como por el espectador en el acto de ver.
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Villa VGinola y los estratos de su memoria. Aproximaciones desde la
prdctica pictorica personal

Villa Vdinéld and the layers of its memory. Approaches from
personal pictorial practice
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Villa V&inola, Aino y Alvar Aalto, Arte y Memoria, Arte y Género, Crear/Criar, Pintura Expandida, Arte Abstracto.
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Villa V&inola, Aino and Alvar Aalto, Art and Memory, Art and Gender, To create/to breed, Expanded Painting, Abstract Art.
RESUMEN

La serie Villa Vdinéld, Elokuu 2018 surge a raiz de una residencia artistica en Villa Vain6la (Alarjarvi, Finlandia), obra del afamado
arquitecto Alvar Aalto (1926). Diseifiada para su hermano Vaino, a partir de los afios cincuenta la vivienda adopta diferentes usos hasta
que en 1999 es clausurada. Una década y media después, la Fundacién Eero Nelimarkka se hace cargo de la restauracion del inmueble
para convertirlo en residencia de artistas y sala expositiva.

En agosto de 2018 tengo el privilegio de ser la primera artista en habitarla, coincidiendo con su reapertura al publico. La relevancia de
este hecho me motiva a realizar un proyecto artistico acerca de esta villa, sobre las capas de memoria que albergan sus paredes, mi
experiencia alli y la huella de Alvar Aalto. Como objetivos secundarios me planteo visibilizar la figura de Aino Aalto que, a pesar de ser
una pieza clave en todos los disefios atribuidos a su marido, permanece siempre a su sombra; asi como abordar la faceta de madres de
las mujeres artistas, teniendo que conciliar la vida profesional con la familiar, debido a que durante la residencia me acompaiié mi hija
pequefia.

El proyecto estd integrado por diferentes obras pictérico-fotograficas en las se plasma la esencia de la casa de una manera abstracta 'y
metafdrica, centrando la atencion en las texturas del edificio y en los numerosos registros estratigraficos realizados durante su
rehabilitacion. La alusion a Alvar y Aino Aalto se realiza mediante la inclusidn de sus nombres, de formas organicas inspiradas en algunos
de sus disefios, o de detalles constructivos de la vivienda. En cuanto al rastro personal dejado en la casa, es plasmado en las obras a
través de manchas gestuales, pegatinas infantiles y fragmentos de dibujos realizados por mis hijos. En la mayoria de las obras también
se inserta un trozo del papel de empapelar de la habitacién-taller en donde fue gestado el proyecto.

ABSTRACT

The Villa Vidinéld, Elokuu 2018 series arises from an artistic residency at Villa Vainola (Alarjarvi, Finland), work of the famous architect
Alvar Aalto (1926). Designed for his brother Vaino, from the fifties the house adopts different uses until it is closed in 1999. A decade
and a half later, the Eero Nelimarkka Foundation takes charge of the restoration of the building to turn it into an artists' residence and
exhibition hall.

In August 2018 | have the privilege of being the first artist to inhabit it, coinciding with its reopening to the public. The relevance of this
fact motivates me to carry out an artistic project about this villa, about the layers of memory that its walls house, my experience there
and the footprint of Alvar Aalto. As secondary objectives, | plan to make visible the figure of Aino Aalto who, despite being a key player
in all the designs attributed to her husband, always remains in his shadow; as well as addressing the facet of mothers of women artists,
having to reconcile professional life with family life, due to the fact that my little daughter accompanied me during the residency.
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The project is made up of different pictorial-photographic works in which the essence of the house is reflected in an abstract and
metaphorical way, focusing attention on the textures of the building and the numerous stratigraphic records made during its
rehabilitation. The allusion to Alvar and Aino Aalto is made by including their names, organic shapes inspired by some of their designs,
or construction details of the house. As for the personal trace left in the house, it is reflected in the works through gestural stains,
children's stickers and fragments of drawings made by my children. In most of the works, a piece of wallpaper from the room-workshop
where the project was conceived is also inserted.

INTRODUCCION

Villa Viinéld, Elokuu 2018 es un proyecto pictérico personal gestado durante una estancia de un mes de duracion en Villa V&in6la,
residencia artistica dependiente del Museo Nelimmarkka (Museo de Arte Regional de Ostrobotnia del Sur), de Alarjarvi (Finlandia). José
Antonio Marina sefiala en su libro Teoria de la inteligencia creadora (1999) que “El proyecto comienza siendo un indigente tema de
busqueda, tal vez suscitado por el azar” (p. 156), y asi fue precisamente como surgié esta serie, por casualidad, ya que el motivo inicial
de realizar una residencia artistica en Finlandia era analizar su paisaje y hacer alguna obra sobre el mismo. La estancia se iba a llevar a
cabo en la Residencia Nelimarkka, sin embargo, poco antes de llegar me ofrecieron la oportunidad de desarrollarla en Villa Vainola, que
en aquel momento, agosto de 2018, acababa de ser restaurada. Dada la fama de su creador, el arquitecto Alvar Aalto, no dudé en
aceptar la propuesta.

Lo que no imaginaba es que a los pocos dias de estar habitando la casa me cautivaria tanto como para querer dedicarle un proyecto. En
la restauracion habian tapado practicamente el rastro del pasado, solo habian dejado diversas catas en algunas paredes y marcos de
puertas y ventanas que dejaban entrever las huellas del paso del tiempo, y cdmo los gustos de los diferentes moradores habian
modificado su apariencia. Pero también se percibian cambios en su distribucion, visibles al examinar con detenimiento la tarima de
madera de la vivienda y sus muros o al contrastar el plano original con la edificacidn final. Todas estas cicatrices surgidas durante el
trascurrir de los afios (casi un centenar, ya que fue creada en 1926) formaban parte de la identidad de la casa, y mi paso y el de mi
familiaZ por ella configuraria una capa mas.

DESARROLLO
1. Acerca de Villa Vainola

Villa Vainola fue disefiada para Vaind Aalto para ser utilizada como vivienda y lugar de trabajo. En el afio 1952 es cedida al municipio
convirtiéndose en consultorio médico primero, y después en espacio residencial (1960-76), para finalmente trasformase en oficinas
municipales (1977-99). En 2010, tras mas de una década cerrada y abandonada, el consistorio de Alarjarvi inicia su restauracion,
tomando impulso a partir de 2015, cuando la Fundacién Eero Nelimarkka se hace cargo del inmueble para convertirlo en residencia de
artistas, centro cultural y sala expositiva.

Al ser uno de los primeros trabajos de Alvar Aalto, no se adapta al Estilo Internacional que caracteriza a sus creaciones mas maduras y
por las que alcanzé reconocimiento y prestigio mundial. Sin embargo, esta casa tiene la particularidad de poseer un porche flanqueado
por dos columnas ddricas y rematado por un frontdn, que sirve de conexidn entre el interior y el exterior de la vivienda, entre lo publico
y lo privado (ver Figs. 1y 2). Se trata de un elemento poco comun en la arquitectura finlandesa hasta el momento y mas propio de las
construcciones clasicas del mediterraneo. Asi mismo, tres columnas, en este caso jonicas, cierran la escalera en el piso superior (ver Fig.
3) en donde también se ubican varias chimeneas con una forma tubular singular (ver Fig. 4).

1 Villa Vdinéla, agosto 2018.
2 A la estancia me acompaié mi hija, que entonces tenia tres afios, y mi marido que, al ser arquitecto, me ayudd a percibir ciertos detalles
constructivos de la vivienda inapreciables para personas no expertas, asi como a conocer la obra de Alvar Aalto y saber apreciarla.
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Figuras 1y 2. Porche exterior que da al jardin y entrada principal de “Villa Vdin6la”, Alvar y Aino Aalto, 1926. Alarjarvi, Finlandia. Fotografia de la autora.

Figuras 3 y 4. Columnas jonicas de la escalera y ejemplo de chimenea de las habitaciones de “Villa Vdinéla”, Alvar y Aino Aalto, 1926. Fotografia de la autora.

Aungue la autoria de Villa Vain6la suele atribuirsele Unicamente a Alvar Aalto, en su disefio también participd su primera esposa, Aino
(Maria Marsio-Aalto), igualmente arquitecta, que se habia incorporado a su estudio un par de afios antes (Tejeda, 2021). Tanto ella
como su siguiente esposa, Elsa Kaisa Makiniemi,

se encargaron no sélo de parte de la creacion colaborativa del estudio, que lamentablemente siempre mantuvo en exclusiva como titular el
nombre de Alvar, sino también de la gestion y la negociacidn de los contratos. De hecho Elsa dirigié tras la muerte de Alvar el estudio Alvar
Aalto & Co. (en la coletilla anénima del Co estaban incluidas tanto Aino como Elsa). (Tejeda, 2021, p. 9)

De la firma Alvar Aalto, ademas de edificios, surgen muebles y diferentes objetos decorativos (ver Fig. 5), como el Vaso Savoy (1937),
las Sillas Paimio 41 (1931-32) y 42 (1932), el Taburete 60 (1933) o un Carrito de Té (1936), entre otros, todos ellos hitos importantes del
estilo escandinavo, a los que se alude en algunas de las obras que forman parte del proyecto pictérico realizado.
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Figura 5. Esquema en el que se relaciona a Alvar y Aino Aalto con los disefios de su autoria a los que se alude en algunas de las obras del proyecto, asi como con
los elementos constructivos, decorativos y planos de Villa Vadinéla. Elaboracién propia.

2. Memoria e imaginario de la casa.

En el ensayo La poética del espacio, el filésofo francés Gaston Barchelard reflexiona sobre el universo de la casa, sefialando que “la casa
vivida no es una caja inerte. El espacio habitado trasciende el espacio geométrico” (2000, p. 79). En opinidn de este autor, la casa vivida
es un espacio abierto, cuyo interior estd impregnado de la presencia de su actual morador pero también de la de los pasados, e incluso
de los recuerdos de otras casas habitadas y de los suefios de las casas deseadas. Es una casa permeada por la naturaleza y por el mundo
exterior, donde las fronteras entre lo privado y lo publico se desdibujan y en donde la identidad individual se vuelve permeable a otras
identidades. Este pensamiento describe perfectamente la experiencia de habitar una casa como Villa Vain6la, de saberse uno mas de
sus ocupantes, alguien que participara en el relato de su historia, y que al mismo tiempo sera afectado por los espectros de su pasado.
Un pasado al que se accede cuando se recorren meticulosamente sus estancias, se exploran sus detalles, se analizan los cambios en su
disefio, pero, sobre todo, cuando se presta atencidn a lo que sus muros tienen que decir; porque, como acertadamente expone Miguel
Corrella (2016):

Las paredes hablan, si bien su decir es ciertamente enigmatico (. ... ) Cualquier pared constituye un juego de veladuras, de manera que las
capas de pintura que la cubren conservan el pasado, velandolo y revelandolo. Toda casa nos predispone de este modo a una mirada de
arquedlogo que rasgando en los estratos es capaz de rescatar las huellas de lo que nunca fue y nunca més sera, de lo que ya no es pero que
de alguna manera sigue siendo. (p. 10)

Villa Viéinéld, Elokuu 2018 se concibe como la proyeccidn de las enunciaciones de esta villa, canalizadas a través de mi particular mirada
y materializdndose de una forma muy subjetiva. Supone al mismo tiempo una continuacion estilistica de proyectos previos realizados,
por lo que la memoria de la casa, la personal y la de la propia practica artistica, conviven en las piezas realizadas.
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METODOLOGIA

En la elaboracidn del proyecto pictdrico realizado se identifican cuatro enfoques metodoldgicos. El primero de ellos hace referencia a la
experiencia de la “residencia artistica” como estrategia para el fomento de la creatividad y detonante de la actividad artistica. Mientras
dura la residencia el Unico objetivo del artista es generar un proyecto, por lo que concentra sus acciones y pensamiento a este fin.

El segundo consiste en la utilizacidon del “caminar” como metodologia para crear, ya que se parte de varias derivas (Perniola, 2008) por
Villa V&ino6la para cartografiar sus espacios (mediante capturas fotograficas o dibujos realizados in situ), y encontrar motivos con
potencial que sirvan como desencadenante tematico del proyecto.

Iu

En tercer lugar hay que mencionar el “materialismo de la memoria”, definido por Tatiana Sentamans (2019) como:

Un método de investigacion histérica, que se detiene en los factores materiales caracteristicos de las sociedades humanas y su evolucién, y
que a su vez materializa los vestigios de un lugar o no lugar, marcado por las condiciones de vida, de ocupacion, o de paso de sus habitantes
en un momento dado. (p. 173)

El proyecto desarrollado responde a la perfeccion a esta descripcion, ya que se trabaja con la memoria a través de su rastro en el
presente, tanto material como conceptual.

Finalmente, como cuarta linea metodoldgica seguida habria que detenerse en el proceso creativo de cada una de las obras realizadas,
que basicamente se resume a lo siguiente: realizacion de bocetos digitales, pruebas de materiales, y traslacion de la composicién elegida
al soporte final mediante una técnica hibrida (impresién digital sobre lienzo o papel y/o intervencion con acrilico, lapices de colores,
rotuladores y collage).

DESCRIPCION DE LA PROPUESTA Y EXPOSICION DE RESULTADOS

A pesar de que vivimos en un mundo en el que nada ni nadie escapa al objetivo de una cdmara, Villa Vdin6la se ha mantenido ajena a la
exploracion y explotacidn fotografica. Aunque existen multitud de instantdneas de su exterior, su interior era casi un misterio antes de
su restauracion (y sigue siéndolo), desvelado tan solo a través de unas pocas imagenes dispersas en internet y en algunos archivos
privados; por ello, su reapertura generd una gran expectacién. Para no romper con la magia que el ocultamiento del interior de la casa
generaba, se decide plasmar su esencia de una manera abstracta y metafdrica, centrando la atencién en las texturas del edificio y en los
numerosos registros estratigraficos realizados durante su rehabilitacidn, que dejaron al descubierto las distintas capas de la memoria
que la conformaban (Figs. 6y 7).

Figuras 6 y 7. Restos de las capas de papel y de pintura dejados en las paredes y marcos de las puertas y ventanas de Villa Vainéla tras su restauracion. Fotografia
de la autora.

La alusidn a Alvar y Aino Aalto se realiza mediante la inclusion de formas organicas inspiradas en algunos de sus disefios, principalmente
en la planta del Vaso Savoy (usada como imagen de la Ruta Alvar Aalto en Finlandia) (ver Figs. 8 y 11); pero también en los capiteles de
las columnas déricas y jonicas de la villa, en fragmentos de sus planos (ver Fig. 9) o incluso insertando directamente sus nombres. En
este sentido es importante sefialar que en la obra titulada Villa Vdinéld 13 (ver Fig. 10) el nombre de Aino se superpone al de Alvar, con
el objetivo de darle su lugar en la historia y de reconocer su parte de autoria en la mayoria de los disefios atribuidos exclusivamente a
su marido.
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Figura 8. Aurora Alcaide Ramirez, “Villa Vainola 12”, 2021. Acrilico, collage y rotuladores sobre papel 111 x 85 cm. Fotografia de la autora.
Figura 9. Aurora Alcaide Ramirez, “Villa V3in6la 67, 2021. Acrilico, acuarela, rotulador, lapices de colores e impresién digital sobre papelist112 x 122 cm.
Fotografia de la autora.

Figura 10. Aurora Alcaide Ramirez, “Villa Vain6la 13”, 2022. Técnica mixta sobre madera, 158,5 x 106 x 3 cm. Fotografia de la autora.

Figura 11. Aurora Alcaide Ramirez, “Villa Vain6la 14”, 2022. Impresién de tintas pigmentadas sobre papel Photo Matt Fibre 200 de Hahnemdhle, acrilico y lapices
de colores; montaje en Forex balnco (5 mm) con bastidor trasero de aluminio. Diptico integrado por una pieza de 100 x 67,3 cm y otra de 34 x 34 cm. Las medidas
de la obra son 134 x 78 cm. Fotografia de la autora.

Figura 12. Aurora Alcaide Ramirez, “Villa Vain6la 9”, 2020. Técnica mixta sobre lienzo 125 x 125 x 3 cm. Fotografia de la autora
Figura 13. Aurora Alcaide Ramirez, “Villa Vainola 3”, 2021. Acrilico, collage, spray, rotuladores y lapices de colores sobre papel 70 x 57 cm. Fotografia de la autora.
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En cuanto al rastro personal dejado en la casa y su impacto en mi y mi familia, es plasmado en las obras acudiendo a dos dispositivos: a
manchas gestuales como expresidn de mi propio ser y de mi experiencia en la villa (se trata de un recurso presente en la mayoria de mis
obras y que forma parte de mi sefia de identidad) (ver Figs. 8,9, 10y 12); y a pegatinas infantiles y fragmentos de dibujos realizados por
mi hijos (ver Fig. 12), ya que a la estancia me acompafié mi hija mayor que en aquel momento tenia 3 afios, y a que durante el proceso
de realizacion de las obras nacié mi segundo hijo, influyendo decisivamente en el ritmo de produccién y en la manera de afrontar el acto
creativo (ver Figs. 8-13) . La mayoria de las obras también incluyen un trozo del papel de empapelar de la habitacion-taller en donde fue
gestado el proyecto, de este modo no solo se representa o interpreta la casa, sino que se presenta de manera fisica a través de esta
sinécdoque visual, la parte por el todo (ver Figs. 8, 10-14)

Figura 14. Vista del taller personal en Villa Vainola. Fotografia de la autora.

CONCLUSIONES

Habitar un lugar histérico, como lo es Villa V3in6la, y su memoria, ha sido una experiencia Unica y muy enriquecedora, que no solo ha
supuesto un punto de inflexion en mi trayectoria artistica, sino que también me ha servido para profundizar en la arquitectura y el
disefio finés y, en especial, en el producido por el estudio Aalto. Asi mismo, gracias a este proyecto he podido aproximarme a la figura
de Aino Aalto para descubrir a una creadora de gran genialidad que, como suele ocurrir en la mayoria de los casos de esposas de artistas,
ha permanecido durante mucho tiempo a la sombra de su marido. Algunas de las piezas de este proyecto pretenden rendirle un
homenaje y visibilizarla. Por otra parte, durante la realizacion de la serie se ha tenido que compaginar la vida familiar con la profesional,
viendo en la posibilidad de vincular ambas una alternativa éptima para no tener que renunciar a ninguna de ellas. Finalmente, tomar
como punto de partida de las piezas realizadas las texturas y las capas de memoria de Villa Vdin6la, me ha permitido abordar un espacio
real desde un lenguaje abstracto, siendo el resultado sugerente y susceptible de multiples interpretaciones.
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RESUMEN

Segun la psicéloga Francesca Lionetti, un 70% de la poblacidn posee cierta sensibilidad y un 30% poseen un rasgo genético y hereditario
llamado Sensibilidad de Procesamiento Sensorial (SPS), o persona Altamente Sensible (PAS). Estos individuos tienen un cerebro con una
mayor reactividad en ciertas dreas, lo que les permite captar mas estimulos internos y externos y procesarlos con mas profundidad. Es
decir, son mas sensibles que la media, sin embargo, cuando pensamos en sensibilidad nos vienen a la cabeza frases como “no seas tan
sensible” o “no llores tanto”, lo que se deduce con ello que la sensibilidad es percibida en general como una debilidad, algo que no
debemos mostrar, a pesar de que mas de la mitad de la poblacién es sensible.

Nuestra investigacidn surge como respuesta a esta visidn negativa, que nace y persiste a raiz de los pocos conocimientos que se tienen
acerca de la sensibilidad. El objetivo fundamental es demostrar su valor social y educar acerca de su importancia a través de albumes
ilustrados, en los que se encuentre ademds representado este rasgo y puedan servir como herramienta divulgativa y educativa en
Espaia. Proponemos el album ilustrado como medio por sus multiples caracteristicas didacticas, las cuales desde la imagen, ayudan a
que los nifos y nifias sensibles se sientan representados y se pueda normalizar: tanto la sensibilidad como la diversidad de individuos
con diferentes sensibilidades, ayudando con ello a romper con los estereotipos que se nos van inculcando como modelos desde la
infancia. De igual manera, tratamos la importancia de una Educacidn que dé respuestas a la diversidad desde las aulas a la sociedad,
haciendo frente con ello a una realidad: que no todos aprendemos de la misma manera.

ABSTRACT

According to psychologist Francesca Lionetti, 70% of the population has some sensitivity and 30% have a genetic and hereditary trait
called Sensory Processing Sensitivity (SPS), or Highly Sensitive Person (HSP). These individuals have a brain with greater reactivity in
certain areas, which allows them to capture more internal and external stimuli and process them more deeply. That is to say, they are
more sensitive than the average, however, when we think of sensitivity, phrases like “don't be so sensitive” or “don't cry so much” come
to mind, which means that sensitivity is generally perceived as a weakness, something we should not show, despite the fact that more
than half of the population is sensitive.

Our research arises as a response to this negative vision, which is born and persists as a result of the little knowledge we have about
sensitivity. The fundamental objective is to demonstrate its social value and educate about its importance through illustrated albums in
which this feature is also represented and can serve as an informative and educational tool in Spain. We propose the illustrated album
as a medium for its multiple didactic characteristics, which from the image, help sensitive children feel represented and can normalize
both the sensitivity and the diversity of individuals with different sensitivities. Helping with this to break with the stereotypes that are
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instilled in us as models from childhood. In the same way, we treat the importance of an education that responds to diversity from the
classroom to society, thus facing a reality: that we do not all learn in the same way.

INTRODUCCION

En virtud de su sensibilidad, el hombre se encuentra inmerso en la realidad. (Zubiri, 2003, p.5)

Todos los seres vivos perciben, reaccionan y actian segun los estimulos fisicos, emocionales y sociales que reciben, pero no todos lo
hacen de la misma manera. En muchas especies se ha visto que hay un porcentaje de individuos mas sensible a lo que ocurre a su
alrededor (Wolf et al., 2008), y dentro de nuestra especie, también hay ciertos individuos que responden en mayor manera a estos
estimulos.

Antes de hablar de Sensibilidad de Procesamiento Sensorial o Alta Sensibilidad, tenemos que aclarar qué es la sensibilidad. Entendemos
la sensibilidad como la facultad de sentir y percibir estimulos internos y externos, es decir, todo el mundo es sensible en mayor o menor
medida, pero ser sensible no implica ser Altamente Sensible.

Uno de los primeros estudios sobre la sensibilidad fue realizado por el psiquiatra Carl Gustav Jung (1913), quien mantenia que algunas
personas tienen una sensibilidad innata. Sin embargo, la Alta Sensibilidad no empez6 a estudiarse hasta los 90 del siglo pasado.

La Sensibilidad de Procesamiento Sensorial es un término acufiado por la investigadora y psicéloga Elaine N. Aron (Aron & Aron, 1997).
Forma parte de un conjunto de teorias que surgieron de forma independiente sobre la sensibilidad y cdmo procesamos los estimulos
que nos rodean. Estas teorias son la Sensibilidad Ambiental (Pluess, 2015), Susceptibilidad Diferencial (Belsky et al., 1998) y Sensibilidad
Bioldgica al Contexto (Boyce & Ellis, 2005).

Este rasgo ha sido documentado en una gran variedad de estudios, en los mas recientes se ha descrito como una variable continua que
se puede separar en tres grupos de poblacion; (1) 30% altamente sensibles, (2) 40% media sensibilidad y (3) 30% baja sensibilidad
(Lionetti et al., 2018). Las Personas Altamente Sensibles (PAS) se caracteriza por ser capaces de captar mas estimulos internos y externos,
y de llevar a cabo una integracion profunda de esta informacion a través de un procesamiento complejo, debido a unos componentes
genéticos (Acevedo et al., 2018; Chen et al., 2011), por lo que se trata de un rasgo hereditario (Assary et al., 2020).

Entre estos numerosos estudios, un elevado nimero confirma la importancia de conocer y saber gestionar este rasgo desde la infancia,
para evitar problemas en la edad adulta relacionados con la ansiedad, depresidn, disociacién y tener una vida plenay satisfactoria (Booth
et al., 2015; Costa-Lépez et al., 2021; Lionetti et al., 2021). Cuando hablamos de gestionar el rasgo nos referimos a que las PAS, al captar
mas informacion, se suelen encontrar en situaciones de sobreestimulacion y sobresaturacidn, las cuales son dificiles de manejar,
normalmente porque la persona no sabe que es Altamente Sensible.

A esto se le aflade que la Alta Sensibilidad puede confundirse con TDAH, TEA etc (Martin, 2015). Pero ser PAS no es un trastorno, es un
rasgo. No es algo que tienes, sino algo que eres. O bien, porque la sensibilidad es percibida en general como una debilidad, “algo que
no debemos mostrar” o mdas de mujeres, a pesar de que mas de la mitad de la poblacién es sensible, independientemente del género.
Previamente a esta investigacion, se realizé una encuesta con diferentes individuos y edades, para conocer la percepcién y los
conocimientos que tenia la poblacidn acerca de la sensibilidad. Como nos muestran los datos recogidos de los encuestados PAS (Figura
1.) conocer el rasgo mejora su gestion.

Volviendo la vista atrds en sus
experiencias vividas, en los momentos
en los que la sobreestimulacion se
hacia abrumadora sde qué forma

reaccionaba?
Positiva
Neutra 3.8% Muy negativa
12% 21.3%
Negativa
62.2%

292 respuestas

Ahora que conoce su rasgo ¢de qué
forma reacciona cuando la
sobreestimulacién se hace

abrumadora?

Muy positiva
5.1%

Negativa
20.9%

Positiva

40.8%

31.5%

292 respuestas

Figura 1. Gréficas de los datos recogidos de las encuestas. Elaboracion propia.
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Los resultados reflejaron ademas que la mayoria no sabe qué es la sensibilidad pero tienen muchos prejuicios hacia ella, resultando en
que el 78% de las PAS reprimian su sensibilidad en algiin momento porque se consideraba una “debilidad” y era motivo de burla. Esto
nos afecta negativamente a todos, pero en mayor medida y mas directamente a las PAS, que puede reflejarse en un cuadro de
sintomatologias fisicas, al somatizarlo (Boterberg & Warreyn, 2016).

Por todas las consecuencias que puede tener el desconocer el rasgo, muchos investigadores y asociaciones estan realizando una gran
labor de difusidn. En este sentido, aunque en todos los estudios mencionados recalcan que es importante sobre todo su conocimiento
en la infancia, hemos observado carencias en la transmision de la informacion del rasgo a los nifios y nifias.

Figura 2. Imagen de album ilustrado. Elaboracién propia.

Por este motivo, nuestra investigacidén surge como respuesta a estas carencias y vision negativa del rasgo y el objetivo fundamental es
demostrar el valor social de la sensibilidad y la importancia de educar sobre ella en la infancia, ofreciendo como herramienta innovadora,
el hacerlo a través de albumes ilustrados en los que se encuentre intencionadamente representado este rasgo, y puedan servir como
medio divulgativo e inclusivo en la educacién espafiola. Desde nuestro campo de conocimiento, las artes, y como persona altamente
sensible que somos, planteamos una investigacion de aplicacidn practica, a través de la produccién propia de una coleccion de dlbumes
ilustrados, desde los que poder generar contenido didactico util también para los educadores, y abrir una puerta al conocimiento real
de este rasgo en las escuelas y desde la ensefianza primaria; de una forma ludica, amable y afin a la edad y vivencias de los posibles
usuarios. Asi pues nuestra hipdtesis se fundamenta en que se puede cambiar la percepcién general en torno a la sensibilidad, informando
e instruyendo adecuadamente a la poblacion desde sus primero afios de vida, a través de la educacion en diversidad y mediante albumes
ilustrados que puedan utilizarse tanto en el aula como fuera de ella, favoreciendo también romper con los estereotipos de género en
materia de sensibilidad y por tanto siendo a la vez un instrumento de coeducacién.

Parece ser que la cantidad de hombres y mujeres que nacen como PAS es similar. Pero ya desde la infancia, la cultura marca diferencias. Las
culturas tienen ideas muy estrictas acerca de como deberian comportarse los individuos jovenes de nuestra especie segln su sexo. (Aron,
2006, pp. 105).

Por otra parte, no se han encontrado investigaciones que comparen el uso del album ilustrado con otros métodos mas tradicionales
(como una clase oral) dejando la puerta abierta para que nosotros indaguemos en esta cuestion de manera experiencial y busquemos
la obtencion de datos que nos sostengan en nuestras premisas en torno a la importancia de una educacién realmente inclusiva, que dé
respuestas a la diversidad desde las aulas y para que esto revierta en la sociedad, haciendo frente con ello a una realidad: “no todos
aprendemos de la misma manera”.

METODOLOGIA

Empleamos una metodologia mixta cualitativa y cuantitativa apoyada ademas en la practica artistica y con una finalidad de “Aprendizaje-
servicio” APS en su tipologia directa, ya que atiende solidariamente a una esencial demanda de las personas Altamente Sensibles,
trabajando estrechamente con las asociaciones vinculadas al rasgo y sus usuarios y usuarias, y desde aqui, ir constituyendo un proyecto
de servicio para responder a la necesidad de demostrar el transformador valor social de este rasgo y educar sobre él, recogiendo sus
experiencias. Investigacion, acompafiada de una amplia documentacion sobre la sensibilidad y el rasgo, junto a una reflexion critica
sobre el estado de la cuestidn y las posibles vias de actuacion, dando énfasis al arte como herramienta mediadora y de cambio. Es decir,
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usamos un método de investigacidn-accidn basado en la revision documental de la problematica para desde ahi, disefiar una propuesta
de cambio. Con su aplicaciéon a través de colaboraciones especificas con las APASE, asociaciones del rasgo y centros educativos de La
Comunidad Valenciana y Murcia. Con la confeccidn de encuestas elaboradas de manera colaborativa con los especialistas y profesionales
de las asociaciones y centros educativos concertados, para que nos aporten datos a cuantificar y contrastar sobre: (a) el conocimiento
de la sensibilidad, (b) la percepcidon de lo sensible, (c) las influencias de la educacién tradicional y los medios en la gestidn de patrones
con respecto a lo sensible y (d) la sensibilidad y el género. Para desde aqui extraer datos, analizarlos y evaluar resultados sobre la
situacion actual de la percepcion de “la sensibilidad” y de las Personas Altamente Sensibles en Espafia. Asi como para verificar los efectos
positivos a corto plazo, de utilizacidn de albumes ilustrados, y los beneficios en las relaciones sociales, desde el pequefio grupo de clase,
a unainclusion consciente y receptiva de estas personas en su maravillosa y util diversidad. En base a las conclusiones y andlisis obtenidos
se establece la finalidad pedagogica que queremos conseguir con la parte practica, nuestros albumes, y con las que se establece una
metodologia especifica en su creacion: idea, historia, guion, moodboards, guion grafico, desarrollo visual, disefio de personajes, estudios
de color, y de composicion, busquedas tipograficas, artes finales, edicion y maquetacion.

La eficacia de estos dlbumes como herramienta didactica luego sera evaluada a través de ciertas actividades vinculadas y encuestas
disefiadas desde el marco tedrico y su aplicabilidad en el uso de cada uno de ellos.

DESARROLLO

Figura 3. Imagen de dlbum ilustrado. Elaboracién propia.

Proponemos el uso album ilustrado como medio para tratar estos puntos por sus multiples caracteristicas didacticas, las cuales desde
la imagen, ayudan a que los nifios y nifias sensibles se sientan representados y desde estos se den recursos para normalizar tanto la
sensibilidad en general como la diversidad de individuos con diferentes sensibilidades. Ayudando con ello a romper con los estereotipos
que se nos van inculcando como modelos desde la infancia, “toda lectura interactta con la cultura y los esquemas dominantes de un
medio y de una época. La lectura afirma su dimensién simbdlica haciendo oscilar los modelos del imaginario colectivo, tanto si los
rechaza como si los refuerza” (Duran, 2009, p. 40). Ademas el album al ser una forma de comunicacién diferida nos proporciona la
ventaja de que puede ser usado tanto en un contexto educativo como en uno familiar y hacer incluso un trabajo colaborativo desde
ambos. Los albumes ilustrados han sido mas que probados en numerosos estudios como efectivas herramientas de ensefianza (Encabo
Fernandez et al., 2012; Mena-Bernal, 2016; Nikolajeva, 2013; Quintana & Lopez, 2020; Wolfenbarger & Sipe, 2007). Todos estos autores
coinciden en que el album, por sus multiples caracteristicas como elemento multimodal; desde el punto de vista del texto y las imagenes,
y al ser un medio por los que los nifios sienten mucha familiaridad, en aulas de infantil y primaria, los docentes pueden usarlos como
medio para introducir conceptos y estrategias relacionales.

Nosotros, a través del andlisis de los estudios sobre la Alta Sensibilidad, y de los resultados de las encuestas previamente realizadas
sobre la percepcion de la sensibilidad, que ya tenemos documentadas, podemos acotar los conceptos principales que queremos
transmitir en tres:
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1. Dar aconocer la sobreestimulacion.
2. Desvincular la sensibilidad con lo femenino.
3. Normalizar la sensibilidad como una faceta cotidiana del ser humano.

Cada concepto es expuesto y desarrollado en un album con una estética dirigida principalmente a un publico infantil y por tanto
esmerada, tanto con el texto como apoyo narrativo y significativo, como con unas imagenes que sean sobretodo respetuosas con el
publico a las que va dirigido y sin perder de vista el objetivo de educacidon y cuidado.

En lafase de la elaboracién practica de los albumes, trabajamos los conceptos que queremos transmitir, no de una manera “predicativa”,
nunca vamos a decir de forma directa “no es malo ser sensible”, sino que se pretende que jugando con la historia, las metaforas visuales
y simbolos graficos, los nifios y nifias empaticen con los personajes y de esta manera, y sin forzar, asimilen el mensaje. Que luego o
paralelamente trabajaran mediante las actividades sugeridas en cada uno de ellos, dando lugar también al debate. Al fin y al cabo,
nosotros estamos hablando de sensibilidad, un concepto que puede ser complejo al tratarse de sentimientos (los cuales por definicién
son abstractos y no verbales) por lo que creemos necesario el uso de las imagenes en el album para hablar de este tema de otra forma
mas efectiva. Las actividades, que son cuantificables, son imprescindibles para poner a prueba nuestros albumes. Constituyen una
intervencién con finalidad también didactica, que se llevard a cabo en los centros educativos concertados previamente y a través de
asociaciones y organizaciones relacionadas con el rasgo, que nos aportaran también el soporte profesional y de supervision
imprescindible. Diversos autores de los antes mencionados, y otros (Suarez, 2020; Koltz & Kersten-Parrish, 2020) nos han dejado claro
que el album no es mas que una puerta de aprendizaje, no suple una conversacion sobre un temay un mediador es imprescindible. Por
eso nuestra estrategia serd crear unas instrucciones explicitas con cada album para que se cree un intercambio oral y visual entre el
lector y el docente sobre el tema tratado. Siempre se comenzara con un juego de preguntas de presentacidén y alguna actividad
psicomotriz, de respiracidn, relajacidn y atencion sensorial como caldeamiento, y después de la lectura y visionado de los dlbumes para
evaluar si son efectivos, habra un debate libre y un cierre de despedida.

Mientras creamos la coleccion de albumes propia, hacemos diferentes modelos de actividades con otros albumes ilustrados ya
existentes en el mercado y otros métodos de ensefianza, para ver que hay y qué aportamos, cual es nuestro punto de enriquecimiento
y utilidad. En esta actividad los asistentes se reparten en varios grupos. Uno de ellos recibe una charla acerca de la sensibilidad, segin
el método de ensefianza mas comun en nuestro sistema educativo y en los otros grupos, se leen dlbumes, o se visualiza un video. Se
hacen preguntas y actividades practicas antes y después para valorar con qué método han aprendido mas. Esta experiencia es muy Util
en nuestra investigacion para verificar si los datos reflejan que el dlbum presenta ventajas como herramienta educativa frente a otros
métodos, y para aportar posibles estrategias para su elaboracion y mayor efectividad pedagdgica.

Ambas actividades, con nuestros albumes y con los otros modelos, seran evaluadas. La evaluacién de los datos servird para confirmar si
se puede cambiar la percepcion de la sensibilidad informando a la poblacidn a través de la comparacién de los datos y extraccién de
estadisticas.

CONCLUSIONES

Esperamos que los resultados de nuestra investigacion reflejen la importancia del uso de los lenguajes artisticos como otro método de
aprendizaje en la escuela y la efectividad del album ilustrado para hablar y educar sobre temas complejos como la sensibilidad, aceptarla
como un valor, erradicar prejuicios sobre ella y profundizar en la inteligencia emocional desde infantil. Creemos que esta investigacion
servird como base para proximos estudios sobre el dlbum y la Alta Sensibilidad y dard a conocer mas este rasgo. Ademds de que se
implementara la coleccidn con otros dlbumes que usardn también las asociaciones de la Alta Sensibilidad para sus labores de divulgacién
del rasgo con los mds pequefios. Porque ser sensible es un rasgo que nos hace verdaderamente humanos, algo con lo que nos debemos
reconectar.
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RESUMEN

Esta comunicacion analiza los modos de construcciéon y deconstruccion de relato del proyecto audiovisual Ficciones de otro tiempo, que
gira en torno al género cinematografico de ciencia ficcion y viajes espaciales. Prestamos atencion a la experimentacidn con determinadas
estructuras narrativas recurrentes en dicho género, en concreto en secuencias en las que el parametro temporal parece suspendido y
adquiere valor tematico.

A partir de la documentacion audiovisual de los fondos de la Coleccidon de Instrumentacion Cientifica de la UGR, compuesta por
magquinaria obsoleta que hace décadas fue empleada para la investigacién, ficcionamos el interior de hipotéticas astronaves que se
desplazan por el espacio. En este contexto se plantea un proyecto de video instalacién site-specific de multiples pantallas en la Sala
Torredn del Palacio del Almirante de Granada. El despliegue e instalacién de proyecciones sobre las diferentes estancias, alturas y
artesonados de la sala de exposicidn, permite experimentar con lineas narrativas determinadas por los desplazamientos del espectador
en el espacio expositivo.

En definitiva, se plantean una serie de desplazamientos entre la ciencia y la ficcion. En este sentido tratamos de dilucidar el modo en
que materiales cientificos, como por ejemplo diapositivas de células, adquieren valor plastico y narrativo. La aplicacidn y estudio de
herramientas técnicas como largos planos secuencia que registran maquinas desconectadas, sin actividad, nos invita a reconsiderar la
duracion y la ausencia de acontecimientos en el audiovisual como un acontecimiento en si mismo.

ABSTRACT

This communication analyzes the story construction and deconstruction of the audiovisual project Ficciones de otro tiempo (Fictions
from another time), which is about the science fiction and space travel film genre. We pay attention to the experimentation with certain
recurrent narrative structures in this genre, specifically in sequences in which the time parameter seems suspended and acquires
thematic value.

From the audiovisual documentation of the UGR Scientific Instrumentation Collection funds, made up of obsolete machinery that was
used for research decades ago, we fictionalized the interior of hypothetical spaceships that move through space. In this context, a site-
specific video installation project with multiple screens is proposed in the Torredn Exhibition Room of the Palacio del Almirante in
Granada. The deployment and installation of projections on the different rooms, heights and coffered ceilings of the space, allows
experimenting with narrative lines determined by the movements of the viewer in the exhibition space.
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In short, a series of displacements between science and fiction are proposed. In this sense we try to elucidate the way in which scientific
materials, such as cell slides, acquire plastic and narrative value. The application and study of technical tools such as long sequence shots
that record disconnected machines, without activity, invites us to reconsider the duration and absence of events in the audiovisual as
an event in itself.

INTRODUCCION

El proyecto Ficciones de otro tiempo (Figura 1) (2022) se enmarca en el festival FACBA 22, organizado por la Facultad de Bellas Artes de
la Universidad de Granada, y gira en torno a determinadas estructuras narrativas recurrentes en el cine de ciencia ficcidn y viajes
espaciales. Con motivo de la tematica de la edicién 22 del festival, La lentitud. Resistencias a la inercia frenética, fui invitado a realizar
un proyecto artistico en colaboracién con algunas de las colecciones patrimoniales de la UGR, entre las que se encuentra la Coleccidn
del Centro de Instrumentacion Cientifica, la Coleccidén del Edificio Mecenas y la Coleccién del Observatorio de Cartuja. El proyecto
también cuenta con la participacion de Alberto Cajigal (documentacién y produccién. Grabacidn, iluminacidn y fotografia) y Enrique Res
(Composicidn y disefio de sonido). Dichas colaboraciones, ademas de la imparticion del taller Impresiones de duracion con alumnado de
la Facultad de Bellas Artes de la UGR, dan lugar a un proyecto de video instalacidn multi pantalla elaborado a modo de site-specific para
la sala Torredn del Palacio del Almirante de Granada, expuesto del 1 de abril al 13 de mayo de 2022. Mediante este despliegue
audiovisual planteo la posibilidad de crear una ficcién con reminiscencias cinematogréficas a partir de grabaciones de maquinaria
cientifica presente en las mencionadas colecciones. La experimentacion con secuencias carentes de acontecimientos significativos nos
lleva a investigar sobre las posibilidades del montaje espacial como recurso ante la suspension narrativa.

Figura 1. Fotografia de sala de Ficciones de otro tiempo (2022). Fotografia del autor

La idea original para realizar esta aproximacién entre los aparatos de la ciencia y la ficcién cinematografica surge de la cercania estética
visual entre el instrumental cientifico obsoleto almacenado en los fondos de la UGR, y los escenarios de filmes de los afios 60, 70 y 80,
como: 2001: A Space Odyssey (1968) de Stanley Kubrick, Solaris (1972) de Andréi Tarkovski o Alien (1979) de Ridley Scott. Formas,
materiales y colores que nos recuerdan al interior de las naves espaciales recreadas en dichas producciones, y que encontramos en la
maquinaria ya en desuso como resultado de los avances tecnoldgicos a lo largo de los afios.

El objetivo que nos planteamos mediante el analisis de Ficciones de otro tiempo! es sefialar las conexiones entre elementos propios del
mencionado género cinematografico y la propuesta de video instalacién objeto de estudio. Con todo, se espera dar respuesta a los
posibles modos de generar relato en una narracidn audiovisual aparentemente suspendida. Asi, trataremos de exponer la manera en
que la ausencia de acontecimientos puede ser entendida como un acontecimiento per se.

Es normalmente en las secuencias introductorias de los filmes mencionados? cuando las maquinas gozan de especial protagonismo. Nos
referimos fragmentos del metraje en los que se muestra el interior de astronaves gobernadas por maquinas, mientras toda o parte de

1 Enlace a documentacién audiovisual del proyecto: https://www.youtube.com/watch?v=cRfBXTUq3UE
2 Aunque centraremos nuestro estudio en los filmes mencionados, las estructuras narrativas a las que nos referiremos son habituales en buena parte

del cine de viajes espaciales para mostrar el aislamiento de los tripulantes.
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la tripulacion se encuentra ausente, en estado de hibernacién. Sin embargo, el modo en que dichos interiores se presentan al espectador
contrasta técnicamente con el resto del film, en especial en lo referente al ritmo que imprime el montaje y los tipos de plano. Estas
secuencias se caracterizan por el empleo de travellings, paneos, planos fijos y largos planos secuencia que densifican el parametro
temporal, pues representan largos viajes a través del espacio. Los ritmos y encuadres a menudo revelan una mirada mecanizada, propia
de la videovigilancia, “un ojo frio, perfectamente despojado de la referencia a lo humano” (Aumont, 1997, p.50), como sefiala Jacques
Aumont para referirse a La region centrale (1971) de Michael Snow. Movimientos que escapan a la subjetividad y el titubeo de una
camara al hombro, pues los giros se producen sobre un eje, sistema de engranajes o railes.

Contexto

A partir de las ideas esbozadas, la metodologia empleada en el presente texto es de prdctica artistica como investigacion (Borgdorff,
2012). Para ello recurrimos a textos tedricos provenientes de la narratologia y el analisis filmico, producciones cinematograficas y otros
proyectos artisticos. Este marco nos permite una aproximacion al proyecto desde el cruce de disciplinas.

En Teoria de la narrativa (1990) Mieke Bal define los acontecimientos como cambios a través de los que se estructura la narracion. Sin
embargo, las escenas audiovisuales de referencia para el proyecto carecen de dichos cambios en el sentido tradicional del término
acontecimiento. Por lo general, como ya se ha adelantado, en estas secuencias el ritmo se dilata con objeto de transferir al espectador
la experiencia de la espera durante el viaje. Por esta razén recurrimos al concepto bergsoniano de duracion para su aplicacion en el
proyecto Ficciones de otro tiempo, pues tiene que ver con un estudio del tiempo desde la percepcion subjetiva del mismo. Este es el
motivo por el que ha sido y es tan ampliamente empleado en el analisis de obras cinematograficas y de video arte® donde las acciones
son minimas. En Ensayo sobre los datos inmediatos de la conciencia (1927) Henri Bergson define la duracién como “la forma que toma
la sucesidn de nuestros estados de conciencia cuando nuestro yo se deja vivir, cuando se abstiene de establecer una separacién entre
el estado presente y los estados anteriores" (p.77). Bergson rechaza la naturaleza cuantitativa del reloj para sustituirla por la experiencia
cualitativa del tiempo. Por consiguiente, las escenas de referencia del presente proyecto se enmarcan en lo que Mieke Bal define como
la fatiga de la duracion, es decir, “respuestas ambivalentes que la gente expresa después de un intenso y largo enfrentamiento con el
tiempo como ta
ritmo de la narracién decelera para enfatizar la idea de viaje y de espera, a pesar de que el tiempo es natural (Tarkovski, 1991) en un

In

(2018, p.8). El espectador, preparado para la accion, acusa especialmente la duracidon en los momentos en que el
sentido tarkovskiano, es decir, sin aceleraciones o ralentizaciones del registro original.

En Maze Walkthrough (2014), presentado a modo de obra de instalacién en el MACBA, Serafin Alvarez se inspira en conocidas peliculas
de ciencia ficcién como las citadas para proponer un videojuego al espectador/usuario. Disefia una serie de pasillos laberinticos virtuales
que el usuario puede transitar mediante un teclado y un trackpad. El jugador puede avanzar, retroceder, girar o modificar el dngulo de
vision mientras recorre estos pasillos, pero precisamente “esa pluralidad de direcciones acaba por encerrar al usuario, perdido en un
bucle sin escapatoria” (Alvarez, 2014). Entonces, la imposibilidad de avanzar en la historia, de generar cambios, se antoja un
acontecimiento en si mismo. Si bien en Maze Walkthrough el usuario no puede realizar acciones interpretables como acontecimientos
narrativos mas alla de su desplazamiento por las estancias, en las referencias cinematograficas mencionadas tampoco encontramos
individuos capaces de insertar tales cambios. Asi ocurre en la secuencia introductoria de Alien (1979), de Ridley Scott. En los primeros
minutos de metraje del film, tras unos planos del exterior de la nave Nostromo, la camara se desplaza por el interior de la misma y
recorre sus pasillos principalmente mediante paneos, planos fijos y algiin movimiento propio de steadicam. La tripulacién permanece
en estado de hibernacidén y no se nos presenta hasta pasados 3 minutos. Sin embargo podemos distinguir algunos elementos
generadores de relato en potencia que a continuacién analizamos.

Durante los primeros minutos de Alien el sonido goza de protagonismo: percibimos ruido blanco proveniente del sistema de ventilacion
de la aeronave. Sobre este sonido grave se solapan sutiles notas musicales de manera ocasional, lo que genera cierto suspense. En
cuanto a la iluminacion, en clave baja, predomina el claroscuro y llama la atencién la insercion de ciertas luces parpadeantes. El
movimiento en estos escenarios se limita al producido por corrientes de aire y por juguetes moéviles. Debemos pensar que el aire que
mueve de manera violenta las pdaginas de un libro proviene del mismo sistema de ventilacién que causa el ruido blanco, aunque la
intensidad del mismo remite inevitablemente al viento en la naturaleza. En cualquier caso estas corrientes se perciben organicas tal y
como sugieren algunos analisis filmicos: “los pasillos ventrales de la Nostromo también respiraban [...] si ponemos atencién a la banda
sonora del film, en sus matices mas finos, nos damos cuenta de que parece que escuchamos una respiracién pulmonar” (Carrasco-
Molina, 2012, p.69). En cuanto a los juguetes, como un pajaro bebedor o el péndulo de Newton -que aparece en una secuencia similar
en la segunda entrega de la saga-, a través del movimiento, a modo de reloj de péndulo, parecen incidir en el transcurso del tiempo. Por

3 Véase el uso que hace Mieke Bal del concepto de duracion en el articulo E/ tiempo que se toma, publicado en CONTRANARRATIVAS. Temporalidades

reconstruidas y espacialidades desbordadas (2018).
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ultimo, la intermitencia de pilotos sobre el panel de control de la cabina o el encendido de pantallas, gobernadas estas por la inteligencia
artificial (Madre), permiten interpretar un hipotético didlogo entre monitores y los reflejos proyectados de los mismos. En resumen, se
suceden una serie de elementos que, en ausencia de acontecimientos narrativos, consideramos que ponen de relieve el parametro
temporal y la percepcidn subjetiva del mismo por parte del espectador, es decir, la duracién.

Estas estrategias son habituales no solo en el género cinematogréfico en cuestion, también en el videoarte, como en The Caretaker
(2018), de Steve Bishop. La obra se enmarca en Deliquescing, un proyecto de instalacién presentado en el KW Institute for Contemporary
Art de Berlin en 2018. El artista se interesa por documentar una ciudad canadiense abandonada. La ciudad fue construida para alojar a
unos mineros que la abandonaron en 1983 tras concluir su trabajo. Desde entonces una persona se encarga de mantener en un estado
impecable, suspendido en el tiempo, las instalaciones. En The Caretaker, un video monocanal de 24 minutos, Bishop documenta el
exterior y los interiores vacios de estas viviendas con los recursos técnicos descritos anteriormente. El autor sefiala que la ausencia de
individuos en el metraje permite al espectador proyectarse en el mismo (Bishop, 2018), lo que en cierto sentido se corresponde con la
experiencia del tiempo que tratamos de exponer en tanto que interpelacion al espectador. Otro aspecto relacionado con la ausencia de
individuos es que “el silencio es audible [...] el zumbido de péjaros y viento, el sonido de todos los que se han ido” (Gat, 2018, p.73), lo
que también tiene que ver con el protagonismo del ruido blanco en la secuencia cinematografica descrita anteriormente.

Finalmente, lo que nos interesa sefialar es que las estrategias esbozadas en formato monocanal pueden deconstruirse, desplegarse,
utilizando para ello el montaje espacial (Manovich, 2005). Con ello proponemos otra manera de generar relato que delega cierta
responsabilidad en el espectador, es decir, mediante los desplazamientos fisicos de este por el espacio expositivo.

DESARROLLO. Modos de generar relato en ausencia de acontecimientos

A continuacidn, analizamos cdmo se aplican las estrategias del cine expuestas anteriormente en la instalacién Ficciones de otro tiempo.
Para ello relacionamos distintos aspectos del proyecto tanto con los ejemplos mencionados como con otros que refuerzan las ideas
planteadas.

Como ya se ha adelantado, el proyecto parte de la documentacién audiovisual de maquinaria obsoleta de la Coleccidon de
Instrumentacién Cientifica de la UGR. Esta documentacion se realiza empleando los recursos técnicos habituales en las secuencias
descritas. Sin embargo, en lugar de realizar un montaje monocanal que alterne los diferentes planos, se opta por ordenar estos
atendiendo a su naturaleza. Si en American Night (2009), una video instalacidn de 5 pantallas de Julian Rosefeldt, cada proyeccidn hace
referencia a un motivo habitual en el cine Western (la calle principal del pueblo, el salén o la mujer que espera a su esposo), en esta
ocasién nos regimos por tipologia de plano para proponer un montaje de las imagenes en el espacio. Son 6 las proyecciones que se
distribuyen por las dos estancias de la Sala Torredn del Palacio del Almirante:

Proyeccidn 1: planos fijos

Proyeccidn 2: planos fijos de monitores
Proyeccidn 3: travellings

Proyeccidn 4: paneos

Proyeccidn 5: planos fijos con paneos
Proyeccién 6: movimiento circular

La proyeccidn 6 (Figura 2) muestra una grabacidon que gira en circulos desde el interior de la cupula del Observatorio de Cartuja
(Granada). Los gajos concéntricos de su estructura se solapan visualmente con el artesonado del techo, también de formas concéntricas,
sobre el que se realiza la proyeccion. Esta tipologia de movimiento de camara guarda reminiscencias con la ya referida La regidn centrale,
aunque en el género cinematografico de viajes espaciales también detectamos la experimentacidén con este tipo de plano, como en
2001: A Space Odyssey (1968) de Stanley Kubrick, donde la camara sigue a los tripulantes a través de estructuras radiales.

ANIAV Asociacion Nacional de Investigacion en Artes Visuales
This work is licensed under a Creative Commons Attribution-NonCommercial-ShareAlike 4.0 International License (CC BY-NC-SA 4.0)

38


https://doi.org/10.4995/ANIAV2022.2022.15460

Artero Flores, Javier
Relatos entre la ciencia y la ficcidn en la video instalacién Ficciones de otro tiempo
V Congreso INTERNACIONAL DE INVESTIGACION EN ARTES VISUALES ANIAV 2022

RE/DES_CONECTAR
https://doi.org/10.4995/ANIAV2022.2022.15460

7

Figura 2. De izqg. a dch. Fotografia de artesonado de la Sala Torredn, video de la ctipula del Observatorio de Cartuja y proyeccion sobre artesonado. Fotografia del

autor

El resto de proyecciones (1, 2, 3, 4 y 5) se realizan sobre unas pantallas construidas con MDF y perfiles en L de metal perforado (Figura
3), con unas medidas de 300 x 168 cm. cada una. Estos materiales guardan relacién con las estanterias que almacenan parte de la
magquinaria registrada, y pueden reconocerse en algunas escenas.

Figura 3. Fotografia de documentacidn de las estructuras que conforman las pantallas de proyeccién. Fotografia del autor

Las proyeccidn 5 (Figura 4) se ubica a una altura intermedia entre la proyeccién del techo (6) y el resto de proyecciones a ras de suelo.
Esta pantalla, anclada tras la barandilla de una pasarela flotante, muestra planos fijos y paneos que registran el telescopio del
Observatorio de Cartuja. La ubicacién elevada de esta pantalla subraya el punto de vista bajo desde el que se documenta dicho telescopio
dadas sus dimensiones.
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Figura 4. Fotografia de sala de la proyeccidn que registra el telescopio del Observatorio de Cartuja. Fotografia del autor

Las pantallas de las proyecciones 3 y 4 forman una estructura en forma de pinza (Figura 5) que el espectador ha de rodear para obtener
posibles yuxtaposiciones visuales con el resto de pantallas expuestas. Esta yuxtaposiciéon de proyecciones en el espacio es similar a la
gue encontramos en propuestas como Prisma (2022), la instalacién multi pantalla de Alexandre Farto (Vhils) en MAAT de Lisboa, donde
en ocasiones nos cuesta diferenciar los margenes de unas proyecciones con respecto a otras a pesar de ubicarse separadas por varios
metros. En Ficciones de otro tiempo, por un lado vemos una sucesion de travellings realizados sobre slider con planos que se funden en
una pretendida ilusién de continuidad. Por el otro lado una serie de paneos permiten indagar en la estructura de las mdaquinas,
ofreciendo detalles como la capa de polvo que recubre buena parte de las mismas. El modo en que se desplaza la cdmara, asi como la
textura de los materiales que registra remite a dos producciones de Andréi Tarkovski: Solaris (1972) y Stalker (1979). A diferencia de la
estética aséptica habitual en el audiovisual de viajes espaciales*, en Solaris observamos el desorden y estado de abandono generado
por una tripulacién en crisis emocional. De hecho fue la experiencia negativa de Tarkovsky durante el visionado de 2001: A Space Odyssey
lo que, como indica el disefiador de arte de Solaris, lo condujera a disefiar una estacion espacial “que pareciese un viejo autobus averiado
y no una utopia espacial futurista” (Romadin, 2011). Asi mismo, el modo de registrar la textura de objetos con cierta patina guarda
relacion con un largo plano secuencia de Stalker, donde el personaje del stalker suefia mientras la cdmara se desplaza por un rio repleto
de restos de la batalla.

4 Esta estética estd presente en el cine y en el audiovisual en general, como en el videoclip Such Great Heights (2003), de The Postal Service.
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Figura 5. A la izq. fotografia de sala. A la dch. Fotografia cenital durante el montaje. Fotografia del autor

La proyeccion 2 (Figura 6) muestra una sucesiéon de monitores y visores sobre los que se han incrustado animaciones de antiguas
diapositivas de células y tejidos. Dichas diapositivas empleadas para el estudio de lo micro, son intervenidas y reinterpretadas como
paisajes® o imagenes de satélite dada su riqueza pldstica, para lo que se escanean a gran resolucién con objeto de realizar transiciones
de movimiento en las mismas. Es en estos pequefios monitores donde se concentran las Unicas imagenes hipotéticamente
extraterrestres, influenciadas por las escenas cinematograficas del planeta pensante Solaris, “a medio camino entre la vida no corporea
y la vida inorgénica” (Ribas y Martin, 2015, p.73). El modo en que estos monitores se encienden y apagan propone un didlogo entre
pantallas, subrayado ademas por los reflejos que se generan entre unos y otros. La ausencia de interaccién humana sobre los dispositivos
plantea conexiones con la inteligencia artificial de Madre en Alien o Hall en 2001: A Space Odyssey.

Figura 6. Fotografia de sala de la proyeccidn n22. Fotografia del autor

5 Paisajes Embrionarios, de Ariel Ruiz i Altaba, es un ejemplo del recurso a la fotografia cientifica con fines artisticos desde una perspectiva de paisaje.
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Para finalizar, la proyeccién 1 (Figura 7) se realiza sobre una pantalla a medio construir que evidencia su estructura y cierto estado de
desmantelamiento. Encontramos una sucesidn de planos fijos, montados por cortes o transparencias, en los que se detectan algunos
de los elementos generadores de relato descritos con anterioridad. Si bien la iluminacién es teatral en la mayoria de las grabaciones, en
ocasiones se emplea un foco que gira sobre si mismo con objeto de fundir a negro la escena y facilitar el montaje. Ademas se emplean
intermitentes rojos y azules para imprimir temporalidad y estética industrial a las escenas.

Figura 7. Fotografia de sala de la proyeccidn n21. Fotografia del autor

El ultimo elemento al que hacemos referencia son las corrientes de aire presentes tanto en las imagenes (Figura 8) como en el espacio
expositivo. Por un lado, en algunos planos apreciamos papeles que son movidos por el aire de manera violenta. Por otro lado, la pasarela
flotante de la primera estancia de la sala se encuentra envuelta en plasticos (como los que cubren el telescopio presente en la pantalla
ubicada a la misma altura) que también son azotados por unos ventiladores ocultos tras la barandilla. Asi mismo, en toda la Sala Torredn
se percibe un ruido blanco que tiene su origen en grabaciones sonoras del sistema de refrigeracion del area de supercomputacién de la
UGR. El protagonismo de este recurso remite principalmente a su concepcién como agente de la naturaleza sobre el que no se tiene
control (Strouhal, 2022), en ocasiones no exento de romanticismo, como se muestra en la secuencia final de Une histoire de vent (1988),
de Joris Ivens. En Solaris, el Dr. Snaut explica a Kris Kelvin que coloca tiras de papel en las rendijas de ventilacion para recordar el sonido
de las hojas movidas por el viento. En Aliens (1986), de James Cameron, cuando Ellen Ripley se prepara para la batalla contra el monstruo
pareciera encontrarse en mitad de un tornado. Esto puede concebirse a modo de enfrentamiento romdntico contra las fuerzas de la
naturaleza.

Figura 8. Fotograma de escena en la que el papel es movido por corrientes de aire. Fotografia del autor
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CONCLUSIONES

Hemos comprobado que mediante la combinacién de determinadas estrategias cinematograficas y de montaje espacial, la suspension
narrativa adquiere valor tematico. Si las secuencias de los filmes de referencia se desarrollan en 3 o 4 minutos, una duracién corta en
comparacion con el resto del metraje, el proyecto en cuestion se instala y se suspende de manera indefinida en esa espera hasta
convertirse en leitmotiv de Ficciones de otro tiempo. Como hemos expuesto, estas estrategias dotan de vida a arquitecturas y maquinas
inanimadas, y consisten principalmente en la aplicacion de efectos luminicos, sonoros o cinéticos que imprimen temporalidad a
escenarios sin presencia humana. En definitiva, consideramos que estos elementos cuentan con potencialidad para generar relato en
ausencia de acciones o cambios narrativos significativos, pues intervienen en la percepcion subjetiva del tiempo del espectador, la
duracion.
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REDES: Proyecto expositivo en el espacio publico

NETS: Exhibition project in public space
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Red, MuVIM, Diario, Memoria.
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RESUMEN

El concepto de redes es el motivo y titulo de una obra disefiada para ser reproducida a una escala 100:1, pequefias reticulas irregulares
hiperampliadas para cubrir el vitral de un centro de arte. En esta experiencia se centra el articulo con el objetivo de analizar lo que
implica la escala y la exterioridad en la presentacion de expresiones intimas vinculadas al espacio publico urbano.

El contexto en el que surge el proyecto es este presente peculiar en el que nos sentimos viviendo un momento histdrico, con la sociedad
afligida por continuos y rapidos cambios en las relaciones interpersonales, provocados por un sinfin de factores, a las que se suma la
devastadora circunstancia de la pandemia.

La obra es una llamada a la reflexién y a la serenidad para recordar que los seres humanos somos sociabilidad y comunicaciéon puray
que no hemos perdido la voz en ese vitral de conexiones, cercanias geométricas que se modifican como consecuencia de esas relaciones
humanas.

A modo de sintesis y resultado del trabajo realizado en obras anteriores: un recopilatorio de diarios de imagenes, registros personales
expresados como apuntes en dibujos, pinturas, fotografias, anotaciones y textos donde dia a dia se van creando esas uniones que
constituyen el relato de vivencias relacionadas, como nudos concatenados que construyen esa red de relaciones.

ABSTRACT

The concept of net is the motif and title of a work designed to be reproduced at a scale of 100:1, small irregular grids hyper-enlarged to
cover the stained glass of an art center. The article focuses on this experience with the aim of analyzing the implications of scale and
exteriority in the presentation of intimate expressions linked to urban public space.

The context in which the project arises is this peculiar present in which we feel we are living a historical moment, with society afflicted
by continuous and rapid changes in interpersonal relationships, caused by a myriad of factors, to which is added the devastating
circumstance of the pandemic.

As Alfia Leiva (2022) indicates, the work is a call to reflection and serenity to remember that human beings are sociability and pure
communication and that we have not lost our voice in this stained glass window of connections, geometric proximities that are modified
as a consequence of these human relationships.

As a synthesis and result of the work done in previous works: a compilation of diaries of images, personal records expressed as notes in
drawings, paintings, photographs, annotations and texts where day by day those unions are created that constitute the story of related
experiences, as concatenated knots that build that network of relationships.
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INTRODUCCION

El concepto de redes es el motivo y titulo de proyecto seleccionado para un centro de arte, concretamente el MUVIM (Museu Valencia
de la ll-lustracio i de la Modernitat) con motivo del Dia de la Dona Treballadora.

Una obra disefada para ser reproducida a una escala para 100:1, para cubrir el vitral de la entrada principal del museo.

El VITRALL es una iniciativa del Museo junto con el CUB para relacionar/ invitar/interpelar al espectador -desde fuera del Museo- para
entrar en él y conocer su interior, una obra que estara expuesta durante 8 meses y que se podra contemplar (y tiene que funcionar)
desde el interior y el exterior del museo.

El proyecto consiste en una obra original de aproximadamente 100 x 70 cm., para ser reproducida en el vitral a 1175 x 616 cm y es en
esta experiencia donde se centra este articulo, con el objetivo de analizar lo que implica la escala en la presentacion de expresiones
intimas vinculadas al espacio publico urbano.
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Figura 1. Obra en el vitral vista desde dentro (2022)

Este trabajo es una sintesis y resultado del trabajo realizado en obras anteriores: un recopilatorio de diarios de imagenes, registros
personales expresados como apuntes en dibujos, pinturas, fotografias, anotaciones y textos donde dia a dia se van creando esas uniones
que constituyen el relato de vivencias relacionadas, como nudos concatenados que construyen esa red de relaciones.

Estos diarios de imagenes son el nucleo de mi trabajo artistico que comencé a partir de un viaje y ante la incapacidad de abarcar esas
experiencias y conocimiento, comencé a dibujar, fotografiar, recopilar y nombrar con un nuevo nombre para poder hacerlas mias y asi
en algin momento poder comunicdrmelas. Porque el diario me devuelve la creencia de que eso ocurrid, y la necesidad de representarlo
o la imposibilidad de no representarlo.

Roland Barthes en su libro Lo obvio y lo obtuso analiza las razones a favor y en contra de escribir un diario, para finalmente decidir que
no lo hara, cuando lei este texto, mi diario tenia mas de 2000 péginas, ...ya era demasiado tarde.

También Susan Sontag en E/ amante del volcdn, una, en principio, historia de amor se convierte en la excusa, entre otras para analizar
la diferencia entre un coleccionista y un recopilador de objetos, no se cual de ellos me define, porque un diario es un extrafio
memorandum, un espacio donde identificamos imagenes como retazos de nuestra memoria, a veces aparecen llenos de un significado
abrumador y otras, muy sencillo, casi silencioso, son esos pequefios recuerdos vertidos en forma ndmero de teléfono, de un dibujo
garabateado en una servilleta de aquel café, etc. esas experiencias que dejan de ser primeras para ser Unicas.

El diario abierto, mas que formas reconocibles de narracion, despliega una red de posibles relaciones no determinadas, incluso ha
perdido su caracter cronoldgico a favor de las asociaciones, construyendo un tiempo otro en el que presente y pasado se entremezclan
como en mi memoria y que, para no romper esa intimidad, necesita un espacio de respeto y cautela, ese espacio, ese hueco en el relato
que puede ser también el espacio de vinculo para con el espectador y por tanto, donde se produciria esa promesa de continuidad.

En mis diarios, las obras funcionan separadamente, mezclandose los dibujos mas figurativos con los mas abstractos y también las
pinturas, pero juntas forman una especie de narracidn en la que se mezclan momentos diferentes, del mismo modo que ocurre en
nuestras vidas, en ocasiones algunas imagenes se repiten, dando al conjunto una estructura narrativa, una intencién de continuidad.
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Figura 2. Imagenes diario (2002-2019)

La pintura se mezcla con el dibujo mas minucioso dejandole el protagonismo, imagenes figurativas de partes del cuerpo (los labios
aparecen repetidamente, a veces son marcas de carmin estampadas con los mios) y también objetos como testigos de recuerdos vividos,
o la pintura por la pintura en forma de una mancha que se repite a si misma formando casi un motivo: cuadros, rombos, puntos, etc.
en el afan de contar, de contarme a mi misma.

Pero todas estas imdgenes, estas experiencias que habia creado separadamente iban conformando una red de conexiones que
ampliaban y modificaban la estructura rigida, conformando una especie de mapa que crecia organicamente al tiempo que sucedia.

La memoria es el item fundamental de este proyecto. Todos nuestros actos toman sentido cuando nos los representamos, cuando nos
los contamos; lo inmediato no se da en el hombre y para procurar esa representacion acudimos a la memoria.

En mi enfoque se contempla la memoria personal que se dirige al area de la intimidad, asi como la memoria histdrica que desde la
individualidad alude a problemas sociales colectivos.

El contexto en el que surge el proyecto es este presente peculiar en el que nos sentimos viviendo un momento histdrico, con la sociedad
afligida por sucesivos y rapidos cambios en las relaciones interpersonales, provocados por un sinfin de factores, a las que se suma la
devastadora circunstancia de la pandemia.

La obra es una llamada a la reflexién y a la serenidad para recordar que los seres humanos somos sociabilidad y comunicacion puray
que no hemos perdido la voz en ese vitral de conexiones, cercanias geométricas que se modifican como consecuencia de esas relaciones
humanas.

«Las leyes de la comunidad -es decir, las leyes naturales, es decir, las leyes culturales no estan escritas en el espacio publico sino inscritas
en el lugar intimo o en la piel interna de la afectividad, inscritas con esas huellas que remueven nuestras entrafias cuando escuchamos
nuestras historias {...)

Estas huellas son la trama de nuestra historia comun, el hilo de sentido que liga secretamente nuestras vidas (...)» (Pardo, 1992, p. 270).
METODOLOGIA Y DESARROLLO

El soporte escogido para realizar la obra es papel sulfurizado (traslicido) como el vitral para el que creé este trabajo, porque de la misma
manera que esa red es una muestra e invitacidn a entrar en mi mundo y que yo entre en él, la transparencia del vitral crea esa relacién
entre el espacio publico y el privado del museo, donde lo que importa realmente es que exista esa comunicacidn y esa invitacién y donde
esa barrera entre esos espacios se diluya/desaparezca.

La luz que atraviesa el vitral es cambiante a lo largo del dia, de los meses y también por la climatologia (se inauguré un dia que diluviaba)
y esto hace que este trabajo/vitral/red aparezca cambiante como su propia imagen, como las relaciones y experiencias que hacen que
se modifiquen nuestros diarios, donde nos contamos las cosas que nos pasan y nos pasan porque nos las contamos como nos las
contamos como analiza Miguel Morey en su libro El orden de los acontecimientos: Sobre el saber narrativo.

«...que lo que se nos describe es un itinerario en pos de un cierto modo de contarnos lo que (nos) pasa- en la certeza de que eso que somos, lo que da
sentido a lo que somos y a lo que ocurre y permite que se dé un ensamblaje entre ambas series, es precisamente un cierto modo de contarnos lo que
nos pasa, porque lo que (nos) pasa solo nos pasa porque (nos) lo contamos como nos lo contamos». (Morey, 1998, p. 118)
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Figura 3. Original de la obra Redes (2022) Figura 4. Detalle de la obra Redes (2022)

El resultado es una obra de geometria pura y orgdnica, puntos que se unen formando lineas y que a su vez se atan creando infinidad de
geometrias unidas como si fueran neuronas, creando un espacio que lejos de ser uniforme y previsible se ve alterado por el efecto de
esas relaciones y experiencias formando recuerdos precisos, transparentes y también inexactos, abiertos o agobiantemente cerrados
que se acercan y se alejan en una matematica emocional de narraciones geométricas inacabadas, en una estructura variable y
deliberadamente incompleta que invita a continuar y a llenarse de mas relaciones y mds experiencias.

Experiencias acumuladas a lo largo del tiempo y que han ido conformando ese tejido minucioso, atendiendo obsesivamente al detalle,
pero también imperfecto, conformando el relato de mi red de amigos, experiencias artisticas, viajes...

No en vano el color de la tinta escogida es una edicién limitada de una marca de tinta con motivo del aniversario de la novela de Julio
Verne “Around the world in 80 days blue” (Azul la vuelta alrededor del mundo en 80 dias).

En el proceso de dibujo/realizacion ocurrian errores de concatenacion entre los elementos (geometria), estos errores me forzaban a
tomar otro camino y en ocasiones me sugerian otros caminos igual que en las tonalidades de azul, que iban variando como la vida
misma.

Una vez finalizada la obra, se fotografia (digitaliza) en maxima resolucion para ser impresa en una escala 100:1, y esa imagen se transfiere
a un vinilo acido arenado que se adherira con agua y jabdn a la superficie del cristal, por la cara exterior del museo, y a pesar de ser una
superficie plastica aguantara sin degradarse hasta que se retire.

i, !
s

Figura 5. Proceso de montaje de la obra en el vitral (2022)

El vitral esta dividido en zonas de 235 x 308 cm., para cubrir cada una de ellas se necesitan dos piezas de vinilo de 117 x 308 cm que
ajustan perfectamente entre si por el uso de agua y jabdn en el proceso de adherido, pues permite mover las piezas hasta conseguir
ese ajuste.
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La imagen que estaba anteriormente en el vitral se retiré con un decapador: una pistola de calor que facilita su retirada, y después, un
disolvente al agua elimina los pequefios restos que han podido quedar, sin dafiar el cristal/vitral.

Realizamos pruebas de impresidn, con un tamafio de un metro cuadrado, de las zonas mas controvertidas por su nivel de detalle,
contraste o falta de contraste, para comprobar el color y la traslucidez. Decidi que el soporte fuera traslicido para limitar las
interferencias de la arquitectura exterior con la imagen.

CONCLUSIONES

La consideracidn general que quiero subrayar es, retomando las premisas iniciales: esa necesidad de contar y de comprender qué me
ha llevado a crear estos diarios —que contindan hasta la fecha—, necesidad que se acentia doblemente cuando ese contar produce un
feedback en nosotros mismos, activando en nuestra memoria registros personales que afectan nuestra experiencia, dependiendo de la
historia personal de cada uno: de los afectos y conflictos, y por tanto, nuestro album de imagenes seguird un proceso de concatenacion,
eliminacién y adicidn de elementos engarzados de una manera determinada.

Creando una especie de mapa de relaciones personales de experiencias de vida, de influencias de los compafieros de viaje y de como
han modificado y continuamente ampliado esa red y por ende la relacién del interior del museo con el exterior por la transparencia del

vitral y esa invitacion de continuidad de esa red de pequefias reticulas irregulares inacabadas.

Porque, como sefiala José Luis Pardo «La comunidad y no la soledad, es pues, la fuente de la intimidad, tal es nuestro contrato natural
(es decir, cultural, es decir, pasional). Un contrato implicito, comun e intimo, pero no publico o privado (...)» (Pardo, 1992, p. 270).
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RESUMEN

Esta comunicacion tiene la intencidn de explorar la relacién que existe entre la arquitectura, tanto permanente como efimera, con las
mentiras a través de un analisis de su presencia en determinadas obras tanto en México como en otras latitudes desde el siglo XVII hasta
el presente. Con respecto al vinculo entre la arquitectura permanente y lo simulado, se han considerado primero las cinco formas de
verdad en arquitectura propuestas por el arquitecto mexicano José Villagran Garcia para después abordar el populismo apoyado por
figuras como Robert Venturi; las ciudades del espectéaculo y los parques de diversiones analizados por Garcia Vazquez; y la idea de la
tematizacién admitida por John Hench. Referente al lazo entre arquitectura efimera y lo falso, hemos revisado ciertos arcos del triunfo
mexicanos como el disefiado por Sor Juana Inés de la Cruz; algunas fachadas ficticias edificadas en Espafia y Guatemala durante el siglo
XVIII; los pueblos Potemkin originados en Crimea y construidos después en otros paises. Finalmente, examinamos la relacién entre la
escenografia y lo falso desde la éptica de los escendgrafos mexicanos Alejandro Luna y Jorge Ballina Graf.

ABSTRACT

This presentation has the intention of exploring the connection that exists between architecture, both permanent and ephemeral, and
lies through an analysis of its presence in precise works in Mexico and other countries from the seventeenth century onwards. Regarding
the link between permanent architecture and lies, we have considered first the five forms of truth in architecture proposed by the
Mexican architect José Villagran, to approach later to populism supported by figures like Robert Venturi; cities of spectacle and
amusement parks analyzed by Garcia Vazquez; and the idea of theming admitted by John Hench. In what concerns to the bond between
ephemeral architecture and the false, we reviewed certain Mexican triumphal arcs like the one designed by Sor Juana Inés de la Cruz;
some fictional facades built in Spain and Guatemala during the eighteenth century; the Potemkin towns that were originated in Russia
and built later in other countries. Finally, we examine the relationship between scenography and the fake from the view of the Mexican
scenographers Alejandro Luna and Jorge Ballina Graf.

INTRODUCCION

Arquitectura de las mentiras es el término con el que hemos decidido nombrar esta comunicacién que explora la relacién que ha existido
entre la arquitectura y lo falso a partir de la existencia de dicho lazo en una seleccidn de obras permanentes y efimeras. Temporalmente,
se ha decidido acotar nuestra busqueda a la historia mas reciente, abarcando desde el siglo XVII hasta la actualidad. Geograficamente,
se ha preferido incluir las construcciones hechas en diferentes puntos del globo, reconociendo la presencia universal de lo simulado.

Esta comunicacion esta estructurada en dos partes. En la primera se hace referencia al vinculo de la arquitectura permanente y las
mentiras, revisando inicialmente la tipologia de verdades en arquitectura propuestas por el mexicano José Villagran Garcia en 1964 a
partir de su estudio del tema de la verdad basado en A. Miller y Gastdn Sortais, para después sefialar al populismo estadounidense
como un movimiento centrado en la simulacién, subrayando la figura de Robert Venturi. Adicionalmente, se aborda el concepto de
ciudad del espectaculo desde la dptica de Carlos Garcia Vazquez, haciendo énfasis en los parques de diversiones y la tematizacion, lo
cual es abordado también por John Hench.
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En la segunda parte se estudian la relacion de la arquitectura efimera y las mentiras, iniciando con los arcos del triunfo novohispanos
desde la consolidacién de las entradas virreinales en México en el siglo XVII. Se destaca el disefiado por la poetiza mexicana Sor Juana
Inés de la Cruz, que puede clasificarse como un arco que enmascaraba un edificio de acuerdo a la tipologia de Chiva Beltran (2012). Se
sefialan también las fachadas ficticias construidas en Espafa y Guatemala en el siglo XVIII con motivo de la entrada del rey Carlos Il y
por la llegada del real sello de Carlos IV, respectivamente. También ubicado en el siglo XVIII, se aborda el origen de los pueblos Potemkin
y se presentan dos casos como muestra de su expansion geografica hacia otros paises como Estados Unidos y Shanghai cerca del
momento presente. Finalmente, revisamos la relacion entre la escenografia y lo falso, lo cual es abordado desde la éptica de Alejandro
Luna y Jorge Ballina Graf.

METODOLOGIA

El presente trabajo se realizé haciendo investigacién documental. Se consultaron libros, revistas y sitios web para rastrear la relacién
que ha existido entre las mentiras y la arquitectura, tanto permanente como efimera, desde el siglo XVIl, momento en el que se
consolidaron las ceremonias virreinales de entrada en México, y abarcando las manifestaciones de ese vinculo en diferentes partes del
mundo.

Para abordar la arquitectura permanente de las mentiras, se analizaron inicialmente las cinco formas de verdad en arquitectura
propuestas en Teoria de la arquitectura (1962) para luego estudiar los preceptos del populismo estadounidense, una referencia obligada
cuando se aborda la simulacidn en la arquitectura permanente, desde la perspectiva expuesta en Historia critica de la arquitectura
moderna (1980); la ciudad especular, sus edificios y su relacién con la industria del entretenimiento presentados en Ciudad Hojaldre
(2008); y la tematizacidon como estrategia para favorecer el consumo desde la dptica mostrada en Designing Disney (2003).

Por otra parte, para aproximarse a la arquitectura efimera de las mentiras, se examinan los antecedentes de los arcos del triunfo
novohispanos sefialando su consolidacion en el siglo XVII de acuerdo a la informacién presentada en Arcos efimeros mexicanos (2012) y
destacando el caso particular del arco creado por Sor Juana Inés de la Cruz desde la dptica expuesta en Arquitectura efimera para una
fiesta politica (2019). También se describen las caracteristicas mas significativas de las fachadas ficticias construidas en Espafia durante
el siglo XVIII considerando la exposicion sefalada en La arquitectura efimera del Barroco en Espafia (1993) y aquellas hechas en
Guatemala con base el texto El ritual de la lealtad: recibimiento del real sello en Guatemala (2021). También se explica el origen de los
pueblos Potemkin en el siglo XVIIl como es considerado en el articulo Catalina la Grande y Gregorio Potemkin (2020) y se sefiala la
expansion de estas falsas ciudades por todo el mundo desde entonces y hasta nuestros dias teniendo como referencia el articulo Pueblos
que parecen de verdad, pero son solo fachadas (2018). Finalmente, se aborda la relacion existente entre la escenografia y lo falso
analizando los textos Manual prdctico de disefio escenogrdfico (2014) y 9 escendgrafos mexicanos (2012), asi como en el articulo
Escenografia y Arquitectura (2019).

DESARROLLO
La relacién entre la arquitectura permanente y lo falso

El estudio de la relacidn entre la arquitectura permanente y lo falso exige primero revisar el concepto de verdad y, particularmente, el
de verdad en arquitectura. El arquitecto mexicano José Villagran Garcia se interesé por la nociéon de verdad y en su busqueda de
referentes, eligio a A. Muller y a Sortais para definirla. El primero explica que la verdad es “...el concepto de una relacién (...), la relacién
del pensamiento, de la imagen con el objeto.”!, mientras que el segundo sefiala que el la “Conformidad del pensamiento y sus cosas.”2.
Ambas definiciones tuvieron un fuerte impacto sobre Villagran, quien explicé la verdad en términos de una relacién en la que debe
haber concordancia.

Una vez establecidos estos precedentes, Villagran propone cinco formas de verdad en la arquitectura. La primera es la concordancia
entre el material de construccidn y la apariencia 6ptico-haptica, que se refiere a que los materiales usados en los edificios deben tener
un aspecto que a la vista y al tacto sea acorde con dicho material, sin tener la intencién de engafiar al usuario haciéndole creer que se
trata de otro material, con frecuencia mas caro. Un caso en el que no existe esta correspondencia son los pavimentos de loseta ceramica
que tienen apariencia de madera, imitando su textura y color, ademas de tener una forma alargada que corresponderia a una tabla.

La segunda es la concordancia entre la forma y la funcién mecanico-utilitaria, es decir, la forma que tienen los elementos arquitecténicos
debe estar relacionada con el uso que se les da. Cuando una columna, por ejemplo, es utilizada solamente para conseguir una apariencia

Villagran Garcia, José. (1964). Teoria de la arquitectura (p.42). Ciudad de México: Instituto Nacional de Bellas Artes.
2 {dem.
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y no por requerirse para cumplir la funcién de transmitir las cargas de una cubierta a los cimientos, no se esta actuando en apego a la
segunda forma de verdad arquitectdnica.

La tercera forma de verdad en arquitectura es la concordancia entre forma y destino utilitario econdmico. Esto esta vinculado con los
elementos arquitectdnicos que son usados solamente para simular que es necesario su uso, pero que en realidad no estan cumpliendo
con un propodsito. Un caso en el que no se actua conforme a esta forma de verdad es la colocacion de puertas falsas, detras de las cuales
no existe un vano, sino un muro ciego.

La cuarta forma de verdad en arquitectura es la concordancia entre las formas exteriores y las estructuras internas, lo cual se refiere
especialmente a la relacion que existe entre la fachada de un edificio y su interior. No se actia conforme a esta forma de verdad cuando
un edificio parece ser una vivienda promedio, pero cuyo interior no guarda relacién con dicho aspecto al albergar, por ejemplo, unas
oficinas.

Finalmente, la quinta forma de verdad en arquitectura es la concordancia entre la forma y el tiempo historico o, en otras palabras, entre
el estilo del edificio y la época a la que pertenece. Un caso en el que se es deshonesto respecto a esta forma de verdad es cuando se
construye un edificio con un estilo que no es propio de esta época. El lenguaje usado y los sistemas constructivos no guardaran relacion
con la arquitectura de nuestro tiempo, generando una falta de integracion originada en la simulacién.

Estas cinco formas de verdad, expone Villagran, aunque tuvieron su origen en el siglo anterior al que él vivid, siguieron vigentes, aunque
en su opinién deberian nombrarse de una manera diferente. Las cinco formas de verdad son una concordancia entre la finalidad, el
medio empleado y la forma resultante que recibe el nombre de légica, particularmente ldgica del hacer.

En ese momento histérico (mediados de los afios 1960) explica Frampton (1980), la generalidad de los arquitectos noté que los principios
reduccionistas de la arquitectura de esa época habia conducido a ciudades empobrecidas. En ese contexto, destaca la radicalizacidén en
el pensamiento de tedricos como Robert Venturi, quien publicé Complexity and Contradiction in Architecture (1966). En ese texto hizo
una critica sensata sobre el entorno urbano de la época, proponiendo que se requeria oponer el orden al desorden y viceversa. En 1972,
sin embargo, publicé Aprendiendo de Las Vegas, un texto en el que pasé de aceptar el mal gusto en la arquitectura a su exaltacion, y de
tolerar la idea de la Main Street a aplaudir las franjas urbanas con carteles. Su planteamiento, de naturaleza estética, consideraba a Las
Vegas como una mascara que escondia un entorno urbano inhumano, lo anterior aceptando que el limite entre las franjas urbanas y el
desierto en el que se emplazé la ciudad eran los espacios residuales generados por las fachadas posteriores de los casinos. Robert
Venturi tuvo que admitir una arquitectura superficial resultante de una sociedad de consumo caracterizada por los anuncios de luces
nedn. Incluso propone al casino como modelo de los espacios interiores y sefiala que los monumentos pueden ser sustituidos facilmente
por espacios decorados:

En Las Vegas, el casino es un espacio grande y bajo. Es el arquetipo de todos los espacios interiores publicos cuya altura se reduce por
razones de presupuesto o de acondicionamiento del aire (...) Hoy las grandes luces son faciles de conseguir y el volumen viene
determinado en altura por limitaciones mecanicas y econdmicas. Pero las estaciones de ferrocarril, los restaurantes y las galerias
comerciales de solo tres metros de alto reflejan ademas una actitud cambiante con respecto a la monumentalidad. (...) Hemos
sustituido el espacio monumental de Pennsylvania Station por un ferrocarril elevado. Y el de la Grand Central Terminal se conserva
principalmente gracias a su magnifica conversion en un instrumento publicitario. (Frampton, 2009, p. 295)

Frampton califica la actitud de Venturi como adscrita al populismo, mismo que describe como una simulacién escenografica en la que
se construian parodias utilizando lo clasico y lo vernaculo. Ese movimiento consiguié seguidores rapidamente. En el ambito tedrico,
Vincent Scully lo apoyé desde el inicio, escribiendo el prélogo del libro Complexity and Contradiction in Architecture. Por su parte, en la
esfera practica, los arquitectos Charles Moore y Robert Stern demostraron su respaldo construyendo en balloon frame, un tipo de
construccion de madera que se ha usado profusamente en Estados Unidos y Canada, en el que los pilares y vigas son reemplazados por
muchos listones mas delgados, facilitando el montaje y aligerando la estructura.

El populismo, expone Frampton, también tuvo detractores como Charles Jencks, que en su libro The Language of Post-Modern
Architecture, explica que muchas obras que se identifican con esos principios, son solamente agradables o sefialan el mal gusto de la
arquitectura rural a través de propuestas vacias como ocurre en la casa hotdog de Stanley Tigerman. Jencks también criticé fuertemente
la teatralidad usada por Moore y Turnbull en sus proyectos del Kresge College. Moore reacciond a tales ataques admitiendo haber
seguido tal estrategia, particularmente en la Piazza d’Italia construida en Nueva Orleans en 1979 (Figura 1). A pesar de esto, con el paso
del tiempo el populismo se fortalecié culminando en obras Neo Art Decd, estilo en el que se construyeron viviendas como la casa Ehrman
creada por Stern en Nueva York (1975) y rascacielos como el Bank of the South West hecho por Helmut Jahn en Houston (1982).
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Figura 1. “Piazza d’Italia 1978”, Frank Farm, 2018. (Fuente: Farm, Frank. (2018). Piazza d'ltalia, 1978. 30 de mayo de 2022, de Flickr Sitio web:
https://www.flickr.com/photos/frankfarm/44674731872)

Durante la decadencia del populismo estadounidense, en contraste con las obras eclécticas de Moore, las viviendas disefiadas por Frank
Gehry como su casa deconstruida, hecha en Santa Modnica en 1979, incluyeron un ingrediente rebelde. Sin embargo, segin Frampton el
populismo tuvo un eco mas profundo durante esa etapa final en Europa como se aprecia en La presencia del pasado/El final de la
prohibicion, una obra del arquitecto italiano Paolo Portoghesi presentada en la Bienal de Venecia de 1980y en la que todas las fachadas
presentadas, de tamario natural, fueron hechas por disefiadores de la industria del cine italiano, excepto una, realizada por Leon Krier,
quien insistio en usar materiales reales.

Otra idea que cobra relevancia cuando se aborda la relacion de la arquitectura permanente con lo falso: la ciudad del espectaculo. Ese
concepto es explorado por Carlos Garcia Vazquez (2008), quien sefala a Jean Baudrillard como uno de los primeros tedricos interesados
en la simulacidn como rasgo de la sociedad de masas. Segun este filésofo la vida en las ciudades es cada vez mas carente de experiencias
auténticas y mas saturada de artificialidad, lo cual ha ocasionado que los habitantes sientan nostalgia por lo real y necesiten experiencias
fuertes como por ejemplo, los reality shows.

Carlos Garcia Vazquez también destaca la opinidn de Jameson (2001). Segun él, el interior y el exterior de los edificios de la ciudad del
espectaculo estan separados. Por fuera son envolturas atractivas que son indiferentes al contexto que les rodea, y por dentro presentan
un ambiente fantastico que ocasiona que el visitante se sienta vulnerable frente a los propdsitos comerciales de estos espacios que
estan vinculados con el ocio y el consumo. El propio Vazquez explica que la industria del esparcimiento experimentd un importante
desarrollo en los afios 1980 debido a que los baby boomers, la generacidn de clase media nacida en los afios 1960, alcanzé la madurez.
Para este sector de la poblacidn, ajena a la posguerra, el ocio y el consumo se volvieron parte de sus actividades diarias, por lo que la
demanda de entretenimiento crecid. Los parques de diversiones fueron una de las respuestas a la demanda de diversién, entre ellos los
de Walt Disney, que tuvieron una fuerte influencia sobre la ciudad del espectédculo por ser pioneros en usar la estrategia de la simulacidn.

Un ejemplo de ello es Main Street, una reproduccion de una vieja ciudad estadounidense a escala 5:8, en el primer parque de Disney que abrid
en Anaheim en 1954. El plan funciond y se repitid en los otros parques que abrieron subsecuentemente en Orlando, Paris, Tokio y Hong Kong.

La realidad no es suficiente en los parques de Disney, es necesario mejorarla. La realidad mejorada es un concepto que estos espacios
no esconden y que presentan orgullosos en libros como Designing Disney (2003), que incluye una seccién llamada “Estado de dnimo,
sensacion y mejoramiento de la realidad”. En ella, John Hench explica que para mejorar la realidad se deben intensificar todos los
elementos visuales narrativos. La realidad simulada que los visitantes tienen en los parques de Disney se genera al incluir detalles falsos
como los caminos de lodo craquelados por el sol y las huellas mostradas en la seccién africana del parque Animal Kingdom. Las
atracciones y otros servicios como las tiendas y restaurantes fueron tematizados de acuerdo con la zona del parque en la que se
encontraban con el objetivo de motivar el consumo de los visitantes, cuidando cada detalle, desde el disefio de los menus de los
restaurantes hasta la forma de las repisas usadas en las tiendas, pasando por el disefio de vestuario y el comportamiento de los
empleados. Las tiendas y restaurantes de los parques de Disney, sin embargo, conservaron para los visitantes una conexion con la
realidad: la comida y los souvenirs.

La tematizacidén, explica Garcia Vazquez, llegd a restaurantes como el Hard Rock Café, en los que el entretenimiento y la comida se
combinan, alcanzando también a los casinos como The Venetian que reproduce los canales de Venecia en las Vegas, la ciudad del
espectaculo por excelencia. El turismo ha contribuido a la disneylandizacion de las ciudades, tematizando las areas histdricas de las
ciudades como el Barrio Francés de Nueva Orleans, pero también extendiéndose mas alla de ellas para atraer viajeros a zonas con ciertos
estilos de vida como el barrio gay Castro de san Francisco. Es asi como estos espacios que antes fueron verdaderos se volvieron
simulados.
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La relacién entre la arquitectura efimera y lo falso

La relacidn entre arquitectura efimera y lo falso es el centro de interés de la segunda seccion de este trabajo. Una de las formas de
arquitectura efimera mas populares, los arcos triunfales, son por definicidn falsos al ser considerados como un adorno, como se puede
apreciar en la definicion de Chiva Beltran: “Esta estructura efimera, en forma de portada, con al menos un vano principal y recubierta
de decoraciones, se va a convertir en la gran protagonista de las entradas simbdlicas en los siglos modernos, presidiendo estas
celebraciones y sustituyendo simbdlicamente las puertas de la muralla como punto de toma del territorio, lugar donde la ciudad rinde
pleitesia al gobernante.”3 En la Ciudad de México se colocaron arcos del triunfo para los virreyes desde el siglo XVI, pero fue hasta el
siglo XVII que se consolidaron las entradas virreinales, extendiéndose hasta el siglo XIX. A lo largo de ese tiempo evolucionaron,
adoptando primero el estilo barroco, luego mostrando alegorias de la independencia, después enalteciendo al emperador Maximiliano
y finalmente incluyendo elementos prehispanicos durante el Porfiriato. En este trabajo nos centraremos en un caso particular en el que
la simulacién es patente.

Los materiales con los que eran construidos los arcos triunfales, sefiala Chiva Beltran, incluian cartén, barro o lienzo, los cuales
soportaban la iconografia elegida para honrar al personaje que se estaba recibiendo. El autor destaca también los relatos de la fiesta
que eran publicadas después del evento, en las que se describia, entre otras cosas, el arco del triunfo, gracias a las cuales podemos
conocer esos monumentos. Estos registros, sin embargo, deben tomarse con reservas tomando en cuenta la exageracion que pueden
incluir considerando que son textos emitidos por instancias oficiales.

Los arcos triunfales, explica Chiva Beltran, se han vinculado histéricamente con el poder. En Roma y otros lugares lejanos de aquel
imperio se erigieron varios de estos monumentos. También en Roma se construyeron arcos permanentes, particularmente cuando se
lograba una victoria importante. Los arcos triunfales, tanto efimeros como permanentes, tuvieron su origen en Roma. En el siglo XVIII
se construyeron arcos permanentes para decorar las principales capitales europeas, aunque también se crearon arcos con materiales
temporales con el objetivo de celebrar una entrada triunfal. Durante el Renacimiento se agrega una nueva capa a las procesiones
medievales con la utilizacién de arcos del triunfo y timulos. Entre ellos destaca el arco del triunfo, que con el apoyo de Carlos V llegd a
toda Europa y después de la conquista también a América, donde la familia real no seria la protagonista de las solemnidades sino los
virreyes. Esas celebraciones fueron usadas en América como una demostracién de aceptacidn del pueblo hacia sus gobernantes, pero
no se cuenta con registros visuales de ninguin arco novohispano ya sea porque era caro grabar o porque solamente se tenia permitido
grabar para el rey. Las descripciones son las Unicas fuentes y se encuentran en México y Espafia.

Los arcos novohispanos, seiala Chiva Beltran, tenian dos tipologias: los exentos, que estaban decorados por las dos caras y que se
ubicaban en el centro de las calles de entrada a la plaza principal; y los creados para enmascarar una fachada, que estaban adosados a
un edificio y que estaban decorados por un solo lado. Casi todos tenian un solo vano y sobre él se ubicaba una leyenda referente a la
celebracion. Tenian dos o tres cuerpos y drdenes superpuestos en las columnas que separaban las calles. Esto generaba espacios para
colocar lienzos.

Christian Mendoza (2019) concuerda con Chiva Beltran en que los arcos triunfales son de origen romano y en que su funcién era
proporcionar un espacio para recibir a personajes importantes. También afirma que durante el siglo XVIlI y XVIII en México, este edificio
temporal tenia dos funciones: albergar una fiesta politica y ser el soporte de un texto que describia lo que se esperaba del virrey. La
misidn de los arcos triunfales no terminaba con su construccion, sino que se extendia a lo largo de las fiestas religiosas y laicas. Méndez
Bafiuelos afirma, seglin Mendoza, que los arcos triunfales tenian la funcién de festejar que cierta figura politica estaba subiendo al
poder, una celebracion en la que participaban todas las clases sociales, lo cual implica que la comunidad lo legitima, que le otorga su
voto de confianza al nuevo gobernante. Mendoza explica que los arcos tenian dos publicos, la figura politica y el pueblo, ademdas de un
umbral que también tiene una doble naturaleza, al ser la entrada a las virtudes politicas y el acceso a la ciudad.

Partiendo de los antecedentes presentados, hemos decidido destacar el caso del arco del triunfo que Sor Juana Inés de la Cruz, hecho
para celebrar la llegada de un virrey el 30 de noviembre de 1680, por dos motivos. Primero, se trata de un arco triunfal hecho en el siglo
XVII, un momento histdrico en el que las ceremonias de entrada de los virreyes a México se habian consolidado. Y segundo, el Arco
disefiado por Sor Juana se construyd, segin Mendoza, en la puerta occidental de la Catedral Metropolitana, un hecho significativo si se
toma en cuenta que ese arco pertenece al segundo tipo, de acuerdo a la clasificacidon propuesta por Chiva Beltran, que se caracteriza
por enmascarar una fachada.

3 Chiva Beltran, Juan. (2012). Arcos efimeros mexicanos. De la herencia hispana al nacionalismo artistico. (p.195). Ciencias Sociais e Humanidades, 24, 193-
212.
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Entre las propuestas recibidas para la construccién del arco, la de Sor Juana fue la Gnica que se construyd. En ella se reproducia la imagen
del virrey Tomas Antonio de la Cerda y se manifestaron las demandas ciudadanas. El virrey era también el Marqués de la Laguna, lo cual
se relacion6 con Neptuno, el dios del mar, considerando ademas que la ciudad de México se asentd sobre un cuerpo de agua. También
debe mencionarse que el agua se integré al discurso visual para expresar la necesidad de proteccidon de las inundaciones que
amenazaban la ciudad. La solicitud de Sor Juana fue esta:

“Representaba esta inundacidn la que es continua amenaza de esta imperial ciudad, preservada de tan fatal desdicha por el cuidado y
vigilancia de los sefiores virreyes, y nunca mas asegurada que cuando no sélo tienen propicio el juez, pero espera tutelar numen en el
Excelentisimo Marqués de la Laguna, que si alld formd Neptuno una laguna en que fluyesen las copiosas aguas del Peneo [...], nosotros
esperamos mejor Neptuno, que contraponiendo la hazafia, forme un rio por donde fluya una laguna, en su tan necesario como ingenioso
desagle.”

Afios mas tarde, a mediados del siglo XVIII en Espafia, la decoracidon que se colocaba en las fachadas con motivo de una fiesta como
guirnaldas, telas o espejos, fueron sustituidas por las denominadas fachadas ficticias, sefiala Bonet (2004). Un ejemplo destacado de
una fachada ficticia es la registrada en la pintura Ornatos de la calle de las Platerias con motivo de la entrada de Carlos Ill en Madrid
(Figura 2). Esta obra que data de 1760, fue realizada de acuerdo al catalogo “Madrid Pintado” (1992-1993) por Lorenzo Marin Quirds
(1717-1789), quien ademas pintd otros cuatro cuadros en los que registrd los adornos y celebraciones que se realizaron con motivo de
la entrada de Carlos Ill en la corte el 13 de julio de 1760. En la obra mencionada se observan pilastras alineadas rematadas por atlantes
dorados a ambos lados de la calle. Los responsables del disefio de la decoracién y las inscripciones que se usaron para recibir a Carlos Il|
en Madrid fueron Ventura Rodriguez (arquitecto), Felipe de Castro (escultor), Pedro Rodriguez de Campomanes y Vicente Garcia de la
Huerta (académicos).

Figura 2. “Ornatos de la calle de las Platerias con motivo de la entrada en Madrid de Carlos Ill”, Lorenzo de Quirds, 1760. (Fuente: De Quirds, Lorenzo. (1760).
Ornatos de la calle de las Platerias con motivo de la entrada en Madrid de Carlos Ill. 19 de mayo de 2022, de Biblioteca digital memoriademadrid Sitio web:
http://www.memoriademadrid.es/buscador.php?accion=VerFicha&id=387809)

También durante el siglo XVIIl podemos encontrar fachadas ficticias en otras latitudes como en Guatemala. Una de las solemnidades de
enaltecimiento de la lealtad mas importantes que se realiz6 en ese pais y en el que se erigieron este tipo de construcciones fue el
recibimiento del real sello segiin explica Sdnchez Mora (2021). El real sello era uno de los distintivos mas importantes de la monarquia
y representaba la justicia impartida por el rey y que garantizaba la paz. Era un instrumento que validaba los documentos que eran
emitidos en nombre del rey. El sello fue usado como simbolo de la unidad frente a la diversidad que habia entre las expediciones y
limitar las pretensiones de poder de los capitanes.

En Guatemala no se tenia la presencia del rey ni del virrey, por lo que los simbolos del poder real como el sello eran importantes. El uso
ceremonial del sello ocurria solamente cuando era recibido. La primera persona a la que se le dio permiso para usar el sello fue Cristdbal
Coldn en 1493, mientras que el primer recibimiento de sello ocurrié en la Nueva Espafia en 1531. Normalmente, en la América virreinal,
solamente el primer sello era recibido en un reino con una gran celebracién, mientras que la llegada del resto se festejaba mas
moderadamente. Esto explica la importancia del Gnico relato impreso sobre la fiesta de recibimiento del real sello de Carlos IV escrita
por fray Carlos Cadena en 1793, un intelectual dedicado a escribir sobre solemnidades. El documento se llamé Breve relacién de la
solemnidad y augusta pompa con que se recibio en la Capital del Reyno de Guatemala el Real sello de nuestro reinante Catdlico Monarca
el Sefior Carlos IV. Este documento, ademas, es significativo por haberse escrito por separado de la narracion de la proclamacién
(ocurrida tres afios antes) comparado con otras relaciones como las de proclamacién-recepcion de sello de Fernando VIy Carlos Ill.

La seccion del relato de fray Carlos Cadena que es mas relevante para este trabajo es la segunda, en la que se describen tres obras de
arquitectura efimera: un castillejo decorado en el palacio de la audiencia, un tablado en la iglesia del Calvario y la decoracién de la casa
de Juan Miguel Rubio y Gemmir (encargado de recibir el sello). En la fachada del palacio se abordaban temas relacionados con la justicia
(representada por una estatua de la justicia vindicativa y distributiva, cada una acompafiada de una explicacién) y con la realeza
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(combinando las armas reales, un retrato de Carlos IV sobre dos orbes), asi como el lema Non Plus Ultra y estatuas que representaban
a Europa, América, Asia y Africa.

En el mismo siglo, dice Llorente (2020) teniendo como referencia la opinién del historiador Simon Sebag, uno de los ayudantes mas
importantes de Catalina la Grande (1729-1796) fue Gregorio Potemkin(1739-1791), un subteniente de la Guardia imperial. Este hombre,
con apenas veintitrés afios deslumbré a la emperatriz rusa, de treinta y tres afios. Se convirtié en su amante favorito entre una larga
lista que Catalina tuvo a lo largo de su vida y luego de las alianzas con otros paises que lograron juntos, la emperatriz le concedié el titulo
de principe.

Segun Virginia Mendoza (2018), cuando Catalina iba a visitar Crimea, una desafortunada peninsula recién conquistada, Potemkin buscé
una estrategia para que ella viera un territorio préspero y la encontré en la construccion de fachadas que simulaban ser el frente de
edificios. Se creia, dice Mendoza, que mientras Catalina recorria ese territorio, las fachadas eran desmontadas de un pueblo y montadas
en otro, lo cual, de comprobarse confirmaria que se trata de arquitectura efimera. Afios mas tarde el término de aldeas Potemkines
para referirse a los sitios en los que se oculta la pobreza y se muestra una falsa prosperidad fue usada por primera vez por Georg Adolf
Heldig en su libro Potemkin Prince of Tauris. Y mas recientemente, en el libro The Potemkin Village , el austriaco Gregor Sailer, presenta
fotografias de veinticinco pueblos falsos ubicados en siete paises diferentes. Entre ellos, apunta Mendoza, solamente dos podrian
considerarse como aldeas Potemkines en el sentido tradicional del término: las ciudades rusas de Suzdal y Ufa. Varios de sus edificios
fueron enmascarados con papel adhesivo y lonas durante una visita de Vladimir Putin para dar la apariencia de estar habitados. El resto
han sido construidas para lograr objetivos militares o econdmicos y podrian ser considerados como falsa arquitectura permanente. Dos
casos son Junction City, ubicada en el desierto Mojave en California; y Thames Town, terminada en 2006 en las proximidades de
Shanghai.

En Junction City el ejército estadounidense edificd unos veinte pueblos falsos con el objetivo de que los militares practicaran en un sitio
parecido a Irak o Afganistan, lo cual se consigue con edificios que muestran elementos propios de la arquitectura arabe. Y aunque estas
urbes no fueron disefiadas para ser habitadas, en el espiritu de lograr una mejor simulacion, hay alrededor de trescientas personas que
se pasean por sus calles, interpretando papeles como compradores, vendedores o terroristas.

Otra ciudad falsa fotografiada por Sailer es Thames Town, un caso distinguido por Mendoza porque, a diferencia de las otras ciudades
mostradas en el libro The Potemkin Village, fue disefiado para ser habitado y tiene capacidad para acoger diez mil personas. A pesar de
ello, nunca ha tenido pobladores. Esta imitacion de un pueblito inglés recibié su nombre por el rio Tdmesis y no fue exitosa porque
quienes compraron casas en este sitio las usaron como una segunda residencia ocasionando que los precios se elevaran y que solamente
pudieran ser adquiridas por este perfil de clientes. Nadie vive en esa ciudad.

La relacién entre la escenografia y lo falso

En el dmbito de la arquitectura con frecuencia se describe a los edificios falsos como “escenograficos”. Como vimos antes, el propio
Frampton, ha empleado ese término para referirse al populismo. Por esa razén, hemos decidido realizar una breve aproximacién al
concepto de ficcién desde la escenografia. En ese contexto, Xdchitl Gonzélez (2014) explica que la escenografia es un juego en el que la
realidad se representa en otra realidad, en el que participamos como espectadores sabiendo que lo que veremos es falso. La ilusidn de
que lo presentado en el teatro es real debe mantenerse mientras estamos en él, lo cual se logra cuidando, en el caso de una escenografia
realista, los detalles que pueden ocasionar que el espectador note que cierto elemento es falso. Esto lo llevaria a dejar de creer que lo
que ve es real por algunos momentos.

Mientras tanto, Alejandro Luna, maestro de muchas generaciones de escendgrafos en México, sefiala que la escenografia no es
arquitectura, sino que esta relacionada con el teatro. En su opinién, aunque ambas tienen en comun el disefio del espacio, la
escenografia se distingue por ser temporal; una declaracion que aparentemente excluye a la arquitectura efimera, pero que cobra
sentido al conocer la apreciacion de Jorge Ballina, mostrada en el siguiente parrafo. Mas alla de esta afirmacion, el autor destaca un
rasgo de la escenografia que es de interés para esta comunicacion, el hecho de que no tiene un dilema ético porque el publico sabe que
vera una simulacion y paga por verla. La escenografia es tan falsa como el teatro y es falsa a propdsito.

Por otro lado, Jorge Ballina Graf, ex alumno de Alejandro Luna, explica que la naturaleza efimera del espacio escenografico abarca mas
que su autenticidad y su durabilidad. En lo que toca a la autenticidad, en escenografia es aceptable usar un material que tenga la
apariencia de otro porque el publico sabe que estd frente a una ficcion y la acepta. El espectador se deja engafiar conscientemente y
participa de un juego en el que lo falso se convierte en algo mas real que la realidad misma. En lo relativo a su durabilidad, la escenografia
se disefia de acuerdo con las acciones realizadas por los personajes, los cuales generan tensiones entre si al moverse. Ademas, la
escenografia se modifica con base a la reubicacion de los objetos en el escenario, ocasionando una construccion espacial diferente en
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la mente del espectador. Cuando la obra de teatro se termina, los elementos que integraban la escenografia se separan. Esta es la razéon
por la que la escenografia tiene naturaleza efimera.

También Jorge Ballina (2012) ha sefialado la naturaleza ficticia de la escenografia. Segln explica, los espectadores saben que lo que ven
en el escenario no es real, aceptan ser engafiados voluntariamente, es decir, realmente no hay un engafio. Por lo anterior, no es
necesario reproducir el mundo real, sino sugerirle al espectador un mundo diferente. Debe lograrse una composicién integrada por
ciertos elementos que estimulen al observador a construir imagenes en su mente. Si esos componentes son seleccionados
adecuadamente, el publico estara convencido de lo que su mente fabricé.

CONCLUSIONES

Los afios 1960 fue un periodo en el que la relacidn entre la arquitectura permanente y lo falso se encontré en el centro del quehacer
tedrico y practico de la arquitectura. Mientras que el populismo estadounidense se encargd de justificar el disefio y construccion de
edificios en los que la simulacidn era su principal rasgo apoyado por arquitectos como Robert Venturi, otro grupo de arquitectos, entre
ellos el mexicano José Villagran establecian una teoria que sirviera de guia para que los edificios que se construyeran fueran verdaderos,
caracterizados por la concordancia entre la forma y la apariencia; la forma y la funcién mecanica; la formay el destino utilitario; la forma
exterior y la estructura interna; la forma y el tiempo histérico. Aunque el populismo llegé a su decadencia, la simulacidn siguié presente
en ciudades como las Vegas, mientras la necesidad de actividades recreativas ha favorecido el crecimiento de los parques de diversiones
que usando la tematizacidn estimulan el consumo, una estrategia que ha sido imitada por barrios en todo el mundo, convirtiéndolos en
una simulacién.

La relacion entre la arquitectura efimera y lo falso también se ha dado a lo largo de la historia. Los arcos del triunfo son una de las formas
mas conocidas de arquitectura efimera, aunque también los hay permanentes. Particularmente, los novohispanos creados en el siglo
XVII en México son importantes porque fue en ese momento que se consolidaron las ceremonias de entrada de los virreyes a este pais.
Uno de ellos fue el disefiado y construido por Sor Juana Inés de la Cruz para recibir al virrey Tomas Antonio de la Cerda en 1680, que
ademas es relevante por pertenecer, de acuerdo a la tipologia de Chiva Beltran (2012) a la clase de arcos triunfales adosados que
“enmascaran” una fachada. Otras manifestaciones de la relacién arquitectura efimera y lo falso fueron las fachadas ficticias edificadas
en Espafia y Guatemala en el siglo XVIII. Un ejemplo en Espafia fueron las portadas creadas con motivo de la entrada de Carlos Il en
Madrid, las cuales fueron registradas por el pintor por Lorenzo Marin Quirds en 1760 y otro, en Guatemala, fueron las fachadas creadas
por la fiesta de recibimiento del real sello de Carlos IV, las cuales fueron descritas en texto por fray Carlos Cadena en 1793. También en
el siglo XVIII, surgieron en Crimea a raiz de la relacion de Gregorio Potemkin y Catalina la Grande los primeros pueblos Potemkin. Gregor
Sailer registré veinticinco pueblos Potemkin en su libro The Potemkin Village. Entre ellas, solamente dos ciudades rusas, Suzdal y Ufa,
son segun Mendoza, pueden ser llamadas aldeas Potemkines por haber sido enmascaradas.

El uso despectivo del término “escenogréfico” por tedricos como Frampton, nos llevé a revisar la relacion entre la escenografia y lo falso
desde la perspectiva de dos protagonistas la escenografia mexicana actual. Segln Alejandro Luna la escenografia no es arquitectura,
sino que esta vinculada al teatro, y ademds no tiene un dilema ético porque quien asiste al teatro sabe que lo que vera es un engafio.
Por otro lado, de acuerdo con Jorge Ballina, lo falso es valido en la escenografia, y la escenografia es efimera porque los elementos que
la componen se disgregan al término de cada funcion.

La arquitectura, permanente o efimera, se ha relacionado con lo falso en todo el mundo a lo largo de la historia. Estudios posteriores
podrian determinar cudl forma de arquitectura, si la permanente o la efimera, es mds propensa a establecer una relacién con la
simulacién. Ademas, explorar las convergencias y divergencias de las implicaciones éticas entre disciplinas (arquitectura-escenografia,
teatro-performance, arquitectura-performance, entre otras) podria contribuir a comprender mejor la manera en que se relacionan entre
si.
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Una deriva por el Mar Mediterrdneo.
Arte, ciencia y narrativas en una actuacion de Live Cinema.

A drift through the Mediterranean Sea.
Art, science and narratives in a Live Cinema performance.

PALABRAS CLAVE

Live Cinema, Mar Mediterraneo, arte, ciencia, narrativas.
KEY WORDS

Live Cinema, Mediterranean Sea, art, science, narratives.
RESUMEN

Este articulo propone describir el concepto y el proceso creativo de la Deriva Tortuosa #REConectar, una performance de Live Cinema
creado después de meses recopilando datos, imagenes, sonidos y narrativas sobre el mar Mediterraneo. Deriva Tortuosa mezcla videos,
sonidos y animaciones de visualizacidn de datos. Es una narrativa audiovisual de los datos cientificos, imagenes, sonidos e historias en
diferentes puntos de este mar. El arte y la ciencia se fusionan para formar nuevas estéticas ambientales. La ciencia es una forma de
comprender el entorno y sus implicaciones. No solo los datos y los nimeros definen este mar, sino que las narrativas y cuestiones
sociales también son cruciales aqui, ya que el agua es el camino hacia un mundo nuevo, una vida nueva. Las fronteras, geograficas y
politicas, son parte de ella. El mar esta hecho de sal, cuerpos y controles.

ABSTRACT

This paper proposes to describe the concept and creative process of the Deriva Tortuosa #REConectar, a Live Cinema performance
created after months collecting data, images, sounds and narratives on the Mediterranean Sea. Deriva Tortuosa (Tortuous Drift) mixes
videos, sounds and data visualization animations. It is an audiovisual narrative of the scientific data, images, sounds and stories in
different points of this sea. Art and science merge to form new environmental aesthetics. Science is a way of understanding the
environment and its implications. Not only data and numbers define this sea, but social narratives and issues are also crucial here, as
water is the path to a new world, a new life. Borders, geographical and political, are part of it. The sea is made of salt, bodies and
controls.
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INTRODUCCION

Nuestra practica artistica de los ultimos afios involucra mares, océanos y rios. Aqui, proponemos una comunicacién sobre el proceso de
creacién de la actuacion de Live Cinema Deriva Tortuosa que trata del fluir hacia el mar Mediterraneo. Hemos trabajado con el Océano
Atlantico — de la costa de Brasil y el Caribe, el Océano Austral — cerca de la Base Antartica Brasilefia, el Mar del Norte y Baltico — en la
costa de Noruega, Suecia, Lituania y Letonia. En 2021/22, la practica artistica se centrd en sentir el mar Mediterraneo. Un mar nuevo
para nosotros, el Mediterraneo nos trae muchos cuestionamientos, pensamientos aterradores, aguas cristalinas, aguas saladas,
problemas de inmigracidn, muertes, preocupaciones por el calentamiento global y especies invasoras.

Deriva Tortuosa trata de fluir hacia el mar, mas concretamente, el mar Mediterraneo. Desde hace mas de 10 afios, nuestra practica
artistica involucra mares, océanos y rios. El agua es parte esencial de nuestras vidas. Buceo libre, submarinismo, natacién, remo, vela
son formas de sentirse parte del agua. En esta version de la performance de Live Cinema Deriva Tortuosa #REConectar enfatizamos el
reconectar con el mar, con la naturaleza, con lo que nos fue reprimido durante los meses de lockdown.

Las imagenes en movimiento y los sonidos se grabaron en lugares seleccionados del Mediterrdneo como: Ceuta, Gibraltar, Malta,
Valencia, Delta del Ebro, Formentera, Cerdefia, Sicilia y Chipre. Deriva Tortuosa mezcla videos, sonidos y animaciones de visualizacion
de datos. Es el resultado de meses recopilando datos cientificos, imagenes, sonidos e historias en diferentes puntos de este mar.

UNA DERIVA ARTISTICA

La deriva por el Mar Mediterraneo se llevé a cabo a través de varias expediciones artisticas para sentir ese mar, para percibir el lugar
con el propio cuerpo. Teniendo el cuerpo como sensor, se percibia este mar con el aliento, boca, piel, oidos, ojos y sentimientos. Ademas,
utilizamos datos cientificos, como salinidad, conductividad y pH del agua, para comprender mejor la estética ambiental del lugar. La
ciencia ciudadana y los contadores portatiles de baja tecnologia generan mis datos artesanales y, poco a poco, creamos una narrativa
audiovisual de esta percepcion estética subjetiva del mar Mediterraneo.

Nadar, remar, bucear, pedalear y, sobre todo, caminar forman la forma de percibir este nuevo mar. La caminata era el punto de partida
de estas expediciones, cada dia empezaba con caminatas de 10 a 20 km en busca de faros, puertos, mares, pescadores, barcos y agua
salada.

Los pies fueron el lapiz para dibujar este mapa subjetivo del mar Mediterraneo, como lo fue el lapiz de Nietzsche, Kant, Thoreau,
Rousseau, Rimbaud y varios otros para escribir sus pensamientos (Gros, 2010). Aqui la escritura se hacia con sonidos e imagenes, y
también se cuenta con sonidos e imagenes.

Los paseos fueron solos, en silencio para escuchar el lugar. A diferencia de los paseos situacionistas de los fldneurs que atraviesan las
multitudes en las ciudades, en estas expediciones artisticas la busqueda era la distancia de los grandes centros, era estar en las fronteras,
por los lados, por los bordes del mar. El caminar era la forma de percibir este mundo azul, tanto el caminar cerca del agua cuanto el
caminar dentro del agua.

O caminhar devolver o corpo a seus limites originais, a algo ductil, sensivel e vulneravel, amas o préprio caminhar se prolonga no mundo assim
como as ferramentas que incrementam o corpo. A senda é uma extensdo do caminhar, os lugares destinados a caminhas sdo monumentos a
essa atividade, e caminhar é uma maneira de creia 0 mundo e também de estar nele. (Solnit, 2016, p. 59).

Sumergiendo en sus aguas, sintiendo el calor, el frio, la sal, los recuerdos, las historias, las contradicciones, las voces... sentimos el mar.
Deriva Tortuosa es una performance de Live Cinema que aporta todos estos cuestionamientos, sentimientos e historias para crear una
narrativa audiovisual subjetiva del sentir el mar.

LAS PERFORMANCES DE LIVE CINEMA

Deriva Tortuosa o Tortuous Drift es una performance de Live Cinema. La actuacién en vivo es efimera y cambia con cada lanzamiento.
Imposible crear la misma narracidn dos veces. En cada funcidn, los videos y sonidos se reorganizan y replantean para construir una
nueva narrativa audiovisual en tiempo real.

En esta actuacién de 10 a 20 minutos, con tres capas audiovisuales que se entrelazan para construir una narrativa con imagenes y
sonidos. La actuacion audiovisual en directo es temporal; un evento basado en el tiempo que recrea la experiencia de sentir el mar
Mediterraneo. En Valencia, en el V Congreso Internacional de Investigacion en Artes Visuales, haremos una versién llamada Deriva
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Tortuosa #REConectar crea una declaracion de este viaje basada en el “reconectar” con la naturaleza, con el mar. No es una deriva en
sentido directo, es compleja, sinuosa y enredada, como los sentimientos y las historias vividas en este mar.

El proceso de creacidn del performance involucrd el grupo Ecoarte, establecido en el IHAC (Instituto de Humanidades, Artes y Ciencias
Profesor Milton Santos) de la Universidad Federal de Bahia. Estudiantes de grado y posgrado en conjunto con la profesora y una cientifica
crearan piezas para esta actuacion. Luego, pongo los créditos, funcidn de cada uno en esta creacién.

. Direccion artistica/Live Performance de Karla Brunet

e  Videosy audio de Karla Brunet

e Disefio de sonido por Rodrigo Ramos

e Animaciones de Flora Benedito, Thaiane Cerqueira, Brisa Brasileiro

e Visualizacion de datos por Flora Benedito, Thaiane Cerqueira, Karla Brunet
e Moléculas por Dr. Sabrina T. Martinez

1.1. Los paisajes audiovisuales

Las imdagenes y los sonidos se grabaron en lugares seleccionados del Mediterraneo como: Ceuta, Gibraltar, Malta, Valencia, Delta del
Ebro, Ibiza, Formentera, Cerdenia, Sicilia y Chipre. Cada lugar tiene una particularidad por haber sido seleccionado como lugar para
recolectar datos. Los criterios fueron geograficos, subjetivos, sociales y ambientales. Por ejemplo, Ceuta y Gibraltar son la puerta de
entrada al Mar, y donde se percibe que las distancias fisicas de Europa y Africa son minimas. Las islas del Mediterraneo central son la
puerta de entrada de la mayoria de los intentos de llegada a Europa y en ella se constata la mayor cantidad de muertes por ahogamiento.
El Mediterrdaneo Occidental tiene el mar mas salado y el Delta del Ebro es una de las zonas con mayor peligro de ser inundada por el
calentamiento global.

Los videos suelen ser abstractos, reflejos de las aguas y pensamientos en los lugares. Otros son mas descriptivos mostrando los paisajes
que forman este mar. Las busquedas de narrativas que orientaron esta investigacidn artistica. La caminata, el remo, el clavado, el
pedaleo, todo fue parte de este proceso que también se presenta visualmente en la performance.

A continuacion de revivir cada experiencia editando videos de cada sitio de recoleccion, la narrativa audiovisual elegida busca la idea de
un viaje en el mar, un mar cerrado lleno de conflictos. Este tema sale a relucir en las imagenes de muros, piedras y faros. El recorrido se
siente por las imagenes en movimiento de botes, kayaks, bicicletas, pies y remos.

™
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Figura 1. Captura de pantalla de los clips mesclados.
La performance mezcla en tiempo real mas de 80 clips de videos, sonidos, animaciones y visualizacidn de datos. En cada version actuada,
se selecciona unos 30 0 40 de estos clips para ser manipulados. Es el resultado de las expediciones artisticas recopilando datos cientificos,
imdagenes e historias en diferentes puntos del mar Mediterraneo.

1.2. Sound design

El disefio sonoro de la Performance “Deriva Tortuosa” se realizé a partir del material sonoro de grabaciones de campo captadas durante
un viaje que atraveso 12 paises, teniendo como objeto de investigacion el Mar Mediterraneo. La composicion propone una investigacidon
sobre la materialidad del agua, creando una inmersidn en el universo maritimo. Investigando el agua como materia prima, la banda
sonora se vale de texturas, ritmos y temporalidades proporcionadas e inspiradas en el movimiento del agua.

El paisaje sonoro dibuja un camino inmersivo en este mar, a nivel del mar y sumergido, realizado con hidréfonos en estos diferentes
lugares. El sonido bajo el agua se mueve mas rapido que en el aire, unas 4 veces mas rapido. La transmision de vibraciones como materia
es mucho mas facil debido a la alta densidad del agua, la salinidad también ayuda en la transmisidn. Esta escucha sumergida del mar,
en sus diversas profundidades, crea varias capas de ambientes y timbres. Las aguas poco profundas adquieren un sonido mas agudo, en
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cierto modo metalico por el aparato de captacidn, provocando que la danza de las mareas golpee el micréfono y proporcione frecuencias
altas como un instrumento musical, acuoso y de viento. Una escucha mas sumergida adquiere un ambiente mas serio y robusto, como
una inmersion uterina en el mar Mediterraneo.

Mezclados con el sonido marino, se unen a los sonidos de su entorno. Los paisajes sonoros de Ceuta, Ibiza, Valencia y Formentera, por
ejemplo, entran en el arreglo con los sonidos de los transeuntes, los coches, las sirenas y la fauna, con el canto de los pajaros. Inspirada
en timbres y temporalidades acuaticas, la composicion también invierte en el uso de sintetizadores que tienden a simular el movimiento
maritimo y sus texturas, creando capas mas sinuosas en esta deriva sonora.

1.3. Animaciones

Como parte de la capa superior de rendimiento, la capa de marcadores que interfieren con los paisajes, tenemos animaciones y
visualizaciones de datos. Las animaciones se basan en temas elegidos en las reuniones de Ecoarte, temas que impregnaron esta
expedicion artistica en el Mediterraneo. Son animaciones de un faro, las bolas de Neptuno, un barco con inmigrantes, el curso de la
deriva, las medusas, etc.

El faro se inspird en Il Faro, faro de la Riserva Naturale di Capo Gallo, ubicada en Palermo, Italia. El faro de Il Faro fue uno de los diversos
faros visitados en el Mediterrane. En todo sitio, una caminada en busca de faros era realizada. A continuacidn, se muestra una foto del
faro, seguida de su animacion.

ma W ST, -
Figura 2. Foto que hicim

os del Il Faro y una captura de pantalla de la animacion del faro.

Para la realizacion de la animacidn se investigé sobre el color de su luz, debido a que existen faros con iluminacién roja, otros con luz
amarilla o branca. Sin embargo, no se encontrd ningin documento que demostrara el color del faro, incluso encontramos un video que
mostraba cémo es el interior del faro. El parece no ser funcional, estd abandonado y caido en desuso.

La animacion de las medusas se realizé observando imagenes y videos de medusas, tratando de mostrar su movimiento fluido en el
agua, siendo llevadas por la corriente y moviéndose “sin preocupaciones”. Las medusas abundan actualmente en casi todos los océanos,
segln la agencia de la ONU. En el Mar Mediterraneo, actia como una plaga, y por eso pusimos varios de ellos en la animacién. Vemos
que, a pesar de ser hermosa, la cantidad de medusas se caracteriza por ser un problema que conduce, por ejemplo, a la caida de las
poblaciones de peces tanto en el Mar Mediterrdaneo como en el Mar Negro, segun la Organizacidon de las Naciones Unidas para la
Agricultura y la Alimentacién. FAO (Radio ONU, 2013). Uno de los factores que cita la FAO en el estudio realizado en 2013 es cémo el
aumento de medusas en el océano se debe a la sobrepesca, que elimina a los depredadores de estos seres, lo que lleva a un “circulo
vicioso”, ya que muchas medusas se alimentan de peces, huevos y larvas, reduciendo auin mas la resiliencia de los animales ya afectados
por la sobrepesca. Otras teorias citadas por la FAO sobre el fendmeno incluyen el calentamiento global; mayor uso de barreras para
prevenir la erosidn costera y aumento de nutrientes en el agual.

! La informacién fue tomada del sitio web oficial de la ONU
https://news.un.org/pt/story/2013/05/1439491-proliferacao-de-aguas-vivas-ameacam-peixes-no-mar-mediterraneo

ANIAV Asociacion Nacional de Investigacion en Artes Visuales
This work is licensed under a Creative Commons Attribution-NonCommercial-ShareAlike 4.0 International License (CC BY-NC-SA 4.0)

62


https://doi.org/10.4995/ANIAV2022.2022.15518

Brunet, Karla; Benedito, Flora; Ramos, Rodrigo; Cerqueria, Thaiane; Brasileiro, Brisa
Una deriva por el Mar Mediterraneo
V Congreso INTERNACIONAL DE INVESTIGACION EN ARTES VISUALES ANIAV 2022

RE/DES_CONECTAR

https://doi.org/10.4995/ANIAV2022.2022.15518

Figura 3. Captura de pantalla de la animacién de medusas

La animacién de las bolas de Neptuno, una hierba marina que prolifera sin control por el Mediterraneo, se realizé a partir de un video
real grabado durante la expedicion artistica. Al igual que las medusas, la bola de Neptuno es como una plaga en el mar, caracterizandose
como un problema ambiental existente en el Mar Mediterraneo. A continuacién, tenemos lado a lado un cuadro tomado del video
original y un cuadro de la animacién de estas hierbas.

Figura 4. Captura de pantalla de nuestro video y de la animacién de Neptune Balls.

Desde hace arfios existe en Europa un gran problema que esta lejos de resolverse, la inmigracion ilegal por el Mediterraneo. Empujados
muchas veces por guerras o incluso por situaciones econdémicas precarias en sus paises, muchos inmigrantes arriesgan su vida en barcos,
sin ningun tipo de seguridad y abarrotados de gente, llegando a varios casos de naufragio, provocando la muerte de muchos de ellos.

Por tanto, seria imposible hablar de una deriva por el Mediterraneo sin mencionar estas inmigraciones ilegales que son habituales y
alarmantes, pensando en ello creamos una animacién que consiste en una barca llena de gente, siendo animada saliendo por la parte
inferior de la pantalla hacia arriba, dando la impresién de la llegada de estas personas que arriesgan su vida para intentar un futuro
mejor en Europa. Otra animacidn basada en la migracidn y muertes en el Mar Mediterraneo es una mascara que cuenta los nUmeros
hasta llegar a 2048, que fue el numero que muertes en el Mediterraneo durante el afio de 2021.2

Figura 5. Imagen de inmigrantes en el Mediterraneo del TIME Site (https://time.com/97106/shipwreck-italy-lampedusa-libya-migrants/?amp=true )
e captura de pantalla de la animacién del barco de inmigrantes.

2 Dado do Missing Migrants Project (https://missingmigrants.iom.int/region/mediterranean) Nimero actualizado el 03 de junio de 2022.
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El rastro de la deriva en la expedicion artistica también fue animado con un mapa trazando el camino de la deriva por el Mar
Mediterraneo, con un camino irregular, la animacién proporciona un poco de la impresion "tortuosa" que es esta ruta. Con paradas en
cada punto de recoleccion de datos, la linea comienza a trazarse en Ceuta, continda hasta Gibraltar, Formentera, lbiza, Valencia,
Daltebre, Caligari, Palermo, Catania, Siracusa, Malta y, en ultimo, finaliza en Chipre, dejando el camino recorrido marcado por una linea
en el mapa del Mar Mediterraneo.

Figura 6. Captura de pantalla del video

1.4. Narrativas y entrevistas

Caminary estar sola fueron herramientas para la bisqueda de narrativas por el mar. Oportunidades y encuentros se sucedieron, creando
reflexiones subjetivas, historias escuchadas a lo lejos o entrevistas. Algunos protagonistas de estas historias son: el capitan de un barco,
la policia ambiental, pescadores, buzos, refugiados, remeros, trabajadores de la gestion del agua, ecologistas, socorristas y bafiistas.

Las entrevistas formales o casuales aparecen en la performance con animaciones, desfigurando levemente a las personas y
transformandolas en personajes de esta narracion. La estética del disefio remite a una historia que no es especifica de esta persona,
mas que de un grupo que vive en el Mediterraneo. Aqui pongo un ejemplo de tres de ellos, un ciclista encontrado por casualidad que
crecid en los faros, un marinero que trabaja en un barco de rescate de inmigrantes y un gestor de las aguas de los dos cauces del Ebro.
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1.5. Visualizacion de datos

Las visualizaciones de datos de salinidad, temperatura y pH del agua recolectada durante los viajes de campo se mezclan en la
presentacién como graficos animados y numeros. Estas visualizaciones plantean preguntas sobre la acidificacion del mar y el
calentamiento global. Otro dato utilizado en el performance es la estadistica de personas ahogadas que intentan cruzar el mar en busca
de una vida mejor. Estos datos, sociales y ambientales, se juegan junto con imagenes y sonidos recopilados en las expediciones artisticas.
Circulos, lineas, cuadrados, colores y numeros redibujan los datos recogidos en expediciones artisticas. Las visualizaciones modelan una
experiencia o vision de los datos con un objetivo en mente (Klanten et al, 2009). Y visualizar estos datos, para nosotros, deberia ser
simple y complejo al mismo tiempo, la simplicidad visual cuenta una histéria, nuestro punto de vista, y la complexidad los presenta
visualmente entrelazados y superpuestos durante la actuacién de Live Cinema.

La visualizacidn de la temperatura se realizd sobre el gradiente de color anterior que varia desde un azul oscuro, que representa la
temperatura mas baja que se siente, hasta un rojo oscuro, que representa la temperatura mas alta que se siente. Esto ilustra la
temperatura del medio ambiente en el momento de la recoleccion durante las expediciones artisticas. La cartografia de las temperaturas
durante este viaje por el Mediterraneo aporta datos cientificos sobre la temperatura en el momento de la recogida.
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Figura 8. Escala de colores donde el azul es la temperatura minima, 15°Cy el rojo es la temperatura maxima, 30,9°C

La forma elegida para representar la temperatura fueron varios circulos pulsantes que van aumentando, esta eleccion se hizo por el
hecho de que la temperatura se caracteriza como la cantidad fisica que mide el grado de agitacion térmica (agitacion de los dtomos y
moléculas que constituyen un cuerpo). Los circulos utilizados para su representacion son siempre pulsantes, creando una idea de
agitacion. La forma fue programada en p5.js.

Dentro del degradado se separaron 24 colores para las 26 colecciones realizadas en el Mediterraneo, ya que dos temperaturas eran
iguales. Se utilizé el cédigo hexadecimal para nombrar los colores de cada temperatura. La visualizacion se realiza en el sentido de la
ubicacion geografica de las colecciones en el mapa, longitudinalmente, comenzando por Ceuta y terminando en Chipre. En las imagenes
a continuacidn, puede ver como se organizaron geograficamente las temperaturas en el mapa.
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Figura 9. Captura de pantalla del proceso de visualizacién de temperatura.

En el Grupo Ecoarte, pensamos que la salinidad podria ser representada de una forma auto explicativa. A través de cuadrados, tomando
como base, la molécula de NaCl la cual tiene sus visualizaciones representadas por un cubo. En la visualizacidn de datos, los cuadrados
varian sus tamafios proporcionalmente segun el porcentaje de salinidad presente en cada lugar recolectado.

Los datos se dividieron en cuatro partes y se presentan de forma gradual, la primera parte, situada en la parte superior izquierda,
presenta la salinidad recogida en Ceuta y Gibraltar; el segundo, situado en la parte superior derecha, presenta datos de Formentera,
Ibiza, Valencia y Ebro; el tercero ubicado en el lado inferior izquierdo, Cerdefia y Sicilia; y finalmente, la Gltima parte, abajo a la derecha,
representa datos de Malta y Chipre.

Figura 10. Captura de pantalla de la visualizacién de salinidad

ANIAV Asociacion Nacional de Investigacion en Artes Visuales
This work is licensed under a Creative Commons Attribution-NonCommercial-ShareAlike 4.0 International License (CC BY-NC-SA 4.0)

65


https://doi.org/10.4995/ANIAV2022.2022.15518

Brunet, Karla; Benedito, Flora; Ramos, Rodrigo; Cerqueria, Thaiane; Brasileiro, Brisa
Una deriva por el Mar Mediterraneo
V Congreso INTERNACIONAL DE INVESTIGACION EN ARTES VISUALES ANIAV 2022

RE/DES_CONECTAR
https://doi.org/10.4995/ANIAV2022.2022.15518

Considerando que los tamafios de los cuadrados varian segun los datos, ya que muchas veces, a pesar de que las recolecciones se
realizan en diferentes lugares, se repiten algunos numeros de salinidad, existiendo asi sélo cinco variaciones de tamafio. El mas bajo
corresponde a los datos recogidos en el Delta, que equivale a un 1,4% de salinidad y el mas alto recogido fue en Malta, que equivale a
un 3,7% de salinidad.

La visualizacién los datos de pH recolectados en las aguas de Ceuta, Gibraltar, Formentera, Ibiza, Valencia, Ebro, Cerdefia, Sicilia, Malta
y Chipre fue disefiada a partir de una escala de colores que se utilizan cominmente en libros educativos y de texto, para representar el
color de un pH acido, neutro o alcalino. El nivel de pH significa el potencial de hidrégeno en una solucién, es una medida de la
concentracion de iones de hidrégeno. Una escala completa de pH va de 0 a 14, siendo un nivel inferior a 7 4cido, 7 neutral y superior a
7 alcalino.

El proceso inicialmente se llevd a cabo en la visualizacion completa de la tabla entre 57 datos de pH recolectados. Como se repitieron
algunos niveles, pensando en la optimizacién de la visualizacidn, creamos una escala con 10 colores, desde el rojo hasta el azul. En rojo
tenemos recogido el pH mas bajo (7,4) y en azul el pH mas alto (8,3), consiguiendo asi definir los dos extremos del espectro.

DATABASE PH DATABASE PH

#1f0c00 #ff7doo #fdd0o 74 75

. 79
o 82
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#00dfbz #OOdSHF #006aff

#OOIF 83

Figura 11. Cédigo hexadecimal de los colores capturados en el espectro y niveles de pH recolectados

La acidificacion de los océanos es un proceso que ocurre a partir de la reduccién del nivel de pH en los mares, fuertemente influenciado
por la emisidn de gases que emite la quema de combustibles fdsiles. Desde la Revolucion Industrial, este problema se ha ido agravando,
considerando que, desde el inicio del funcionamiento de las maquinarias junto con la emisidén de gases, los océanos se han vuelto unos
30% mas &cidos, seglin Smirne (2017). La disolucién de demasiado didxido de carbono (CO?) en los océanos impacta varios ecosistemas
marinos, ademas de causar impactos econdmicos vinculados a los recursos pesqueros y actividades relacionadas con el turismo.

Segln Krenak (2020) necesitamos un mayor contacto con la naturaleza para entender que ella también es parte de nosotros, como
parte de la familia. Krenak dice que destruimos lo que ha venido dispuesto a ofrecernos lo mejor, y este pensamiento puede estar
relacionado con la capacidad de los océanos para absorber didéxido de carbono, que debido a las emisiones de los caballos hace imposible
que la naturaleza sostenga tal impacto. Nuestras acciones correctivas son desproporcionadas con respecto a cuanto luchan la naturaleza
y sus ecosistemas por sobrevivir.

1.6. Sonificacion de datos

La metodologia utilizada para la sonificacion de las temperaturas recogidas durante el transcurso del proyecto "Deriva Tortuosa" utiliza
una transcripcion sonora de datos térmicos del Mar Mediterraneo. Los datos se recopilaron en el cruce en grados Celsius y se
convirtieron a grados Fahrenheit. Después de convertir las temperaturas, cada dato se transforma en una nota musical de la interfaz
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digital para instrumentos musicales, el protocolo MIDI (Musical Instrument Digital Interface). Esta conversion se realizé utilizando Pure
Data (Pd), un software de lenguaje de programacién visual de codigo abierto.

La nota MIDI corresponde al mismo nimero que la Temperatura en Fahrenheit. La nota MIDI a su vez se convierte en la frecuencia de
sonido correspondiente en Hertz, utilizando el objeto "mtof" (MIDI a Frecuencia) en el Pd. Los valores de Temperatura recopilados
fueron en su mayoria nimeros no redondos, lo que genera una afinacién microtonal para cada nota/Temperatura.

Por ejemplo: Los datos recogidos en Playa de la Ribera (Ceuta) muestran la Temperatura 22,5 °C, lo que corresponde a 72,5 °F. Utilizamos
estos datos térmicos como una nota MIDI, es decir 72,5 MIDI, que a su vez se convierte en Frecuencia de Sonido medida en Hertz,
equivalente a 538,5 Hz, una nota que se acerca a un Do sostenido/Re bemol 5 (C#/Db 5 - 544,29 Hz), basado en La 4 (A 4) a 432 Hz. Playa
de la Ribera, Ceuta - Temperatura 22,5 °C = 72,5 °F = 72,5 MIDI = 538,5 Hz. A esta Frecuencia en Hertz se le suman armdnicos que varian
segun la ténica de la frecuencia generada. Estas frecuencias se ven afectadas por reverberaciones y retardos de sefial (delays), creando
una especializacion estéreo.

La composicién musical con la sonificacion de las temperaturas tiene como partitura melddica una hoja de calculo con datos de medidas
recogidas en el mar Mediterraneo. Buscando una atonalidad para la composicion, no se buscaba seguir ninguna aproximacién de las
notas dispuestas en la tabla, la idea era pensar la tabla como una partitura y seguirla en el orden presentado. En la composicion para la
interpretacién se puede manipular el sonido en variaciones de Tempo con un metrénomo que puede llegar hasta los 120 BPM, asi como
las amplitudes de las notas y el paisaje sonoro.

Tesperaturas oF]

W fiemo 51 permin]
A i

(723 743 7,38 6.6 65,46 6674 67,83 3977 W1.68 79,16 67,98 59 9547
63:42'61.30 61008 54,22 834 87,62 3.0 89,04 63,86 64.76 65,84 67.45

tro 0.3 120 permin]

Voluse|

Figura 12. Patch de sonificacion de la temperatura en Pure Data

CONCLUSIONES

El grupo Ecoarte realiza investigaciones tanto tedricas como artisticas analizando proyectos en la interseccién del arte, la tecnologia y
el medio ambiente. En otras palabras, hay un enfoque tematico sobre la naturaleza, y una gran preocupacion por alertar a través de
proyectos, investigaciones y producciones artisticas sobre las crisis ecoldgicas que venimos viviendo, o una profunda mutacién en
nuestra relacion con el mundo. Como diria el antropdlogo Bruno Latour (2020), en su libro Diante de Gaia, tal nomenclatura es utilizada
de manera eufemistica, pues ya no se caracteriza como una crisis, algo pasajero, sino como una verdadera mutacién del mundo en que
vivimos.

Entonces nos dimos cuenta de que es necesario cambiar la mirada para que veamos la naturaleza no solo como un recurso, que refleja
la influencia colonial, la modernidad y el modelo econdmico capitalista en nuestra forma de pensar, como lo explica la abogada Tatiana
Souza en el libro Seres-Risos (Moulin et al., 2021). Ver a la Naturaleza como un recurso y no como un ser vivo, como algo de lo que
formamos parte, es un reflejo de este antropocentrismo. Las actuaciones de Deriva Tortuosa plantean tales interrogantes, exponiendo
problemas ecoldgicos observados en el Mediterraneo, como las especies invasoras y el desequilibrio ambiental que provocan, o incluso
la cantidad de basura que se encuentra en algunas costas.

Revivir la experiencia en el mar durante la performance y sentir esta confusion de imagenes y sonidos es una forma imaginativa de
inventar nuevos cosmos, nuevas formas de ver el mundo, creando alternativas a una visién colonizadora de la naturaleza. En Deriva
Tortuosa no somos el centro del universo y la naturaleza esta fuente infinita de recursos; es nuestra forma de descolonizar la naturaleza
(Demos, 2016) creando una visidn interconectada, entrelazada y combinada de la naturaleza.
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Deriva Tortuosa #Reconectar es una actuacion de Live Cinema de grupo de artistas y cientificos repensando nuestra relacidn con la
naturaleza, es un camino, un ciclo, una via de escape para un futuro mas sensato. Es una deriva efimera e transitoria, como el mar que
cambia, que se transforma, que algunas veces parece similar pero nunca es lo mismo.
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RESUMEN

La promesa especulativa de la nueva estética es el titulo de un articulo de Luke Turner en el blog “Notas sobre el Metamodernismo”
(2012). Turner es el autor del manifiesto del metamodernismo, una corriente estética que recoge la estructura del sentimiento mas
alla del posmodernismo, y que intenta comprender, asimilar y describir las oscilaciones estéticas de la practica artistica y de la cultura
visual en la actualidad. En torno a dicha corriente se estd manifestando, de una manera necesaria, la posibilidad de un nuevo orden
de las cosas en la cultura contemporanea vy, llevando sus tentaculos mas alla, en nuestra sociedad. Asi, en un momento de horizontes
especulativos abiertos, una filosofia, el realismo especulativo -O0O0 (ontologia orientada a los objetos)- de Graham Harman, avala la
posibilidad de concebir la realidad y, con ella, la causalidad desde nuevos puntos de vista, sin precedentes. Abandonar el antropoceno
y comenzar a escuchar otras formas de inteligencia: la inteligencia artificial, o abrir la posibilidad a la escucha de la inteligencia de la
naturaleza: primates, cefalépodos, arboles, piedras, madera...

Para ilustrar estos cambios ontoldgicos a nivel artistico propondremos el estudio del caso de James Bridle como representante de
The New Aesthetic. Una etiqueta que recapitula el imaginario visual donde se interrelaciona la superhibridacién del imaginario co-
lectivo en la era digital. Y por otra parte, nos acercaremos a la obra musical de Holy Herndon, investigadora sonora que, a través de
la electrdnica, explora y asimila las nuevas tendencias artisticas relacionadas con la inteligencia artificial. Spawn, un sistema de gra-
bacion inteligente creado a partir un aprendizaje automatico, da lugar a conjuntos de datos a través de los cuales se genera la pista
sonora. Ambos artistas tuvieron una charla fructifera en Berlin en verano de 2019 sobre la Inteligencia Artificial (Al), la naturaleza
de la inteligencia y sus implicaciones con la evolucién, la cultura y el control del poder.

ABSTRACT

The speculative promise of the new aesthetic is the title of an article by Luke Turner in the blog “Notes on Metamodernism” (2012).
Turner is the author of the manifesto of metamodernism, an aesthetic current that gathers the structure of feeling beyond postmod-
ernism, and that tries to understand, assimilate and describe the aesthetic oscillations of artistic practice and visual culture today.
Around this current, the possibility of a new order of things in contemporary culture is manifesting itself, in a necessary way, and,
extending its tentacles further, in our society. Thus, at a time of open speculative horizons, a philosophy, Graham Harman's specula-
tive realism -O0O (object-oriented ontology), endorses the possibility of conceiving reality and, with it, causality from new points of
view, without precedents. Abandon the Anthropocene and begin to listen to other forms of intelligence: artificial intelligence, or
open the possibility of listening to the intelligence of nature: primates, cephalopods, trees, stones, wood...

To illustrate these ontological changes at an artistic level, we will propose the study of the case of James Bridle as a representative
of The New Aesthetic. A label that recapitulates the visual imaginary where the superhybridization of the collective imaginary is
interrelated in the digital age. And on the other hand, we will approach the musical work of Holy Herndon, a sound researcher who,
through electronics, explores and assimilates the new artistic trends related to artificial intelligence. Spawn, an intelligent recording
system created from machine learning, generates data sets through which the soundtrack is generated. Both artists had a fruitful
talk in Berlin in the summer of 2019 about Artificial Intelligence (Al), the nature of intelligence and its implications with evolution,
culture and the control of power.
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When our intuitions and experiences outrun our understanding, we can only turn to aesthetics. Steven Saphiro.
La manera en que vemos las cosas estd afectada por lo que conocemos o por lo que creemos. John Berger.

INTRODUCCION

Este trabajo tiene la intencién de mostrar otras voces que nos permitan articular nuevos discursos en relacion con el arte, la tecno-
logia y la sociedad (SAT).

Asi, nos gustaria dar cuenta de una serie de caracteristicas que ofrecen algunos autores centrados en la elaboracion de nuevos hori-
zontes especulativos desde la filosofia, el arte, y la tecnologia ligada con la experimentacion artistica. Dichos rasgos nos pueden
ayudar a reflexionar mejor acerca de los profundos desafios estructurales a nivel global de nuestras sociedades actuales.

Son innumerables los esfuerzos por parte de muchos tedricos, pensadores, artistas... para promover nuevas perspectivas de futuro
en los distintos ambitos de la vida humana: la propuesta consiste en una mirada amplia e interdisciplinar que pueda ayudar a superar
la crisis social, el cambio climatico, el colapso financiero, la voracidad del capitalismo o el futuro del planeta. Necesitamos elaborar
nuevos horizontes especulativos, en definitiva.

En principio, nos basaremos en dos teorias: por un lado, en la teoria filoséfica del realismo especulativo y, mas concretamente, en la
filosofia triple OO0 (ontologia orientada a los objetos) de Graham Harman; por otro, en la metamodernidad en relacion con la pro-
puesta tedrica para tener una mirada cultural que realiza Luke Turner en el blog Notes on Metamodernism (2015). Seguiremos con
el esfuerzo de James Bridle por mostrarnos nuevos caminos de la estética en articulacion con la tecnologia en The New Aesthetic, y
finalizaremos con el trabajo de Holly Herndon, realizado a través de la innovacion tecnoldgica y la inteligencia artificial con un len-
guaje audiovisual cercano al pop experimental.

METODOLOGIA

A través del andlisis bibliografico y la investigacion documental, la lectura y ordenacion de datos de informacién cualitativa se ha
realizado un acercamiento al pensamiento y la obra de las referencias que acabamos de presentar en la introduccion. Para ello,
hemos seguido un método de analisis y de sintesis de la informacion recabada que nos permita articular un discurso critico y esta-
blecer unas conclusiones referidas al objeto de estudio.

DESARROLLO

Gracias a la tecnologia tenemos hoy en dia nuevas perspectivas -ontoldgicas y epistemoldgicas- que antes eran impensables. Por
ejemplo, el nuevo lenguaje tecnoldgico nos ha permitido descubrir las similitudes genéticas entre diferentes especies (a nivel de
ADN) que no son perceptibles a simple vista. Y de esta manera hemos constatado que humanos, animales y vegetales compartimos
una importante infraestructura genética comun. E/ debate no hubiera sido posible en un mundo predigital (Alexander Galloway,
2013). Esta perspectiva ha tenido un profundo calado en la concepcidn del arte en la actualidad y, por extensidn, en la estética,
debido a la digitalizacion y a los nuevos caminos del arte en las redes, lo que también ha repercutido en nuestra manera de concebir
y percibir la realidad.

No esta en nuestro animo llevar a cabo una lectura critica de la ontologia orientada a los objetos de Graham Harman, ni analizar de
forma exhaustiva como la filosofia impregna nuestra manera de estar en el mundo. Lo que queremos es sefialar es que esta teoria -
basada en la autonomia de los objetos- nos lleva a pensar que los seres humanos podrian ser considerados también datos compu-
tacionales a los ojos de la tecnologia (Internet of Things) y esto tiene sus ventajas y sus inconvenientes (dependiendo del poder que
le otorguemos a la tecnologia, como sociedad).

Internet of Things (10T, internet de las cosas) ignora todo lo que no sea identificable por la tecnologia. Los humanos, animales y los
objetos cotidianos son todos objetos para Internet of Things (IoT). Los objetos pertenecientes a IoT no disponen de jerarquia (seres
humanos, animales y articulos cotidianos estan todos en un mismo nivel). De esta manera, también se diluye la divisién entre lo
natural y lo artificial. De forma que este hecho repercute en la percepcidén ontolégica de nuestras vidas, pero también en lo relativo
a otras formas de vida.

La presencia cada vez mas frecuente de la inteligencia artificial en nuestras vidas es apenas perceptible, pero nos afecta de una
manera sutil y sostenida en la vordgine digital actual. Sin embargo, ayudados por la tecnologia, también estamos siendo cada vez
mas conscientes de las otras maneras de inteligencia.
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A continuacion, en lo relativo al ambito cultural-artistico, resaltamos el trabajo de Timotheus Vermeulen y Robin van den Akker con
relacién a la metamodernidad. Esta teoria nos parece importante, porque los autores encuentran lo que ellos llaman la estructura
de un sentimiento en la actualidad, mas alla de los preceptos de la postmodernidad.

La metamodernidad trata de rebasar los términos del postmodernismo en una oscilacién no solo entre dos polos, que vendrian a ser
los opuestos entre los rasgos de la modernidad y los de la postmodernidad, sino entre 2, 3, 5,10 polos al mismo tiempo (el prefijo
meta- hace referencia a la metaxis de Platdn, que significa oscilacién). Gracias a estos autores somos conscientes de que la realidad
ontoldgica esta relacionada en cierta manera con los rasgos culturales de la metamodernidad. Es decir, que la realidad también se
tornea de acuerdo con el desarrollo cultural y estético y, por lo tanto, tecnoldgico.

En Notes on Metamodernism, un blog creado en mayo de 2009 por los autores anteriormente mencionados, con la intencidn de
explicar el término metamodernismo, se documenta el desarrollo cultural y artistico a comienzos del siglo XXI. Luke Turner, artista y
uno de los principales participantes del blog, tiene una entrada titulada La promesa especulativa de la nueva estética, publicada el
12 de julio de 2012, que ha servido de inspiracion y como punto de partida para nuestra reflexion.

El articulo trata de arte, teoria y cultura en red y la influencia de la tecnologia en la construccién del arte de hoy. Queremos incidir
en la idea de la estrecha relacion, en la retroalimentacion que existe inevitablemente entre el lenguaje cientifico, tecnoldgico y artis-
tico hoy en dia.

En el articulo se especula acerca de la idea de unas nuevas coordenadas estéticas The New Aesthetic (teoria que veremos mas ade-
lante y mas exhaustivamente de la mano de James Bridle), en la que se estudia la estrecha relacién entre el hombre y la maquina y
la profunda influencia a todos los niveles en la sociedad actual: tenemos un lenguaje visual que ha sido asumido por la cultura domi-
nante. (James Bridle).

The New Aesthetic queda asi ilustrada y archivada, por otra parte, en el Tumblr de James Bridle (2011) donde exhibe la imagineria
relacionada con el mundo digital. El autor recapitula imagenes encontradas en la red donde se manifiesta la interrelacion delmundo
digital en nuestro imaginario comun, donde los fallos técnicos (glitch), las imagenes de Google, las imagenes de las camaras de vigi-
lancia, las imagenes producidas por los drones, etc., dan lugar a una estética digital en una relacion cada vez mas simbiética entre el
hombre y la maquina: numerosas formas visuales seduciéndonos con su encanto alienigena (James Bridle), creando asi una nueva
estética que forma parte, a nuestro modo de ver, de uno de los polos mas importantes de la metamodernidad.

Con esto queremos decir que, en la actualidad, el hecho de que la estética esté unida a la tecnologia ha sido parte esencial en el
cambio paradigmatico de valores (también artisticos). El contexto visual de nuestras sociedades contemporaneas ha sufrido una
profunda transformacién desde la cristalizacion de las imagenes llevadas a cabo por la tecnologia, dando lugar a una estética que ha
sido conquistada por la hiper-digitalizacién del mundo, influyendo de manera directa sobre nuestra percepcién del mundo y también
en nuestros valores, habiendo otorgado una extrafa credibilidad -incluso fe- a todo lo que tenga que ver con el mundo tecnoldgico.

James Bridle es un artista y escritor formado en el desarrollo de software, programacion e inteligencia artificial. Su campo de trabajo
se sitla en la tecnologia, el conocimiento, pero también en el fin del futuro. En estas coordenadas escribié The New Dark Age. Tech-
nology and the End of the Future (Verso, 2018) sobre como pensar el fin del futuro y las posibilidades que nos ofrece la tecnologia,
como nuevo escenario cultural para imaginar futuros posibles.

En su trabajo trata mayoritariamente de comunicar lo invisible de la revolucidn digital y, paraddjicamente, la falta de informacion
gue tenemos acerca de ella. Por eso reivindica el valor politico de la tecnologia: Technology is politics -Centro Cultura Contemporanea
de Barcelona (The Influencers, 2018)-, ya que no siempre se nos muestran sus controversias.

Bridle trata de explicar el uso que se estd dando a la tecnologia desde las grandes corporaciones como Uber, Amazon, llegando a un
control extremo y a la hipervigilancia de sus trabajadores. Bridle comenta en una charla en el CCCB (The Influencers, 2018) que estas
empresas emplean humanos porque todavia son mas baratos que las maquinas y que los robots.

Mas recientemente, James Bridle ha publicado su ultimo libro titulado Ways of Being: Beyond Human Intelligence (Penguin/FSG,
2022) donde trata de activar una nueva conciencia en cuanto a otros tipos de inteligencia, ampliarla a los animales, plantas, maqui-
nas... en busca de una inteligencia planetaria. En su obra nos muestra cémo esta nueva conciencia sitta al ser humano en un lugar
nuevo en el cosmos (antropodecentrismo, Levi Bryant). A medida que la Inteligencia Artificial se ha ido desarrollando la hemos sen-
tido como algo extrafio, incluso como una amenaza que viene a suplantarnos.

ANIAV Asociacion Nacional de Investigacion en Artes Visuales
This work is licensed under a Creative Commons Attribution-NonCommercial-ShareAlike 4.0 International License (CC BY—-NC-SA 4.0)

71


https://doi.org/10.4995/ANIAV2022.2022.15515
http://timotheusvermeulen.com/
https://www.eur.nl/en/euc/dr-robin-van-den-akker

Bonet Andani, Angela
Nuevos horizontes especulativos
V Congreso INTERNACIONAL DE INVESTIGACION EN ARTES VISUALES ANIAV 2022
RE/DES_CONECTAR
https://doi.org/10.4995/ANIAV2022.2022.15515

Lo que se deriva de sus trabajos es que deberiamos pararnos a comprender los algoritmos, la autonomia del internet de las cosas
(internet of things), en definitiva, pensar sobre la estructura fisica de internet -su pasmosa invisibilidad y su extrema complejidad-
pero también sobre los valores politicos que se extraen de ello. Su trabajo, como hemos visto, va en la linea de reflexionar y difundir
estas ideas, como un artista cuya responsabilidad es comunicar las ideas mas importantes y relevantes de su época al publico, a los
espectadores, a la sociedad en general.

La obra de Holly Herndon (Tenessee,1980) tiene sus raices en la musica folk debido a sus origenes. Sin embargo, su obra deriva hacia
la musica experimental en relacion con su personal interés por la posibilidad de hacer del portatil (estrecha relacion humano-ma-
quina) un instrumento mas. Tiene un doctorado por el Centro de Investigacion Informatica en Musica y Acustica de la Universidad
de Stanford. Su trabajo también se centra en dar visibilidad a otros procesos compositivos ayudados por la evolucion de la tecnologia
en la practica artistica. En verano de 2019 mantuvo en Berlin, donde reside actualmente, una charla con James Bridle acerca de la
relacion entre la tecnologia y el poder, la inteligencia artificial y sus implicaciones en la evolucién de nuestra sociedad, en la cultura,
la democracia... Esta entrevista supone un punto de union entre la practica artistica y la fundamentacion tedrica que hemos presen-
tado acerca de la necesidad de describir los nuevos horizontes especulativos.

La charla de Holly Herndon junto a James Bridle esta recogida en Crack Magazine bajo el titulo Common Ground -Tierra comun-. Alli,
Holly Herndon habla de Spawn, un generador de voz que funciona a través de DAO (software), creados ambos por ella misma. Su
idea es ofrecer posibilidades digitales para reforzar el elemento humano. Cosa que no es facil, porque, segin Holly, la tecnologia es
como una caja negra, no es tan sencillo acceder como Apple trata de manifestar a sus usuarios. Holly + es otro software en el que ha
estado trabajando, es una especie de gemela de voz de la auténtica Holly Herndon. Se trata de un instrumento musical de voz cons-
truido a partir de inteligencia artificial que comprime en samples de su propia voz y de otros, y que, por lo tanto, permite crear un
audio polifénico, poniendo en duda la soberania vocal, la autoria y demds cuestiones derivadas de la irrupcién de la tecnologia en
nuestro mundo actual.

En el video que presentaremos, dirigido por Akihiko Taniguchi (Japon, 1983) para Holly Herndon, titulado Chorus (2015), veremos un
trabajo cercano al lenguaje audiovisual del videoclip que excede las narrativas del mainstream y se recrea en lo experimental y lo
especulativo.

En el recorrido visual del video podemos observar como se distorsiona, glitchea, pixela y abstrae la realidad inmediata y se transforma
en realidad virtual. Esta realidad esta configurada por figuras humanas digitales, asi como por elementos mds comunes como los
productos de consumo cotidiano (lo que encontramos en las inmediaciones de nuestro portatil o pc). Encontramos escenas en las
gue se recrea al ser humano, asi como la propia Holly Herndon, y se transforman en un paisaje mediatico y digital, donde también
aparecen zonas “vacias”, algo asi como agujeros negros de contenido e informacidn, junto a basura orgénica digitalizada... El video
nos muestra como estamos abocando nuestro mundo hacia el nuevo universo virtual donde las pantallas y sus codigos numéricos,
texturas, etc. tienen un gran peso en la actualidad, algo similar sucede a nivel sonoro.

CONCLUSIONES

La propia obra de Holly Herndon en su interés por establecer el nexo entre la practica artistica y la fundamentacion tedrica de unos
nuevos horizontes especulativos, nos pone en la pista para la conclusion del presente trabajo.

Asi, nos damos cuenta, a través de los ejemplos tedricos, especulativos y artisticos referidos, de que estamos en un momento de
profundas transformaciones a todos los niveles: visual, cognitivo, conceptual... y de que precisamos de nuevos horizontes especula-
tivos para interrogar al mundo digital que estd ganando tanta relevancia en nuestra nueva concepcién del mundo. Hemos visto que
es necesario reflexionar acerca de algunas de las posibilidades que, hoy en dia, gracias a la tecnologia, tenemos para encontrar
nuevos caminos de formas de inteligencia presentes en el mundo: nuevos horizontes especulativos mas alla de la inteligencia hu-
mana.
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RESUMEN

La familia ha sido tema de inspiracidn para los artistas a lo largo de la historia representandola en pinturas, esculturas, arquitecturas,
fotografias y peliculas. ¢ Por qué no considerarla entonces, como obra de arte potencial? Lo que implica considerar la propia vida como
arte, tal y como sugeria Foucault. ¢Qué es, entonces, lo que convierte algo cotidiano y normal en arte? ¢Y qué valor tiene esta
consideracion y posicionamiento para una educacion artistica? A partir de imagenes propias y en didlogo con obras de arte y familias
artisticamente retratadas, argumentamos a favor de la consideracidn de la familia como Obrador Artistico Potencial (ObArPo)y el interés
que esta idea ofrece en la formacidon tanto de artistas como docentes y arteducadorxs. Presentamos las experiencias aplicando la
Investigacion Educativa Basada en las Artes Visuales y la Antropologia Visual. El contexto familiar posibilita experiencias que no pueden
suceder en el contexto de un aula al generar una conexion cognitiva, afectiva y emocional Unica al tiempo que permite como Obrador
Artistico Potencial, que lo poético y estético fundamenten experiencias que no dejan de tener valor en su cardcter educativo.

ABSTRACT

The family has been a subject of inspiration for artists throughout history, depicted in paintings, sculptures, architecture, photographs
and films. Why not consider it, then, as a potential work of art? What is it, then, that turns something everyday and normal into art, and
what is the value of this consideration and positioning in art education? Using our own images and in dialogue with works of art and
artistically portrayed families, we argue in favour of the consideration of the family as a Potential Artistic Worker (PoArWo) and the
interest that this idea offers in the training of artists as well as teachers and art educators. We present experiences applying Educational
Research Based on Visual Arts and Visual Anthropology. The family context enables experiences that cannot take place in a classroom
context by generating a unique cognitive, affective and emotional connection, while at the same time allowing, as a Potential Artistic
Workshop, the poetic and aesthetic to underpin experiences that do not cease to be educational in nature.

INTRODUCCION
1.1 De OulLiPo a ObArPo

Seamos un poco nosotros, aunque seamos feos
Fernand de Royeaur

OulLiPo (L Ouvroir de Littérature Potentielle en el francés original: “Obrador de Literatura Potencial”) es un término acufiado por
Raymond Queneau (Queneau et al., 2016) junto a Francgois Le Lionnais y que actualmente configura a un grupo de escritores y
matematicos interesados en aprovechar al maximo las posibilidades del lenguaje a través de la creacion y el rastreo de constricciones o
reglas impuestas y determinadoras de la literatura, buscando con ello conexiones insélitas entre las palabras. ObArPo es el equivalente
al contexto artistico, en el que lo poético y estético intervienen activamente afectando a todo lo que se hace. Los artistas tienen una
expresion para indicar que estan trabajando: “estoy haciendo obra”; lo que significa que esta haciendo “obra artistica”, trabajando, es
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decir: obrando. En el contexto que aqui nos interesa, ObArPo afecta a toda la pedagogia artistica de lo poético y estético, afeccidon que
es la inspiracidn tanto de las practicas de ensefianza como de los procesos de aprendizaje relacionados con el arte. Lo poético y estético
es lo que conmueve a los educadores artisticos y arteducadorxs, ya que por ello realizaron carreras artisticas y creadoras antes de
dedicarse a su educacion, buscando satisfacer una necesidad existencial. El modelo pedagdgico del Obrador (también conocido como
“Taller”) forma parte tanto de la historia del arte como de la educacién: un modelo en el que el saber solo se alcanza a través de la
practica, la experiencia y de modo vivencial en conexion cognitiva, afectiva y procesual con los participantes. La figura docente en este
modelo se define como “tallerista”, que es quién propone y guia por su conocimiento las experiencias formativas y transmite su
conocimiento sobre una técnica, sus procesos, los métodos a seguir, etcétera, para que de forma individual o grupal los participantes
desarrollen sus propios trabajos y proyectos. Taller y Obrador, por tanto, son sindnimos igual que tallerista y obrador u obradora.
También es significativo que obrador sea tanto el espacio en el que se “hace obra” y trabaja como la persona que “obra”. Asi,
encontramos todavia hoy el obrador del pan. En gallego se dice obradoiro al taller, algo que refleja, por ejemplo, el nombre de “A plaza
do Obradorio” en Santiago de Compostela, llamada asi porque en ella se instalaron los canteros que trabajaban en la elaboracién de la
Catedral. El gallego y el francés comparten este sentido todavia en la actualidad que significamos en el paso de OuLiPo a ObArPo: Ouvroir
(Obrar); Ouvre (Obra); Obradoiro (Taller), como el lugar o contexto en el que se hacen obras de arte o se aprende a hacer arte. Y un
Obrador Artistico Potencial es la familia, contexto idoneo para hacer arte, para obrar artisticamente.

Figura 1. Metodografia o aprendiendo a transitar sin camino. Fotoensayo compuesto por dos fotografias (Caeiro, 2021)

1.2 La familia como medio para la educacion artistica

Muchos artistas han utilizado a los familiares para trabajar en sus proyectos, por ser, muchas veces, lo mas econdmico o lo que tenian
a mano. Asi, hijos, padres, amistades, amantes, vecinos... de artistas conforman hoy gran parte de la Historia del Arte (Moreira, 1993;
Camarero, 2006). Desde luego, si uno de los familiares es artista y se dedica al arte, seguramente existiran en el contexto de los recuerdos
familiares obras artisticas de caracter grafico, pictdrico, escultérico, fotografico o videografico en la que esta aparezca. Dependiendo de
la ideologia estética del artista, la familia sera representada de forma cotidiana, idealizada, teatral, surrealista, expresionista,
cubistamente, etcétera, conectando a lo familiar con el estilo y la época. La familia aparece como tema que inspira al artista o también
por encargo, y, practicamente la totalidad de museos y galerias cuentan con familias expuestas, en venta o decorando espacios y
arquitecturas.
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Figura 2. Familias representadas artisticamente. Fotoensayo poliptico compuesto por, de izquierda a derecha y de arriba abajo, Los comedores de patatas (Van
Gogh, 1885), Autorretrato con su familia (Jordaens, 1621), Madame Monet y su hijo (Renoir, 1874), Triptico de Nantes (Viola, 1992), La familia de saltimbanquis
(Picasso, 1905), Laoocoonte y sus hijos (Hagesandros, Athenedoros and Polydoros, 200 a.C.), Rembrandt y Saskia posando en El hijo prddigo en la taberna
(Rembrandt, 1635).

Estas escenas familiares nos llevan a diversos contextos que reflejan o hablan de los habitos, gustos e incluso ideas de la familia, su
religién, sus aficiones, su forma de vida o sus ideales politicos. En algunos casos, ni la vida ni la muerte dejan de entenderse como lugares
privados de lo familiar exponiéndose a la mirada ajena publica compartiendo el dolor y la felicidad que el artista ha sentido en esos
momentos Unicos de su vida (Viola, 1992). También la “pose” y escenificacion de los retratados refleja sus ideas, habla de su modo de
vida y roles o de una condicién burguesa, humilde, o incluso sin ocultar en los rostros de los retratados la animadversién que podian
causarse entre ellos. No todos en una unidad familiar se tienen afecto, algo que Goya desde luego constatd pictéricamente.

En todos estos casos, se utiliza un contexto propio del artista para expresar con medios artisticos, poética y estéticamente una parte de
su cotidianidad y de un momento de la vida contemporaneo.

1.3 Conceptos de familia y Obradores Artisticos Potenciales Familiares

Aunque en estas experiencias la unidad familiar tiene unas caracteristicas marcadas por quiénes la constituyen, cuando nos dirigimos al
contexto del Obrador Artistico Potencial, no debemos entender “familia” en un sentido estereotipado y relacionado solo con personas,
ya que “familia” o lo que cada uno considere es “su familia” o “unidad familiar” puede tener caracteristicas muy diferentes: una familia
puede estar constituida por una persona y su gato, puede considerarse que las plantas del hogar forman parte de la “unidad familiar”;
la familia puede estar constituida solo por mujeres, solo por hombres, solo por ancianos o por una pareja sin hijos ni abuelos ni mas
familiares. Familia son quienes conviven y tienen un proyecto de vida comun o al menos “lazos afectivos” profundos. Su significado debe
incluir el vocablo que también se usa en botdnica para referirse a las especies (Magnol, 1689; Linneo, 1751), entendidas como un
“conjunto” de plantas, arboles, etcétera, que constituyen también “una familia”.
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1.4 Condicionantes (o constricciones) de un Obrador Artistico Potencial

ObArPo es algo obrado, vivenciado, ocurrido en el cruce de los deseos y las necesidades de vivir la vida poética y estéticamente. En este
sentido, un Obrador Artistico Potencial es siempre emergente y no trabaja solo en lo programatico o pretérito (es un condicionante
irrenunciable para que se pueda denominar asi), Un Obrador Artistico Potencial es, en definitiva, un contexto en el que ocurren
experiencias similares a las que se identifican con las “obras de arte”, que no solo se reducen a objetos, sino en las que entran también
acciones, como las performativas, que ya no tienen solo valor por sus resultados finales, sino por lo que haya ocurrido y se haya
vivenciado. Como obrador (taller) incorpora siempre la dimensidn educativa, la vocacidn de apre(he)nder poética y estéticamente el
mundo, las cosas, la ideas, los afectos, las interrelaciones con los demds. Esto implica que cada participante trabaje no solo con sus ideas
o “programas”, sino desde la propia condicion que representa como ser humano y a partir de su personalidad e interactividad con los
demas, ya que los afectos de quiénes aprenden y hacen arte siempre estan presentes (Truman y Springgay, 2015), abiertos a lo
contingente y a los acontecimientos que estan sucediendo.

Otra condicion de un Obrador Artistico Potencial es que sea contempordneo. ¢Qué es lo contemporaneo?, se preguntaba Agamben,
muy sencillo: “ser del propio tiempo” (Agamben, 2006).

En todas estas condiciones identificadas y en las que un Obrador Artistico Potencial sucede (que sea emergente, biogréfico,
intersubjetivo, contemporaneo), el programa da paso al postgrama, a lo que no esté definido y cerrado con anterioridad. Por tanto, el
método en ObArPo no esta predefinido en unas acciones y en unas actividades preconcebidas ajenas a los participantes y contextos,
sino que sus métodos van a definirse a posteriori, que van adquiriendo sentido en el camino del aprender, ensefiar, educar, coeducar,
crear o cocrear obradoramente. Esto es a lo que hemos denominado metodografias: algo que se define mientras se esta “obrando”,
haciendo “obra artistica”, viviendo (Caeiro, 2020) y donde ocurren acciones, experiencias, vivencias singulares que surgen de las
biografias de los participantes, de las conexiones que generan entre ellos en los contextos por los que se va obrando: naturaleza, ciudad,
museo, lo cotidiano, lo intimo, lo publico, el pasado, el porvenir, etcétera.

Algo importante es que las experiencias que ocurren en un ObArPo no suceden en el contexto medidtico de la comunicacién o el
comunicacionismo (Caeiro, 2018), ya que lo que ocurre en ObArPo no tiene la pretensidn de informar o comunicarse medidticamente,
sino que son experiencias que suceden en el contexto de las expresiones artisticas (poéticas y estéticas), que, en tal caso, se presentan
publicamente mas como idiolectos (codigos particulares, singulares, biograficos de la familia) que como didlogos universales
precocinados tedricamente (cddigos programados, repetitivos y pretéritos totalmente codificados y decodificables). En cierto sentido,
ObArPo desea vivir sus experiencias poéticas y estéticas offline, generar un espacio de desconexion mediatica digital e informativo y
comunicativo para disfrutar de momentos conectados a aquello que “vive y muere de verdad”, obrando en la libertad de la expresion
“propia”.

Al ser una familia especifica el contexto en el que se sitlan las experiencias que se presentan en este trabajo, debe considerarsela como
el primer Obrador Artistico Potencial que da nacimiento a esta idea-necesidad-deseo. Todo esto nos lleva a diferenciar los siguientes
aspectos:

e Los contextos de ObArPo son biogrdficos: la vida de quienes participan en un Obrador Artistico Potencial esta implicada y es
lo que le da sentido a lo que se realiza, vive, produce, provoca, aprende. Vida que desde luego deberia ser propia.

e Los métodos de ObArPo son poéticos: el objeto de crear un Obrador Artistico Potencial es hacer arte, lo que exige aplicar los
mismos procesos, métodos, deseos que aplican los artistas para crear su obra: una pintura, una escultura, un poema, un relato,
una novela, una danza, una pelicula, un disefio, un edificio, etcétera; se busca poetizar parte de la vida propia en ese “obrar”.

e Los procesos de ObArPo son diversales: lo que sucede en un Obrador Artistico Potencial ocurre por primera vez para quién
participa, adquiere sentido en la conexién de la subjetividad de cada participante con los demds. Esto implica que surjan
gestos, acciones, propuestas, que seran percibidas por primera vez, dando lugar a universos personales. Lo inesperado,
impredecible, imprevisible... es lo que ird dando forma y sentido al Obrador. Los procesos, igual que los métodos y contextos
que sucederan en un Obrador Artistico Potencial al ser singulares y personales son emergentes: al participar en él se sabe que
ocurrirdn experiencias artisticas, pero no hasta dénde. Pueden suceder en un viaje, en casa, de vacaciones, en el trabajo...
aparecen por el deseo y la necesidad de un familiar de enriquecer poética y estéticamente su vida y la de los demas o
provocada por todos ellos.
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METODOLOGIA (O METOODOGRAFIAS)

Pero estamos creando ObArPo en un contexto académico que presenta necesidades pedagogicas, epistemoldgicas y metodoldgicas. Y
no todo puede ser deseo o motivacidén personal actuando en la libertad del artista o de lo artistico. En este sentido, encontramos
relacionados con estas ideas-deseos-necesidades que actian en ObArPo diferentes modelos surgidos histéricamente de “mezclar” la
practica artistica y las caracteristicas del acto creador, con categorias surgidas en los contextos académicos como son la investigacion,
la innovacién y la transferencia o la propia educacion. Y todos ellos nos marcan y condicionan las explicaciones y descripciones del
“método”. Empero, esta combinacion ha provocado limites a lo poético y estético por tener que servir al mismo tiempo a lo artistico y
al propdsito de investigar, conocer, transferir o educar. En este sentido, los educadores artisticos y arteducadorxs se han situado en
mayor o menor medida en aquellos modelos que incorporan la subjetividad y lo biografico a las experiencias: historias de vida, narracién
biografica, Investigacion Artistico-Narrativa, autoetnografia visual, etnografia visual, antropologia visual (Kosuth, 1991; Foster, 2001;
Anderson, 2006; Adams et al., 2017), etnografia cinematogréfica, investigacion-accidon, Walking Art, A/R/Tografia (Springgay, et al., 2005;
Irwin & Cosson, 2004), Metodologias de Investigacion-Creacion, Métodos Artisticos de Investigacion (MAI), Aprendizaje Basado en la
Creacion (ABC) (Caeiro, 2018), Aprendizaje por Proyectos Artisticos, Innovacion/Investigacion Educativa Basada en las Artes (Hernéndez,
2008), Métodos Artisticos de Educacion (MAE), Pedagogias del Caminar o Walking Methodologies (Irwin, 2006, 2017; Truman &
Springgay, 2015; Springgay & Truman, 2018; Lasczik & Irwin, 2018; Lee et al., 2019), etcétera. Todos estos modelos tienen en comun la
vocacién y necesidad de que las personas aparezcan implicadas vitalmente en las experiencias y que los resultados adquieran sentido
por desvelarse esa implicacidon singular, biografica y poética en forma de imdgenes, objetos, acciones, situaciones. Esta implicacidon
personal es una cualidad intrinseca tanto de la practica artistica como de la educativa, asi como de quienes participan en las experiencias
de ensefianza y aprendizaje relacionadas con lo artistico (Marin y Roldan, 2019). Esto es ObArPo.

Al tratarse de experiencias que documentamos fotograficamente, y ser nosotros educadores artisticos, utilizamos los instrumentos y
técnicas propios de la Investigacion Educativa Basada en las Artes Visuales (Sullivan, 2004; Marin, 2011; Rolling, 2017; Marin, 2020), Y
en relacién a la fotografia como registro documental (Hernandez, 1998), tales como el fotoensayo, los pares visuales, los comentarios
visuales, las citas visuales directas e indirectas, los titulos y las conclusiones visuales: “Cada una de las fotografias que configuran un
foto-ensayo y, sobre todo, las interrelaciones que establecen unas imagenes con otras, van centrando sucesivamente las posibles
interpretaciones y significados hasta conformar con suficiente claridad una idea o razonamiento” (Roldan y Marin, 2012: 78).

DESARROLLO
3.1. La familia como contexto artistico educativo

En este trabajo presentamos diversas experiencias relacionadas con el arte y lo artistico ocurridas en el contexto familiar y en las que
coincide la figura paterna con ser ademas arteducador, tallerista, obrador, al ser docente en una Facultad de Educacién y en Educacién
Artistica. Esta coincidencia convierte las experiencias familiares en potencialmente artisticas al tener la vocacién y necesidad el padre
de que la vida de quienes conforman su familia (hijos, pareja, abuelos, hermanos, mascotas, plantas, amistades...) se signifique cuando
es posible, tanto poética como estéticamente. Las experiencias que presentamos reflejan esta voluntad de enfocar la propia vida familiar
como obra de arte (potencialmente) educadora.

Figura 3. Contagios creadores. Fotoensayo compuesto por dos fotografias (Caeiro, 2021), izquierda, Leer y escribir la naturaleza con Cézanne, con una cita visual

indirecta (Cézanne, 2014), derecha, fan pintando un mundo propio en casa.
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Figura 4. Pintando en el hogar. Fotoensayo compuesto por dos fotografias, izquierda, Martin dibujando a ‘Nuestro vecino Totoro’ (Lavilla, 2020) que incluye una
cita visual indirecta (Miyazaki, 1988), derecha, Teo dibujando ‘Eres la mejor profesora’ (Caeiro, 2021).

Figura 5. Nietos y abuela aprendiendo a sentir un drbol en Escarrilla, Huesca (Caeiro, 2020).
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Figura 6. Texturas pétreas en la ruta de Ordesa y peces esculpidos junto al Océano Atldntico. Fotoensayo compuesto por dos fotografias (Caeiro, 2021), con una

cita visual indirecta, Union (Gonzélez, 2007).

Figura 7. Tocar las flores y las plantas papd y sus hijos. Fotoensayo compuesto por tres fotografias (Caeiro, 2021).
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Figura 9. Experiencias artisticas en el hogar. Fotoensayo compuesto por tres fotografias (Caeiro, 2022), arriba izquierda, Teo e fan danzando, abajo izquierda, fan

tocando al piano una pieza compuesta por él, derecha, Pintando drboles en papel continuo.
CONCLUSIONES

Aqui hemos presentado el primer Obrador Artistico Potencial (ObArPo), en el que se han implicado los miembros familiares y sus propias
vidas, biografica, poética y estéticamente para hacer de su paso por el mundo un lugar mds interesante, vivido desde la inteligencia
sentiente, articulando una actitud poética en sus relaciones con los demas y con la naturaleza y con el propio arte, aprovechando las
capacidades expresivas humanas para decir, escribir, representar... ideas, emociones, afectos. Y cada una de esas experiencias educan,
es decir, forman a las personas implicadas alcanzando diferentes dimensiones que estan a su vez presentes en el proceso educativo:
cognitivas, afectivas (emocionales o sentimentales), corpéreas e integradoras, inteligibles y sensibles. Algo que cualquier “familia” puede
generar, engendrar, obrar...Y sin tener que ser celebrities ni seres o personajes mediaticos a lo TER o Kardashian. Y aqui surgen diferentes
preguntas: ¢Qué hace a una familia ser un Obrador Artistico Potencial? ¢Es la representacion de su realidad, el modo en el que la
presenta a los demas lo que hace que la familia retratada o cualquier persona u objeto se perciban como obra de arte potencial? Y en
este sentido, écomo se produce el transito de lo potencial a lo artistico, del mero obrar a la obra artistica? Todo empieza desde la
voluntad y vocacidén de hacerlo, y, sobre todo, de vivir poética y estéticamente el mundo, de concebir lo cotidiano y comun como algo
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que puede o debe ser estético y poético, algo que, por otra parte, no puede estar reducido mediaticamente a quiénes consideramos
“famosos”. Como expreso Foucault:

“Lo que me llama la atencion es que en nuestra sociedad el arte se ha transformado en algo relacionado sélo con objetos, y no con individuos,
o con la vida; que el arte es algo especializado, realizado por expertos, que son los artistas. ¢ Pero no podria la vida de cada uno transformarse
en una obra de arte? ¢Por qué pueden una ldmpara o una casa ser objetos artisticos, y no asi nuestra propia vida? (...) Tenemos que crearnos
a nosotros mismos como una obra de arte” (Foucault, 2008).

Una ultima cuestién es épara qué sirve lo ocurrido en una ObArPo? Pues en principio solo para tener una vida propia, una vida a la que
poder llamar “propia”, es decir, que no es mediatica, informativa, comunicativa y universal, sino biografica, singular y metodogréfica,
que expresa recorridos que son vividos por primera vez o con el espiritu de quién hace (obra) las cosas con la ilusion y la implicacién del
entusiasmado. En ObArPo cada experiencia ocurre como en los actores de teatro, que independientemente a que lleven representando
la obra una o cien veces salen a escena como si fuese la primera o la ultima vez, con la misma pasidn. Invitamos a las “familias” que
necesiten y deseen tener una vida propia y vivir estética y poéticamente a generar y reproducir “ObArPos”.
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RESUMEN

Instrucciones para Guia de Montaje.

Un proyecto expositivo que explora y combina tres tipos de montajes: expositivo, constructivo y audiovisual.

La siguiente ponencia analiza la exposicidon Guia de Montaje (2021) una propuesta audiovisual, escultérica e instalativa cuyo tema central
es el propio hecho expositivo. Esta investigacion se articula a través de maquinas y dispositivos dpticos: camaras, proyectores y pantallas,
construidos con materiales precarios como el cartdn, y en los que se proyectan y exhiben escenas grabadas durante el montaje. Para
ello generamos una serie de estrategias que vinculan los tres tipos de montaje presentes en el proyecto: el expositivo, el constructivo y
el audiovisual; en un proceso de economia del lenguaje, reducido al plano fijo secuencia, que se sirve de procedimientos como la
repeticion, el bucle y la multipantalla. Toda accién inutil, banal e irresoluble, que se produce en el proceso de montaje, es un objeto
temdtico en potencia para construir una narracién sobre un continuo no acontecer. Aprovechamos este contexto para estudiar
cuestiones propias del medio audiovisual, tales como el tiempo, el montaje o la puesta en escena. Y lo hacemos desde la construccién
fisica de los dispositivos de grabacidn/proyeccidn, y las relaciones que establecen con la sala/platé.

A través de este proyecto reflexionamos sobre la nocién de edicidn y exhibicion a partir de esta paradoja en la que la exposicién se
documenta a si misma mientras se construyen los artefactos en los que se exhibe. Una continua remezcla de tiempos e interacciones
entre el espacio expositivo, los montadores y su utillaje, que fraguan las relaciones entre los distintos montajes, al tiempo que diluye la
realidad en la ficcidn escenificada.

ABSTRACT

The following paper analyzes the exhibition Mountage Guide (2021), an audiovisual, sculptural and installation proposal whose central
theme is the exhibition event itself. This research is articulated through machines and optical devices: cameras, projectors and screens,
built with precarious materials such as cardboard, and on which scenes recorded during the montage are projected and exhibited. For
this we generate a series of strategies that link the three types of assembly present in the project: the exhibition, the constructive and
the audiovisual; in a process of economy of language, reduced to the sequential fixed shot, which uses procedures such as repetition,
loop and multi-screen. Every useless, banal and unsolvable action that occurs in the editing process is a potential thematic object to
build a narrative about a continuous non-occurrence. We take advantage of this context to study questions typical of the audiovisual
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medium, stories such as time, montage or staging. And we do it from the physical construction of the recording/projection devices, and
the relationships they establish with the room/set.

Through this project we reflect on the notion of edition and exhibition based on this paradox in which the exhibition documents itself
while the artifacts in which it is exhibited are built. A continuous remix of times and interactions between the exhibition space, the
assemblers and their tools, which forge the relationships between the different montages, while at the same time diluting reality in the
staged fiction.

INTRODUCCION

El proyecto artistico Guia de Montaje (2021) investiga el hecho expositivo que lo genera. Consiste en una video instalacién compuesta
por una serie de maquinas Opticas — camaras, proyectores y pantallas — realizadas con materiales precarios como el cartén, que
proyectan, y exhiben, la propia sala en la que se enmarca el proyecto, asi como las escenas del montaje expositivo que lo ha conformado.

El espectador que accede a la muestra encuentra un espacio oscuro, poblado de esculturas tenuemente iluminadas de manera cenital.
No es hasta que entra, y deambula por la misma, que la escultura se torna en maquina, al descubrir las escenas cinematograficas que
se le muestran. Esta construccidon low tech produce imagenes débiles y poco nitidas; cualidades que dificultan su documentacién, y
hacen estéril su reproduccion desvinculada del artefacto que las genera. Las escenas, ausentes de estructura narrativa, muestran
fragmentos del proceso de montaje en los que aparecen los figurantes o montadores realizando distintas acciones descontextualizadas,
inutiles y banales, que no llegan a concluir; y que se repiten en bucle, postergando su resolucién.

El trabajo se articula en base a la relacién de los tres tipos de montajes presentes en el proyecto: el expositivo, el constructivo y el
audiovisual. A partir de las nociones anteriormente esbozadas, planteamos una reflexion en torno al hecho expositivo que, desde
estrategias como la autorreferencia, la utilizacidn de estructuras narrativas no lineales, y la ausencia de acontecimientos, buscan
interrumpir - y frustrar- toda lectura fructifera de la imagen, cuestionando el fin tltimo de estas maquinas y la exhibicidn en si.

Figura 1. Guia de Montaje (2021). Vista general. Fotografia de los autores.
CONTEXTO

En la pieza enchufeproyectado (2001), Luis Bisbe propone una contemplacién absurday repetitiva. Un proyector de diapositivas proyecta
a escala 1:1 la imagen del propio enchufe desde el que se alimenta, generando una particular escena en la que parece que solo ilumina
esa parcela de realidad. Si tan solo la hubiera iluminado, el proyector nos hubiera sefialado, recortado e inscrito esta porcion de la sala
en una imagen. Sin embargo, lo interesante de esta pieza es que se produce un solapamiento entre el referente y la referencia — una
estrategia habitual en el trabajo del artista-. Existe en esta operacion una redundancia que pone en cuestién, desde el humor, el fin
ultimo del aparato 6ptico, ya que se contempla dos veces lo mismo.
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La sala encuadra unas maquinas, las maquinas muestran la sala que las encuadra. No obstante, al contrario que en la obra de Bisbe, no
se produce un solapamiento; a lo que accedemos, en realidad, es a otro tiempo. Secuencias de Continuidad (1995) del grupo artistico
Laboratorio de Luz consiste en una instalacidon que, partiendo del registro y documentacidn de un paisaje con una cdmara estenopeica
de ocho estenopos— a distintas alturas y en distintos tiempos —, genera un circuito motorizado de proyectores por los que pasa el film,
creando de esta manera una continuidad entre las distintas proyecciones. Los elementos del paisaje pasan de cuadro en cuadro, y dotan
a laimagen fija de movimiento y temporalidad. En esta pieza la infraestructura expositiva y mecdnica se evidencia porque el mecanismo
que permite el desplazamiento de la pelicula es el eje fundamental del proyecto. Esta idea de continuidad esta presente en Guia de
Montaje al tratar, desde estrategias distintas como la repeticion de personajes o el montaje con multipantalla, de generar la ilusion de
correlacion entre las escenas y, por tanto, enfatizar la sensacién de percibir un tnico tiempo continuo.

Sila obra enchufeproyectado (2001) de Luis Bisbe nos sirvié para introducir el concepto del comportamiento de las maquinas, Secuencias
de Continuidad (1995) nos permite hablar de la relacion de estos artefactos con las imagenes. Para cuestionarnos qué muestran estas
imdgenes, qué encontramos en estas escenas, volvemos a otra obra de Bisbe, Yavoy (2006), que, junto con la obra de Marti Ansén La
angustia del portero al momento del penalti (2001), proponen una situacion, un tiempo que queda suspendido, paralizado, pero no
inmovil; en el que la accién que estd a punto de acontecer, no acontece. Estas dos obras audiovisuales, ambas de plano fijo secuencia,
muestran con humor una perpetua prolongacion de la conclusion: las acciones, por evidentes que sean sus conclusiones, no se
resuelven. Sustituyen la estructura narrativa de causa-consecuencia por un bucle que no hace sino estirar hacia el infinito esta espera.
Sometimes making something leads to nothing (1997) diria Francis Alys. Las escenas en Guia de Montaje se sirven de estas estrategias
de suspension para prolongar las acciones de los montadores. Su conclusion no se produce porque no importa; es la accion en si, el
gesto banal e intrascendente que se produce durante todo trabajo, el verdadero objeto de la exhibicidn, y es precisamente lo anodino
de estas acciones, y su contemplacion, las que dotan de protagonismo al pardmetro temporal.

Figura 2. Distintas acciones de la pieza Montando (2021) Fotografia de los autores

METODOLOGIA

La exposicion se compone de monitores, pantallas y, en su mayoria, de artefactos dpticos cuasi-pre-cinematicos! que se distribuyen por
la sala. La construccion de estos artefactos (proyectores, al fin y al cabo) responden a la relacién que establecen con la sala expositiva:
ambos son dispositivos de exhibicidn; su funcion es mostrar y encuadrar lo que se exhibe. El montaje de estas maquinas equivale a la
construccion de una infraestructura expositiva en si misma. Estdn formadas de cartdon de proyecto o cartén piedra, y poseen una
estructura del mismo material; su forma geométrica las coloca en un estado ambiguo entre maquina low tech, maqueta arquitecténica
y pieza de puzzle. Condicién, la de pieza o engranaje, que queda reforzada por la iluminacién cenital, la cual subraya su planta
geométrica. Esta recuperacién de elementos y procesos arcaicos del medio revelan una muy particular manera de abordar la imagen
temporal, dibujando una linea de “fragilidad” que atraviesa desde la precariedad de los materiales, hasta la pobreza de la imagen misma
que se nos ofrece. Un proceso Do It Yourself que, ademas, enlaza directamente con los juegos de construccion y el ocio juvenil.

1 Hablamos de que son cuasi-pre-cinematicos porque existe una conjugacién de dos lenguajes temporalmente relacionados pero distintos. Por un lado,
la utilizacién de lentes y espejos, propia de las cdmaras oscuras y las linternas magicas. Por otro, la utilizacién de pantallas LCDS y raspberrys que

reproducen y monitorizan lo videos.
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Figura 3. Vistas e imagen interior de Descansando (2021). Fotografia de los autores

Las piezas dialogan directamente con la paredes, esquinas, rincones y particularidades del espacio expositivo. En algunos casos el
emplazamiento de las obras es directamente el espacio sobre el que se han construido, como en la pieza Rodando (2021). Estas
maquinas, lejos de evidenciar las pantallas — internas o externas- en las que se proyectan las imagenes, las esconden a primera vista,
obligando al espectador a aproximarse de manera individual para descubrirlas. En el caso de la pieza Descansando (2021) el foco se ha
redireccionado deliberadamente hacia la misma, borrando toda imagen. No es hasta que el espectador se interpone entre la maquina
y la luz, proyectando su sombra, que la imagen se revela. La pantalla/encuadre asume el papel de la propia sala. En este caso la idea de
encuadre fotografico como corte (Dubois, 1989) trabaja en un segundo plano frente a la nocién de encuadre como jaula, como claustro.
La sala/encuadre retiene a los personajes, como ya practicé Bufiuel utilizando el marco de la puerta para subrayar el encierro al que
sometio a sus personajes en El Angel Exterminador (1963).

Existe en la construccién temporal una economia del lenguaje, que se remite a los modos de representacion primitivos del cine (Bruch,
1989). Las escenas son un Unico plano fijo secuencia, donde predomina un punto de vista frontal, y casi todo lo que sucede pasa dentro
del campo visual. La narracion se reduce a las acciones que los montadores realizan y a las entradas y salidas del encuadre. Este lenguaje
enfatiza el cardcter teatral de las escenas, a la vez que nos habla de la misma rigidez que poseen los figurantes y los propios artefactos
que los dotan de vida.

Figura 4. Vistas de Descansando (2021) y Triptico. Trabajando Duro (2021) Figura 5 Detalle de la pantalla de Descansando (2021) Fotografia de los autores
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DESARROLLO

Figura 6. Uno de los monitores de Rodando (2021) y Triptico. Trabajando Duro (2021). Figura 7. Rodando (2021) y El Calco (2021)
1 Falsa continuidad

La propia fragilidad narrativa que vertebra todo el proyecto se manifiesta en la debilidad de las escenas proyectadas, que requieren
detenimiento y observacion, y que son dificiles de documentar, exigiendo el compromiso fisico e individual de quién las ve. Sus tiempos
no son sino fragmentos de un continuum mayor, que evolucionan a la par que deambulamos por la sala. De esta manera, todas las
estrategias mencionadas con anterioridad no buscan sino convertir al espectador en un personaje tan erratico, en su relacién con la
exposicion, como lo son los propios figurantes que la constituyen.

Este continuum es construido mediante el montaje. La edicidon dentro del propio plano, el uso de la multipantalla y la “sincronizacién”
de las escenas generan una falsa continuidad. Las escenas se relacionan entre ellas porque comparten un mismo escenario, y por la
repeticion de personajes y sus acciones, de entradas y salidas del encuadre. Rodando (2021) es una de las piezas que expone la falsa
continuidad. Esta obra consiste en tres videos de una —y varias- cintas de carrocero rodando, subiendo y bajando sin cesar por la rampa
de la sala de exposiciones, sin nada que las detenga. La pieza es visualizada en tres monitores ubicados en los mismos espacios por
donde transita la cinta. En un inicio las escenas estan sincronizadas, debido a que los videos se encienden y cargan al unisono. Sin
embargo, esta sincronizacidn no es permanente. El bucle y la falsa continuidad se construyen a partir de esta cadtica —y por momentos
azarosa- entrada y salidas de distintas cintas que aparecen en momentos diferentes de este circuito temporal, en el que unas se
relacionan con otras generando una falsa unidad y correlacién.

Figura 8. Monitores de Rodando (2021) Fotografia de los autores

En Triptico. Trabajando Duro (2021)? uno de los dispositivos proyecta en una pantalla exenta tres personajes, divididos a su vez en tres
vifietas verticales. Dos “trabajan” y uno mira. Al poco tiempo, el tercer personaje abandona su vifieta y atraviesa a destiempo, y de
forma no lineal, el resto de estancias. Esta pieza utiliza una de las paredes de la sala para emplazarse y, en la escena, para unificar a
estos personajes. El montaje en este caso, mas cercano al cdmic que al cine, genera en las tres escenas un orden consecutivo espacial,

2 Enlace a video original: https://youtu.be/A_gXU8K4m6U
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en las que comparten elementos como la luz del foco, la pared o la escala, que hacen pensar que estan filmadas en el mismo espacio.
No es hasta que el tercer personaje abandona la estancia que se destruye la unidad de este espacio ficticio, recomponiéndose en cuanto
termina de abandonar la escena.

2 Lo movil y lo inmévil

La falsa continuidad se complementa con otra estrategia en la construccion temporal: la dualidad entre lo mévil y lo inmovil, que supone
a su vez, una aproximacion al lenguaje fotografico. Los personajes o montadores aparecen generalmente de espaldas,
despersonalizados, realizando toda clase de tareas aparentemente indtiles de las que no vemos resultado ni conclusiones, y que no
evidencian cambios en la escena en la que transcurren. No modifican el entorno. Se produce lo que Carlos Losilla, a propésito del film
Last Year in Mariebad (1961), denomina un “diorama de la vida inmovil”. Este diorama de la vida inmdvil es, precisamente, el objeto de
las imdagenes. Las escenas nos muestran, continuando con las palabras de Losilla: “la descripcion de un territorio poblado por siluetas
incapaces de escapar de su destino de eternos figurantes [...]” (Losilla, 2009, 16). Esta condicién de figurantes se ve subrayada por
momentos en los que el movimiento de estos sujetos parece imperceptible. Una imperceptibilidad que se potencia con la ausencia de
sonido.

Figura 9y 10. Detalles de Triptico. Trabajando Duro (2021) Fotografia de los autores

Escribe Albert Camus en E/ mito de Sisifo (2020) “Un hombre habla por teléfono detrds una mampara de cristal; no lo oimos, pero vemos
su mimica sin sentido. Esta cita de Albert Camus nos revela otra de las caracteristicas importantes en el proyecto y que se complementa
con la nocién de movilidad e inmovilidad: la ausencia de sonido en la propuesta; un factor o elemento fundamental en la comprensién
global de la escena. Una cuestién, la del silencio, que adquiere un peso visual que comentaremos a continuacion. Esta ausencia de
sonido es utilizada por Jacques Tati en su film Playtime (1967) en la que, con motivo de la entrada de unos personajes a apartamentos
de grandes cristaleras (Tati, 1967, 50:00), Tati mantiene un plano general desde la calle, mostrando el edificio como si de un conjunto
de vifietas se tratara, en el que cada compartimento es un escaparate. Los personajes gesticulan, hablan y se mueven, separados
visualmente solo por un quicio que divide las estancias, y todo bajo el sonido del pasar de los coches y transeuntes, reduciendo sus actos
a, como dice Camus, pura mimica. El silencio en este caso: en la inmovilidad de la escena, genera un estado fotografico, congelando la
imagen, que inscrito en un ritmo de movimiento produce una sensacién de interrupcion, nocion que es desarrollada por Vitor Magalhaes
en su libro Poéticas de la interrupcion (2008).

“La apreciaciéon minima del movimiento como consecuencia de la ausencia de sonido extrae de la imagen una visibilidad distinta, mas
demorada, dotando al tiempo de una profundidad compleja” (Magalh3es, 2008, 48). La interrupcion en el proyecto, y que se relaciona
por la estrategia descrita por el autor, viene a describir un estado de la imagen silencioso, préximo a la fotografia, que paraliza y obstruye
la representacién temporal. Podemos distinguir dos estados. Por una parte, los personajes que realizan acciones quedan, en su minima
gestualidad, petrificados por unos instantes, generando una sensacién de “error”, en el que el tiempo se ha detenido y el espectador no
sabe con certeza si observa movimiento o no. Por otro lado, escenas que temporalmente se componen de momentos de vacios,
momentos en los que no hay presencia de personajes y se crea una expectacién de ser llenados. Estados de la imagen que, recurriendo
al propio término que da el autor, denominaremos “lentos silencios”.
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En estos lentos silencios la escena posee una indeterminacidn espacio-temporal; hay una pared blanca o un fondo vacio, un halo de luz
de un foco o el halo del proyector. Esta ausencia de personajes, sonidos y referencias espaciales nos devuelve a la operatividad de la
maquina, ¢esta realmente funcionando?, no hay distincion entre ver una imagen o la propia luz del artefacto. La expectacidn porque la
imagen se llene desparece al entrar en escena un personaje que irrumpe, y separa el estado de hibernacidn de la maquina de su pleno
funcionamiento (Figura 13). La cita continua: “Son los silencios de la imagen los que le asignan un tiempo impreciso, indeterminado, y
por eso mismo, suspendido” (Magalhdes, 2008, 48). Estas estrategias nos ayudan a repensar la exhibicion temporal dentro del marco
expositivo, al colocar justamente a las escenas en un estado de indeterminacién temporal, sin principio ni final, sin referencias. Un modo
de contraatacar a la “traicion a la duracion cinematografica” del espectador (Steyerl,2018, 74).

3 La repeticion

La suspensién del sentido es un término de Roland Barthes que recupera Pedro Poyatos en su articulo Suspension del sentido y repeticion
en El dngel exterminador (Bufiuel, 1962) (2011). Analiza la estructura y estrategias de repeticidon que utiliza continuamente Bufiuel para
producir cortocircuitos en el espectador que la contemple. Estas operaciones no buscan sino subrayar la propia condicién de relato o
ficcion de todo film. Las siguientes piezas investigan esta utilizacion de la repeticion como dindmica para generar una suspension o
indeterminaciéon temporal.

Figura 11y 12. £/ Calco (2021) Fotografia de los autores.

El Calco (2021)3 consiste en una pieza con forma de H. Dos pantallas, una misma escena repetida dos veces en distintos tiempos. Dos
personajes realizan unas tareas que no se ven ni reconocen. A los minutos se intercambian de estancias. Sin embargo, esta pieza posee
la particularidad de relacionarse con el tiempo de exhibicidn. Aunque se encienden al unisono, al cabo de las horas estas imagenes se
desincronizan temporalmente. A las 6 horas se “sincronizan” calcandose un video al otro. El espectador de las 10:00 am no ha visto el
mismo montaje que el de las 18:00 pm. Un uso mds elaborado de esta estrategia la encontramos en la obra de Javier Artero Loops at a
Spool (2016), en la que un mastil de 4m de altura es iluminado, como si del amanecer y al atardecer se tratara, siguiendo el horario de
apertura de la sala. Otra obra interesante que explora la desincronizacion y la repeticidn es Deja Vu (1997) de Douglas Gordon. En este
caso la misma pelicula, dispuesta en tres monitores, varian su ritmo conforme pasa el tiempo, debido a que estan “exportadas” a
distintos fotogramas por segundo.

3 Enlace a video original: https://youtu.be/P5m--WkTSW4
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Figura 13. Secuencia de E/ Calco (2021) Fotografia de los autores

En Falsa Secuencia (2021)* Un mismo video proyectado en tres pantallas colindantes se repite generando la falsa ilusién de avance. Esta
pieza ejemplifica, mejor quizds que ninguna, las estrategias de redundancia que se han tratado de generar. La estrategia de la repeticidon
prolonga la ilusion, la estira como podemos observar en la pieza Vida Secreta de una palmera (1998) de Simdn Zabell. Una pieza
compuesta por una hilera de la misma imagen del tronco de una palmera, la cual, por medio del montaje, crea un cuerpo nuevo
desmedido. El espectador, como personaje absurdo, contempla tres veces lo mismo. La narracidn es generada con lo minimo, lo igual
se percibe como distinto, la repeticidon acontece como novedad.

Figura 14. Falsa Secuencia (2021) Fotografia de los autores

CONCLUSIONES

La recuperacién de cédigos arcaicos del medio cinematografico y audiovisual, han constituido una estrategia interesante con el fin de
reflexionar sobre los modos de producir y visualizar imagenes en el marco expositivo. Esta propuesta se sirve de la construccion artesanal
de estas maquinas, y de la sintesis y la construccidon temporal de las imagenes, para generar una experiencia in situ en relacion con el
espacio en el que se expone. El uso de tecnologia de bajo coste que emula las maquinas pre cinematicas busca devolverle a la imagen
un espacio fuera de la virtualidad o de la masificacién de pantallas, que nos ayuden a repensar y reflexionar sobre la propia naturaleza
temporal de las imagenes.

Constatamos el uso de estructuras temporales carentes de narracién o acontecimiento como una muy interesante estrategia, que se
potencia, mediante el bucle, con la tematizacién de acciones o gestos banales y efimeros; inutiles e irresolubles que no aportan mayor
compresion ni resolucion de las imagenes que se ven. Debemos destacar, tras la conclusion de este proyecto, la utilizaciéon o
incorporacion del humor como estrategia no planeada, que nos ayuda a cuestionar las nociones de exhibicidn planteadas pese a la
frialdad formal del trabajo.

4 Enlace a video original: https://youtu.be/dXS-9VONyfk
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RESUMEN

El periodo que acabamos de vivir se ha denominado Antropoceno, una era en que la actividad humana ha actuado casi como una fuerza
geoldgica en los cambios planetarios, una abstraccion civilizatoria que insiste en el error de separarnos del resto de la naturaleza. Los
cambios alarmantes y las innumerables incertidumbres comienzan a marcar la vida contempordnea en este punto azul, nos hemos
vuelto incapaces de concebir lo que esta por venir. Ante esto, la urgencia de componer mundos a partir de nociones de coexistencia que
sitlen al sujeto de conocimiento ya no como observador del mundo, sino como parte de él. Asi como investigacionesy practicas artisticas
interdisciplinarias que propongan procesos y abordajes tedrico-criticas no antropocéntricas, para que seamos capaces de pensar
poéticas centradas en producciones colaborativas y alianzas entre especies y asi podamos reimaginar nuestras relaciones y formas de
vida.

ABSTRACT

The period lived recently called Antropoceno, an era in which human activity has acted almost as a geological force in planetary
changes, a civilizing abstraction that insists on the mistake of separating us from the rest of nature. Worrying changes and countless
uncertainties begin to mark contemporary life in this blue dot, we become incapable of conceiving what is to come. In front of this,
the urgency of world compositions based on notions of coexistence that place the subject of knowledge no longer as an observer of
the world, but as part of it. As well as, interdisciplinary research and artistic practices that intend non-anthropocentric theoretical-
critical processes and approaches, to become able of poetics thinking focused on collaborative productions and alliance between
species. Thus being apt to reimagine our relationships and ways of life.

INTRODUCCION

Ante la gran crisis ecoldgica que se ha convertido en el tema de nuestro tiempo, son esencialmente necesarias las visiones inter y
multidisciplinares, frente a los procesos catastréficos que han causado estragos no sélo en el medio ambiente, sino en los distintos flujos
de vida, espacio/tiempo, cultura y formas de existencia. Esta crisis, de dimensiones planetarias, es nuestra responsabilidad y debe ser
comprendida en toda su amplitud y complejidad.

Llevamos aqui sélo 300.000 afios, somos una especie relativamente joven en comparacion con la edad del planeta, que es de 4,6 millones
de afios. Y en los ultimos 11.650, después de la ultima glaciacidn, viviendo el periodo geoldgico mas estable de la tierra en cuanto a
clima, condiciones iddneas que permitieron que durante este periodo, el Holoceno, los humanos desarrollaramos innumerables culturas
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y procesos civilizatorios, domesticacién de plantas y animales, diversos métodos agricolas, experimentos urbanos, y formas de
relacionarnos con el mundo en que vivimos (LUNA, 2018).

Lamentablemente, este glorioso periodo estd llegando a su fin, estamos entrando en una nueva era geoldgica, que el quimico holandés
Paul Crutzen bautiz6 como Antropoceno, basandose en la innegable evidencia de que la actividad humana ha actuado casi como una
fuerza geoldgica en los cambios planetarios. Hoy en dia no hay una sola regidon que no se vea directa o indirectamente afectada por
todas nuestras actividades, somos espectadores diarios de los profundos cambios que se estdn produciendo en el planeta y
probablemente seremos los protagonistas de la proxima extincion masiva.

METODOLOGIA

Esta investigacion tiene un cardcter tedrico y conceptual, asumiendo como metodologia un estudio de las referencias de la antropologia,
las ciencias naturales y el conocimiento originario, en un intento de aproximacion al campo de las artes visuales. Reflexionando
principalmente sobre la construccion de una poética en alianza con otras especies, tanto a través de la investigacion personal como de
otros grupos y artistas.

DESARROLLO

Algunos investigadores sostienen que los principales cambios que han afectado al planeta se deben al desarrollo de la agricultura hace
unos diez mil afios, y otros a un periodo mucho mas reciente, en 1950 con el inicio de lo que se llamaria "La Gran Aceleracién", un
periodo de posguerra que inicié un crecimiento acelerado de la poblacién, el consumo masivo asociado a la disponibilidad de abundante
petréleo y el auge de las nuevas tecnologias. Y con ello, el aumento de la produccién de residuos no biodegradables, el uso de aguay
energia, el consumo de fertilizantes, la mayor emisidn de gases contaminantes, la pérdida de biodiversidad, la contaminacién del mar,
la tierra y el aire, la depredacidn de los recursos, la grave denudacion de la cubierta vegetal y otros cambios alarmantes empiezan a
marcar la vida contemporanea en este punto azul.

Mientras tanto, dos investigadores, Simon L. Lewis y Mark Maslin, publicaron en 2018 un libro, The Human Planet: How We Created the
Anthropocene, que defiende una teoria interesante, sobre todo para los que vivimos en América. Segun Lewis y Maslin (LEWIS y MASLIN
apud LUNA, 2018), el inicio del Antropoceno se sitia en 1610, afio en el que se produce el Ultimo enfriamiento de la atmdsfera y la
reduccién del didxido de carbono, detectado mediante el analisis de bloques de hielo en la Antartida. Este periodo coincidiria con la
desaparicion de al menos 50 millones de amerindios como resultado de la invasidn violenta de las Américas, y la introduccion
involuntaria de microorganismos letales como el sarampidn, la viruela, etc. - que eliminaria entre el 95% y el 98% de la poblacién.

En consecuencia, la toma de América por la colonizacién cambié drasticamente la historia del mundo, con la introduccién de la practica
del monocultivo, la tala de bosques y la explotacién de metales y minerales, se causaron dafios irreversibles al suelo, a las especies
autdctonas, a sus microorganismos y a las redes simbidticas desarrolladas durante millones de afios, dejando la tierra cada vez mas
rehén de los pesticidas y herbicidas. Ademas del exterminio parcial de los pueblos nativos, la inmigracion masiva y la introduccién de
millones de africanos, obligados a trabajar como esclavos. Con el discurso oficial de que trajeron la civilizacion a las Américas.

Estamos colonizados ideoldgicamente. Incluso hoy, la historia que aprendemos en las escuelas, es la historia de la civilizacién occidental. Hablamos
lenguas europeas, nuestras instituciones son un reflejo de ese continente, las religiones son mayoritariamente cristianas, el animismo y los cultos a la
naturaleza de los amerindios invisibilizados (LUNA, 2018, p. 9).

La cultura occidental insiste en el error de separarnos del resto de la naturaleza, como si la humanidad perteneciera a una especie de
entidad superior, una idea que segun el antropdlogo Luis Eduardo Luna (2018) tiene al menos dos fuentes. La primera, religiosa: al ser
"hombre" hecho a imagen de Dios, también puede ser como el Sefior del resto de las especies. Y la segunda, filoséfica: en la conviccién
de los griegos defendida por Protagoras en el siglo V a.C. de que "el hombre es la medida de todo", y por Aristételes con la afirmacién
de que las plantas tienen "alma vegetativa", los animales "alma sensitiva", y el ser humano por tener "alma racional" estaria en la cispide
de la pirdmide.

Mientras que para la comprensién de los amerindios, el rio, la montafia y otras manifestaciones de la naturaleza se consideran miembros
de la familia e incluso personas que merecen respeto. Asi, promueven las relaciones beneficiosas entre los humanos y los mas-que-
humanos?, comprendiendo la importancia de las relaciones intimas de interdependencia, y la existencia de la subjetividad en los

1 El concepto, mas- que- humano" se utilizara para referirse a otros seres vivos, como oposicion y alternativa al término "no- humano" para no

reproducir dualidades entre lo que seria no humano o humano.
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procesos vitales a partir del reconocimiento de la inteligencia en el mundo natural. Esta diferencia flagrante entre el pensamiento del
colonizador y el pensamiento de los pueblos originarios, silenciado por siglos de etnocidio fisico y cultural, es en gran parte culpable de
estos tiempos de catdstrofes que estamos presenciando.

Vivimos una abstraccion civilizatoria, que nos sitla a los humanos desplazados de la tierra, niega las pluralidades de formas de vida, de
existencias, de habitos (KRENAK, 2019) y a lo que parece, todo ello forma parte de una politica de destruccién programada de la
diversidad cultural y natural, en favor de una uniformidad que garantice una mayor coaccién por parte de los sistemas de control.
Simultdaneamente a la destruccidn bioldgica estd el exterminio de las multiplicidades culturales y de las poblaciones marginales, y con
ello el borrado de los conocimientos y saberes mantenidos durante afios por los pueblos tradicionales, en favor de una narrativa
globalizada y superficial que atribuye a todos la misma historia.

Después de la destruccion de mundos, siglos mas tarde nos venderian la esperanza de un futuro brillante, durante gran parte del siglo
XX, el progreso volvid a basarse en la violencia, la guerra y los sistemas autoritarios, pero esta vez con la ayuda de la maquina y el
desarrollo tecnoldgico. Concepto que tiene su origen en el futurismo italiano, que se inicia con el Manifiesto Futurista de 1909 (BERARDI,
2019) y se inserta posteriormente las naciones de América Latina, como posibilidad de progreso, e idealizacion de los paises
subdesarrollados como paises del futuro. Sin embargo, mas tarde estas ideas se desmoronan y traen consigo innumerables
incertidumbres, que en las ultimas décadas han hecho que no podamos concebir lo que nos espera.

Con el Antropoceno estamos viviendo un nuevo tiempo y una nueva experiencia de historicidad en la que las diferencias entre la escala
de la historia humana y las escalas cronoldgicas de la biologia y la geofisica disminuyen drasticamente y tienden a invertirse: el medio
ambiente cambia mas rdpido que la sociedad, y el futuro préximo se vuelve, con ello, cada vez mas imprevisible, como imposible
(DANOWSKI y VIVEIROS DE CASTRO, 2014).

Por si no bastaran las turbulencias planetarias, el aumento de las desigualdades, el evidente cambio climatico y la escalada conservadora
en el mundo, seguimos siendo golpeados por una pandemia y colocados de nuevo en suspensién en medio de un mar de inseguridad.
Pero con una certeza, el problema de la relacién humana con el planeta y sus habitantes no es sélo un asunto de los ecologistas. El
debate y las acciones capaces de concebir nuevas composiciones de mundos son urgentes y sélo seran posibles a partir de nociones de
coexistencia que situen al sujeto del conocimiento ya no como observador del mundo, sino como parte de él.

En este contexto se configuran investigaciones y poéticas que consideran los modos de interdependencia y las producciones conjuntas
entre humanos y mas-que-humanos, como motores de la reflexién sobre la habitabilidad del planeta y la direccidn de la crisis socio-
ambiental y politica. Movidos por articulaciones que proponen formas de imaginar y reinventar las relaciones multiespecies y humanas
mas alla de las herencias epistemoldgicas modernas. De esta misma manera he estructurado mi investigacién, expandiéndola mas alla
del universo artistico, e investigando transversalmente referencias de las ciencias naturales y la antropologia, como posibilidad de una
practica artistica pensada multidisciplinariamente.

Muy interesado en las posibles contaminaciones y cruces entre el arte y la ciencia para pensar la ecologia y la actualidad, mi poética
deriva de las practicas de coexistencia a través de la interaccion con una parte del mundo invisible o que al menos pasa desapercibida,
la de los microorganismos, especialmente los hongos ambientales. Para que estos diminutos seres que escapan a nuestra percepcion se
hagan visibles, las técnicas de laboratorio se apropian y se asocian al hacer artistico, en forma de protocolos experimentales. Con el uso
de un medio de cultivo (Potato Dextrose Agar - PDA), un producto generalmente utilizado en los laboratorios para cultivar y contar las
colonias de hongos, sera posible que se presenten como organismos vivos en la produccion, proporcionando otros materiales y una
forma de desarrollar la poética.

Recurrentes en mi investigacion, los hongos a lo largo del tiempo han estado muy presentes no sélo como elementos visuales, sino como
portadores de significados. Pero si antes se registraban furtivamente a partir de encuentros, a lo largo de caminos y rutas en la
naturaleza, en alimentos olvidados, en manchas de moho, etc. Ahora surgen como cuasi-sujetos, agentes y aliados de esta investigacion.
Si antes la relacion se basaba en el encuentro o descubrimiento de hongos que estaban a la luz, ahora lo que esta en juego es invisible
y omnipresente.

Estos curiosos seres, que forman parte de un reino gigantesco, con infinitos tamafos, formas y colores, se encuentran entre los
organismos mas importantes del planeta, no sélo por mantener la vida de los ecosistemas, sino por su influencia en la existencia humana.
Pueden establecer relaciones parasitarias, pero la mayoria de las veces estan en simbiosis, ancestralmente y contemporaneamente se
utilizan en ceremonias religiosas, en medicina, como alimento fermentado, en el control bioldgico de plagas, etc.
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Los hongos también son capaces de transformar nuestra comprension de los ecosistemas y hacernos repensar el funcionamiento de la
vida, mostrandonos que los humanos no somos los Unicos con capacidad de comunicacidn y organizacidn colectiva, y que incluso
podemos aprender de ellos. La biologia demuestra, ademas, que los animales no son los Unicos con capacidad de existir tanto individual
como colectivamente, y creo que nunca "individualmente". Una vez mas los hongos demuestran que tienen el extraordinario poder de
cambiar nuestra vision de la existencia y con ello hacernos reflexionar sobre quiénes somos "nosotros" en el Antropoceno... Ya no como
consumidores individuales, sino como procesos entrelazados e interdependientes en contacto con el resto de la vida.

Pensar una poética a través y con los hongos es la posibilidad de discutir nuevos enfoques artisticos conectados con la agencia no
humana y la ciencia, para reflejar formas de coexistencia. La materia viva se convierte en un medio, no sélo para la produccién, sino
para un intento de interaccidon entre especies, y la discusion de las implicaciones de este tiempo de catastrofe en los nuevos paradigmas
del arte. Teniendo en cuenta que para alimentar nuevas concepciones de los mundos, se necesitan nuevas estructuras de investigacion
que ya no sean individuales sino colectivas, que se alejen del privilegio de la agencia humana que hasta ahora ha concebido el mundo
desde su perspectiva. Es por ello que mi investigacion se sustenta en la posibilidad de crear y hacer con otros, o como la bidloga y filésofa
Donna Haraway (2019), definiria "simpoiesis", nada se hace solo, nada es verdaderamente autopoiético o autoorganizado. Mas alla de
los "entes" - "individuo", "sociedad" o "sujetos"-, lo que mas importaria son los "intermedios". Reconocer la vida terrestre como un
complejo sistema interconectado en el que el ser humano es, al igual que muchos otros, un elemento del ecosistema y no un soberano.

En estas circunstancias, el deseo de colaboracidn entre cientificos y artistas ha empezado a mover la investigacion de diferentes
maneras, como el Laboratorio de Arte de Berlin (ALB) en Alemania, que lleva desarrollando proyectos artisticos interdisciplinares en un
contexto internacional desde 2006, e incluso ha desarrollado un proyecto entre 2018 y 2020, especialmente centrado en los hongos,
llamado Mind the Fungi, que incluye programas de residencia centrados en la investigacion artistica, en cooperacién con las ciencias y
las humanidades, para explorar nuevas ideas y posibles visiones del mundo en el contexto del cambio climatico, la crisis de la
biodiversidad y el desarrollo de nuevas tecnologias.

Asimismo, tenemos el Museo del Hongo, creado como un espacio museistico no convencional dedicado a resignificar el Reino Fungi en
Santiago de Chile, con un enfoque en las practicas artisticas contempordaneas vinculadas a la investigacion cientifica. Inspirado en el
comportamiento de los hongos, el museo surge en conexion directa con el medio ambiente, ampliando las barreras de lo que se entiende
por exposiciones artisticas, convirtiéndose en un laboratorio y patio de recreo, un espacio sin precedentes que facilita el intercambio
cultural y la educacidn interdisciplinar fusionando el Reino Fungi con las artes, jugando un papel crucial para el pensamiento sostenible
y de una compleja red de existencia interdependiente.

Por ultimo, por citar solo un ejemplo mds, tenemos el proyecto "Culturas Degenerativas" (2017) del artista, profesor e investigador
brasilefio Cesar Baio (Unicamp) con el colectivo estadounidense The League of Imaginary Scientists (LOIS). Se trata de una obra de arte
interactiva en la que organismos vivos, redes sociales e inteligencia artificial colaboran para corromper el impulso humano de dominar
la naturaleza. Las copias de los libros sirven de festin para una colonia de hongos de la especie Physarum polycephalum, un tipo de
moho amarillento. El avance de los hongos sobre las paginas es registrado por una cdmara conectada a un sistema de visién por
ordenador y alimenta un algoritmo de inteligencia artificial que, en paralelo, corrompe una base de datos: el resultado es que los hongos
parecen "comer" lentamente también los documentos digitales. Y asi proponen una reconfiguracién de las relaciones entre humanidad,
técnica y naturaleza para pensar la produccion artistica hoy. Donde entienden la practica artistica post-antropocéntrica como una
construccion a partir de la colaboraciéon entre entidades humanas, no humanas, bioldgicas y artificiales.

CONCLUSIONS

La posibilidad de hacer investigacion a partir de practicas de coexistencia, en tiempos tan turbulentos, es quizas una de las formas mas
potentes. En este momento, ya no es necesario presentar pruebas o resolver un problema, sino desarrollar nuevos comportamientos
que escapen al privilegio colonizador de los "sujetos del conocimiento". Se trata de pensar en las producciones colectivas en didlogo con
la construccién de nuevas evidencias que prioricen la puesta en comin de mundos y subjetividades basadas en una vida colaborativa y
multiespecifica.
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RESUMEN

Las ultimas décadas nos han mostrado un mundo en colapso, al borde de la extincion, haciendo aflorar una serie de discursos utépicos y
distopicos de manera desorbitada. Estos nos han recolocado sobre maneras de conectar, pero también de desconectar buscando nuevos
modelos basados en la atencion del presente, la contemplacidn de lo pequefio y cercano o el interés por una poética y politica de vuelta
a la naturaleza para encontrar otras formas de relacién mas alla de lo humano como parte de un agenciamiento global multiespecie.

En las artes visuales de la ultima década apreciamos una insistente inquietud por estas cuestiones multiplicandose investigaciones y
trabajos que vislumbran nuevos mundos a través de narraciones especulativas que nos ensefien a vivir y morir con otros (Haraway). El
artista chino Zheng Bo, desde una perspectiva eco-queer, pondria atencidn en una teoria de los afectos y en una politica de las plantas
capaz de albergar una comunidad global multiespecie reconectando con formas de hacer que apuestan por la vida en comun. De esta
manera, nos gustaria presentar algunos de sus trabajos orientados a explorar otras formas de vida y practicas sociopolitico-artisticas que
pareciendo irrepresentables muestran la interdependencia entre especies. Ademds, ahondaremos en nuestra teoria de mundos posibles
como una politica de lo comun a través de las narraciones especulativas elaborada en estos ultimos afos.

ABSTRACT

The last few decades have shown us a collapsing world on the brink of extinction have brought out a series of utopian and dystopian
discourses in an exorbitant way. These have repositioned us on ways to connect, but also to disconnect looking for new models based
on attention to the present, the contemplation of the small and close or the interest in a poetics and politics of returning to nature to
find other forms of relationship more beyond the human as part of a global multispecies agency.

In the visual arts of the last decade, we appreciate an insistent concern for these questions, multiplying research and works that glimpse
new worlds through speculative narratives that teach us to live and die with others (Haraway). The Chinese artist Zheng Bo, from an eco-
queer perspective, would pay attention to a theory of affections and a politics of plants capable of hosting a multispecies global
community by reconnecting with ways of doing things that are committed to life in common. In this way, we would like to present some
of his works aimed at exploring other forms of life and sociopolitical-artistic practices that seem unrepresentable and show the
interdependence between species. In addition, we will delve into our theory of possible worlds as a politics of the common through the
speculative narratives developed in recent years.

INTRODUCCION

“Dao is ubiquitous, and all embracing”.
Zhuang Zhou
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Las criaturas humanas conforman el 10% de la biomasa del planeta Tierra frente al 90% de la vida vegetal. Y, todavia, el ser humano
persigue reinar sobre este planeta. De tal manera que su sentimiento de pertenencia a este, en lugar de ser compartido con otras
especies, formas de existencia, procesos atmosféricos, fuerzas chtdnicas de creacidn y destruccion y seres que vivieron en tiempos
anteriores, el humano permanece ligado a esa huella aniquiladora del Antropoceno. Sin embargo, el calentamiento global, el deshielo de
los glaciares, el permafrost, los mares de plastico, los océanos contaminados, especies animales y vegetales extinguiéndose cada dia, el
extractivismo desatado, el agotamiento de los recursos naturales limitados y, por ultimo, la réfaga de enfermedades medioambientales
y plagas viricas que azotan a diferentes especie -incluida la humana- nos colocan sobre un planeta herido cuya supervivencia esta en
nuestras manos. La emergencia climatica en la que vivimos inmersos desde las ultimas décadas nos hace plantearnos los modos de
existencia en una era plagada de paradojas. Asi, arribariamos a determinar que pareciera existir una Unica forma o solucion: “la
coexistencia futura” (Morton, 2019). Es decir, como “aprender a vivir y morir juntos”! en este planeta (Haraway, 2019). En este sentido,
Donna Haraway e Isabelle Stengers han arrojado luz, no solo sobre la manera en la que seguir con el problema — puesto que, seguir con
el problema es ser consciente y participe del presente-, sino produciendo una serie de conocimientos y herramientas extensibles a esa
futura coexistencia o hacia, lo que hemos llamado, una politica de mundos posibles. Esta forma de construir mundos posibles en los que
habitar juntos tiene su origen en el relato cdsmico, en las narraciones especulativas y en la teoria ficcidn. Y, se proyectan hacia un futuro
no esperanzador, sino presente. Puesto que “(l)a esperanza no es su género, pero si podria serlo el reclamar respons-habilidades”
(Haraway, 2016). La esperanza no existe, pero quiza si un futuro. Un avenir nacido del arché y que exige respuestas, responsabilidades y
habilidades de hiperconexién entre tiempos, lugares, sistemas y multiplicidad de especies. Un futuro cuya presencia es en presente, en
un presente denso. “La tarea es generar parientes en lineas de conexidn ingeniosas como una practica de aprender a vivir y morir bien
de manera reciproca en un presente denso” (Haraway, 2019, p.19), en diferentes capas de opacidad y complejidad con otros. O sea, ser
consciente de la vida compartida es el relato de una existencia sobre Tierra.

Asi, podriamos decir que igual que el Dao? nuestra teoria de mundos posibles —inspirada en el worlding de Donna Haraway vy la
cosmopolitique de Isabelle Stengers — es ubicua y lo abarca todo.

METODOLOGIA

Hay un futuro que no es mas que la prolongacién del presente. (...) Si queremos un pensamiento distinto del presente -si queremos cambiar el
presente, entonces el pensamiento debe ser consciente de esa clase de futuro. (Morton, 2019, p. 17)

Cuando decididamente deseamos un venidero futuro nos proyectarnos hacia ese horizonte desde una perspectiva critica, pero también
propositiva desde el presente. Es decir, por un lado, debemos hacer del presente un momento de presencia total. Y, por otro lado,
deslizarnos a través de la via especulativa por aquellos lugares en los que queremos habitar, en esos futuros ansiados. Asi, empleamos
las narraciones especulativas de Donna Haraway y la cosmopolitique de Isabelle Stengers como herramientas para construir una teoria
de mundos posibles que abrace el worlding. A saber: un presente audaz, comprometido y responsable con el que hacer nuevos mundos
por venir, mundos posibles en los que cohabitar.

Para comprender la perspectiva politica desde la que partimos a la hora de construir la idea de “mundos posibles” debemos recurrir a
sus origenes en la filosofia. El concepto de “mundos posibles” es el nombre dado a la teoria que elaboré el pensador aleman Gottfried
Wilhelm von Leibniz en su Essais de Théodicée sur la bonté de Dieu, la liberté de I'hnomme et I'origine du mal en 1710. En él Leibniz
argumenta que vivimos en “le meilleur des mondes possible”; y es asi su existencia segun la eleccion de Dios. Si el trabajo filoséfico de
Leibniz nos abre las puertas a comprender la idea de “mundos posibles” como un artefacto propositivo o especulativo, su resistencia a
verse sujeto a cuestiones de orden metafisico-teoldgico nos alejaria del planteamiento original a la busqueda de otro sentido. Aqui nos
vinculariamos a un replanteamiento del término mas adecuado a nuestra era. Es decir, a una definiciéon que transita las diferencias, los
puntos de vista, la complejidad, la opacidad? y las paradojas de un presente denso. Pues es una necesidad imperiosa enunciar una
pluralidad de mundos o una multiplicidad de futuros que bosquejen ese momento en el que nos hacemos presentes en el mundo en el
gue vivimos. Entonces pareciera que la cosmopolitique de la fildsofa constructivista Isabelle Stengers sale a nuestro paso para explicar
cual es el lugar en el que enunciamos esa pluralidad de mundos por venir.

Le cosmos tel qu’il figure dans ce terme, cosmopolitique, désigne I'inconnue que constituent ces mondes multiples, divergents, des articulations
dont ils pourraient devenir capables, contre la tentation d’une paix qui se voudrait finale, oecuménique, au sens ol une transcendence aurait

I

1 “Vivir-con y morir-con de manera reciproca y vigorosa en el Chthuluceno puede ser una respuesta feroz a los dictados del Antropos y el Capita
(Haraway, 2019, p. 22).
2 El Dao es normalmente traducido al espafiol como Tao o también como la via o la manera.

3 El concepto de opacidad adquiriria la fuerza especulativa de la diferencia en el pensamiento del poeta y académico queer afroamericano Fred Moten en
un lugar opuesto al reino de la transparencia de Byung Chul Han. “Vivir en la opacidad es ser visto a través” (Caplliure, 2021, p.264). Es ser atravesado por

todo aquello que nos rodea. Mirar a través de ello. Esta idea cogeria fuerza en la friccidon del encuentro expuesta por el pensador antillano Edouard
Glissant. “La Relation s’efforce et s’énonce dans |'opacité” (Glissant, 1999, pp. 199-200).

ANIAV Asociacién Nacional de Investigacion en Artes Visuales
This work is licensed under a Creative Commons Attribution-NonCommercial-ShareAlike 4.0 International License (CC BY-NC-SA 4.0)

100


https://doi.org/10.4995/ANIAV2022.2022.15491

Caplliure, Johanna
Zheng Bo y una politica de mundos posibles
V Congreso INTERNACIONAL DE INVESTIGACION EN ARTES VISUALES ANIAV 2022

RE/DES_CONECTAR
https://doi.org/10.4995/ANIAV2022.2022.15491

le pouvoir de demander a ce qui diverge de se reconnaitre comme une expression seulement particuliere de ce qui constitue le point de
convergence de tous. (Stengers, 2007, p. 49)

Cuando Stengers teje la constelacidon de una cosmopolitica esta poniendo en juego las relaciones entre los diferentes actuantes, entre
los diferentes puntos de vista que son traidos al mismo plano de interactuacion. Asi los mundos multiples, del cosmos, colisionan en sus
agenciamientos por la situaciéon de emergencia. Y esta vislumbra, la toma de decisiones, la responsabilidad y el compromiso por lo que
se lucha. Asi, los mundos posibles se articularian a través de una cosmopolitique, pero también se enredarian en los hilos de la ficcion
urdiendo la trama que construye el worlding. En ese momento apreciamos cémo la accién no es solo pensar, sino hacer mundos. “Hacer
mundo” o worlding es una expresion que Donna Haraway toma prestada del fildsofo aleman Martin Heidegger. Pero, mientras para
Heidegger el mundo es lo que ocurre, para Haraway el principio de “hacer mundo” se nos ofreceria en cuanto a SF4. “SF practice is a
model for worlding” (Haraway, 2012, p. 12).

Worlding is a practice of displaying as well as crafting worlds, of sharing as well as enjoying expertise, of noticing tiny details of connection and similarity
amid the tweaks and frissons of alternative shadings across many intertextualities of association, history, genre, care. (Haraway, 2013, p. 15)

Asi, al ficcionalizar la teoria, fundamentada en las SF, estamos haciendo de la teoria ficcidn de mundos posibles una practica politica hacia
lo comun. Y, por lo tanto, de esa especulacidn sobre mundos posibles un reservorio para una nueva vida en el planeta. De esta manera,
aplicariamos estos relatos a la situacion ecoldgica a través del ecoqueerfeminismo. Como arguye el performer y activista Graham Bell
“queer ecofeminist voices are raised in order to change the direction of the dominant discourses leading us to the border of the abyss”
(Bell, 2019, p.15). Asi, nuestra metodologia partiria del empleo de las narraciones especulativas como forma de construccion de mundos
posibles atravesados por un pensamiento ecoqueerfeminista para abrazar el worlding. Pues, una ecologia queer lucha por mostrar las
intersecciones entre sexo y naturaleza, analizando de forma critica lo cultural y lo natural, construyendo una politica antipatriarcal,
anticapitalista y antiecocida. Porque la ecologia queer trata de demostrar “an understanding of the ways in which sexual relations
organize and influence both the material world of nature and our perceptions, experiences and constitutions of that world” (Mortimer-
Sandilands y Erickson, 2010, p. 5). Asi, los Ecoqueerfeminist Studies pondrian de relieve las relaciones entre lo natural y lo cultural, lo
normal y lo monstruoso en un correlato multiespecie. Pero también la opacidad de las relaciones entre las diferentes especies,
ecosistemas y formas de existencia. De hecho, esta idea nos llevaria a una tenuidad escéptica en cuanto a nuestra conciencia ecoldgica.
Segun plantea Timothy Morton en su ensayo Ecologia oscura, |la conciencia ecolédgica es profundamente oscura. Una oscuridad que nos
muestra lo intricadas que permanecen ecologia y humanidad.

La conciencia ecoldgica es rara: tiene forma redonda y retorcida. Puesto que el ambito de los seres ecoldgicos es ilimitado (la biosfera, el
sistema solar), llegamos a la conclusién de que todas las cosas son helicoidales. La conciencia ecoldgica es un bucle porque la interferencia
humana tiene forma de bucle, porque los sistemas bioldgicos y ecolégicos son bucles. Y en Gltima instancia eso es asi porque el mero hecho de

existir es adoptar la forma de un bucle (Morton, 2019, p.23)

La conciencia ecoldgica en bucle es rara porque demuestra que en el afan humano de administrar y burocratizar la naturaleza se deteriora
el ecosistema pudiendo llegar al ecocidio. El concepto de Morton explica la perversidad de las agendas politicas e incluso remueve las
conciencias de los ecologistas de “pro”. “Green politics and activism can easily become green neo-colonialism and greenwashed
capitalism; the specific concerns of different localities and of each situation require nuanced and careful consideration” (Hessler, 2021,
p. 7). Asi parece imposible reparar los efectos del humano sobre la Tierra por su propia mano. Y, no obstante, este estudio persevera en
la creencia de una sensibilidad eco que basada en la teoria de los afectos (Spinoza y Matsumi) puede mitigar nuestra presencia sobre el
planeta y poner remedio a la extenuacién que los humanos hemos sometido a la vida.

DESARROLLO

“Elles transforment tout ce qu’elles touchent en vie, elles font de la matiére, de I'air, de la lumiére solaire ce qui sera pour le reste des vivants

un espace d’habitation, un monde” (Coccia, 2016, p. 20)

En 2013 un despertar botanico ilumind al artista Zheng Bo haciéndole dirigir su practica social hacia un agenciamiento ecolégico. Hoy
conocido como West Bund, en el distrito industrial de Xuhui, fue antiguamente la empresa cementera de Shanghai. En aquel
eminentemente espacio fabril habia crecido un terreno de hierba. La accidn asilvestrada de empoderamiento de la naturaleza alumbraba

4 SF comprendido como “ciencia fantasia, ciencia ficcion, fabulacién especulativa” (Haraway, 1995, pp. 46-47) y “figuras de cuerdas, feminismo
especulativo, hechos cientificos y hasta ahora” (Haraway, 2019, p. 21).
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al artista en aquella relacidn entre los insectos, las plantas y la tierra. Aquella ocupacidn del espacio urbano por la vida natural le movio
al reclamo de aquel terreno frente a la tentativa de pavimentarlo para un uso exclusivamente humano. Esta accidn, el gesto vinculado
de un hecho fortuito, casi desapercibido en un mundo hipercapitalizado, fue determinante hacia una sensibilidad eco que se desarrollaria
en los trabajos siguientes de Zheng. “It is time that we define art not as human-only “creation” but the vibrancy of ten thousand beings”
(zheng, 2001:15). Un mundo que es representado por los “diez mil seres” (wanwu?®), pero que es solo uno, la vida. Y, aqui, imaginar otras
posibles relaciones afectivas con otros seres no-humanos, nos llevaria a una metamorfosis hacia un todo. “On pourrait dire aussi que la
métamorphose est ce qui permet de composer une série disparate de mondes et de formes dans une seule ligne de vie” (Coccia, 2020,
p. 78). Quiza esta metamorfosis que arguye Emanuele Coccia podria ser retraducida por el concepto de simbiosis y a sus seres, como
Haraway y otras han denominado, simbiontes. De hecho, podriamos entender esa asociacion multiespecie que define la simbiosis como
la propia vida.

Algo mas tarde, en 2016, cuando Zheng conocié un bosque de helechos en Taipei de la mano de un botanico, comenzé una serie de
trabajos en cine ecosexual. La experiencia en la naturaleza, en relacién con los helechos, pero también con la propia atmdsfera que
genera el bosque en ese momento magico del afio en que el artista lo visita ha armado una practica extensional que estimula la mente,
recolocando el foco de atencidn en lo sensible, en lo afectivo y en lo emocional. “The light is dramatic, the sound rich, and the aroma
intense. The assemblage has a distinct style, yet is constantly changing” (Zheng, 2001, p.15). Estos cambios, efectos de los intercambios
entre plantas y hombres, presuponen el hilo conductor de su serie de peliculas ecoqueersexuales que toman como nombre Pteridophilia.
La palabra Pteridophilia acuiada por el propio artista se compone de “pterido-”, es decir: relativo a las plantas pteridophyta o
comunmente conocidas como helechos, y del sufijo “-philia” que significa amory, por lo tanto, un deseo o fuerte fetichismo sobre estas
plantas. De hecho, como recogen las diferentes peliculas de la serie, jovenes hombres ponen sus cuerpos desnudos a disposicion del
contacto estrecho y libidinoso con los helechos. Asi, Pteridophilia se comprende como una especie de retrato de “intimate encounters
between local ferns and local men” (Zheng, 2001, p.15) o pseudocopulacidn. Este término es empleado por los cientificos para explicar
la polinizacion que ejercen ciertos insectos sobre algunas especies de flores donde los movimientos recuerdan la cépula®. La
pseudocoépula definiria como un animal y una planta, o un ser humano y una planta, “are entangled in an interspecies sexual
performance” (Zheng, 2001, p.15). De manera que “(c)ette interpénétration de monde et sujet donne a cet espace une géométrie
complexe en mutation perpétuelle” (Coccia, 2016, p.48). De esta manera, queerizando la ecologia estariamos imaginando “an infinite
number of possible Natures” (Johnson, 2011).

Figura 1. Zheng Bo, Pteridophilia 4, 2019. Video (4K, color, sonido), 16 min

” u.

5 Wanwu significa “los diez mil seres”, o como es interpretado como Ursula Leguin en el Tao Te Ching,“el mundo material o fisico”, “los seres”, “todos
los seres del mundo”.

6 Zheng se topd con esta apreciacion que podria dar explicacion a su serie de peliculas en el video de Youtube del ecologista Colin Bower. En él una
Lissopimpla excelsa, una avispa engafiadora de orquideas, copula con una orquidea lengua.
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Figura 2. Zheng Bo, Pteridophilia 4, 2019. Video (4K, color, sonido), 16 min

La queerizacion de la naturaleza en la obra de Zheng focalizaria sobre la importancia de los cuidados entre especies. De ahi, se colegiria
un acercamiento a la teoria de los afectos que siguiendo a Spinoza tiene sus efectos sobre nuestro mundo o como redefiniria Brian
Massumi:

affects (...) are basically ways of connecting, to others and to other situations. They are our angle of participation in processes larger than
ourselves. With intensified affect comes a stronger sense of embeddedness in a larger field of life — a heightened sense of belonging, with
other people and to other places (Massumi, 2015, p. 6) 0, también, con otras especies.

La idea de afectar y ser afectado’ de Spinoza conectaria a su vez con la premisa taoista del wei wu wei (hacer no haciendo), concepto al
que recurre Zheng como precepto politico. En la pausa de un mundo que se mueve por el aceleracionismo del capital y la emergencia
de una extincion inminente, la practica del hacer sin hacer, actuar no actuando- principio del Tao-, revela una fuente precisa de cambio
de realidad y, por tanto, una accidn politica de importante transformacion para nuestro mundo. Ecosensibility Exercises (2021) son
breves ejercicios que pretenden desarrollar una sensibilidad cercana hacia las plantas con las que habitamos, pero también con todo
aquel aspecto natural que nos rodea. Esta idea se recoge en Drinking Sun Exercise donde Zheng son ensefia como llenarnos de la
energia del sol; o Drawing Weeds Practice en la que el bosquejo de nuestra mano trata de expresar el encuentro manifiesto con las
plantas; o también Collecting Tree Qi, ejercicio guiado por el artista por el que ensefia como tomar energia de los arboles que
envuelven el patio de la Gropius Bau. Por otro lado, otro tipo de ejercicios enfatizan las relaciones en comunidad con la naturaleza. En
Maypole Dance cada uno de los participantes toman uno de los lazos de colores que antes han sido atados fuertemente al arbol. Suena
la musica y la danza entre ellos y con el arbol se ejecuta con jubilo y armonia. Los lazos se enroscan al arbol. Se trenzan entre si. Los
participantes giran en torno a este, se cruzan entre si, vuelven a giran, hacen y deshacen, se acercan a este y se alejan, pero siempre se
mueven juntos con el arbol. En Sacred Grove Ritual se consagra un arbol. En este ritual se ata una cuerda a un arbol en el bosque, se
prepara una serie de simbolos en papel para honrar la practica y la accién que se ejerce en su consagracion. Estos simbolos se colocan
engarzados en la cuerda a modo de guirnalda fortaleciendo el mismo ritual. El ultimo ejercicio Grass Wood Song se concentra en como
el grupo de participantes canta al arbol Stand By Me de Ben E. King. La letra de King nos habla del deseo de permanecer junto al ser
querido pese al miedo, los cataclismos o la oscuridad de un momento. Todas estas acciones son practicas que conectan el uno con el
todo.

7 “To affect and to be affected is to be open to the world, to be active in it and to be patient for its return activity” (Massumi, 2015, p. ix).
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Figura 3. Zheng Bo, Ecosensibility Exercises. 2021
CONCLUSIONES

La practica ecoqueer de Zheng obraria una transformacion radical en el pensamiento y en la politica. Hacer no haciendo corresponderia
a habitar la presencia y, por tanto, desarrollar una ecosensibilidad. Puesto que“(s)ocial and environmental issues intersect, calling for
analysis as much as for daring dreams and practices making pleasurable alliances”(Hesserl, 2021, p.9) que abrazarian el worlding.
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Unir dos puntos. El sentido de la otredad a la luz de la peregrinacion

Join two points. The sense of otherness in the light of the pilgrimage

TIPO DE TRABAJO: Comunicacion Presencial
PALABRAS CLAVE

Peregrinar; otredad; encuentro; ser humano
KEY WORDS

Pilgrimage; otherness; meeting; human
RESUMEN

Adentrarse en el camino tras haber dedicado las ultimas horas a no adelantarse a lo que estd sucediendo no trae la paz. Trae un estado
de alegria inquietamente silenciosa, sorprendida de si misma y de lo que la rodea; a no ser que eso sea la paz. Adentrarse en el camino
y saberse peregrino deja aparecer él tiempo y él espacio necesario para explorar el lugar que ocupa el corazéon del ser humano en el
mundo; el tiempo de un camino y, el espacio de una esperanza por volver a casa que lo sujeta todo.

Hoy, desde estas nuevas circunstancias en las que nuestra vida se articula. Donde la necesidad del “otro” se ha hecho visible
magicamente, y por parecer magia, tal y cdmo ha venido puede desaparecer, se aborda dialogar con esa misma necesidad de otredad
desde el encuentro dilatado de una peregrinacion. Alli se da cuenta de que peregrinar es unir dos puntos constantemente. Lo que alli
hiciste, como pespuntes de un tejer, como una mina que se deshace dibujandose hacia lo buscado. Es unir dos puntos sucesivamente
entre las personas y aquello humano que se hace necesario en la soledad: un didlogo; el de la mirada, la otredad buscada con el otro y
lo Infinito. Unir de nuevo entonces también lo que puede que estuviera perdido, ausente o escondido, por aquello de una vida con
relaciones significativas.

El articulo presenta la peregrinacién como acto poético por constituir y exponerse a un proceso continuo de interpretacion de la realidad.
La invitacién a un encuentro, a una busqueda del no olvidar ni de ser olvidado. Una apreciacidon y una sefal mientras el cielo va
abriéndose paso, y el caminar es aquello que uno es. La orografia de un mapa compartido; un paisaje apreciado; donde desde lo alto el
mar es cielo, el mar de tu hogar salado y horizonte.

ABSTRACT

Entering the path after having spent the last few hours not anticipating what is happening does not bring peace. It brings a state of
uneasily silent joy, surprised at itself and what surrounds it; unless that is peace. Entering the path and knowing oneself a pilgrim allows
the time and space necessary to explore the place that the heart of the human being occupies in the world to appear; the time of a path
and the space of a hope to return home that holds everything.

Today, from these new circumstances in which our life is articulated. Where the need for the "other" has become magically visible, and
because it seems like magic, just as it has come it can disappear, a dialogue with that same need for otherness is addressed from the
prolonged meeting of a pilgrimage. There he realizes that pilgrimage is constantly connecting two points. What you did there, like
backstitching of a weave, like a mine that unravels drawing towards what is sought. It is joining two points successively between people
and what is human that is necessary in solitude: a dialogue; that of the look, the otherness sought with the other and the Infinite.
Reuniting then also what may have been lost, absent or hidden, for that of a life with significant relationships.

The article presents the pilgrimage as a poetic act to constitute and expose itself to a continuous process of interpretation of reality. The
invitation to a meeting, to a search of not forgetting or being forgotten. An appreciation and a sign while the sky is making its way, and
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walking is what one is. The orography of a shared map, an appreciated landscape; where from above the sea is sky, the sea of your salty
home and horizon.

INTRODUCCION

La narracién de un suefio; la de su olvido y su busqueda. También la de una promesa de reencuentro. La de darle significado al espacio
del mundo y el surgir del tiempo para que la vida cobre sentido. En si, es la narracién del sentido mismo para la vida. Esto es lo que nos
aloja, y nos narra, nos da palabra y camino. La narracién y no la historia del ser humano es una suerte a la que solo podemos alcanzar
con el ensueiio, la palabra y algo de ciencia. Y es lo que nos proponemos en las breves lineas a la espera de un desarrollo mas amplio en
un lugar que lo acoja.

La narracién o el apélogo como recurso porque no nos vale con saber lo que nunca sabremos por completo y en verdad. Necesitamos
de eso que parece un vacio infinito, una especie de monocromia, y al que nos encomendamos a recorrer tras alglin sonido o alguna
imagen que despierta en nosotros la esperanza humana e inicia el viaje o peregrinacion hacia el O-otro. Tal vez sea esa la razén de la
vida; la de la voz que llama y la respuesta activa desde lo mas adentro sino es la misma, sea del corazon, del alma o del espiritu mas
habra algun lugar desde el que partir. Entonces podemos sugerir a esta narracidon que lo que nos toca como humanos es un caminar
hacia alli; sea fisico o espiritual; en el espacio y el tiempo. La accidn de caminar, andar, marchar y sus modos de hacerlo, en el principio
la errancia como una suerte, seguida del caminar ndmada hasta la peregrina, atraviesan la cultura humana.

Partiendo del estudio de Francesco Careri con el que nos decimos que “andar es un arte que contiene en su seno el menhir, la escultura,
la arquitectura y el paisaje” (2007, p. 20) queremos orientar nuestra mirada al fendmeno de la peregrinacion como acto poético de lo
comun, del encuentro y de otredad. Observar y prefigurar aquellos horizontes que sirvieron para que el acto de caminar per se, que no
deja de ser un medio, él medio en realidad, se convirtiera en aquello por lo que reflexionamos. Porque previamente a que el caminar
sea arte surge la necesidad del simbolo, esto es la aparicién de la expresién humana y la mirada al cielo. Es esa la suerte de lo bipedo;
lo que trae el alzar la mirada y poder ampliar el campo de la experiencia vital, lo que trae el después del después. Y es tal vez este
cambio, de lo originario a lo simbdlico, lo que salva la ignorancia de los primeros pasos o aquello que convierte al hominido en humano.
Y lo que tal vez pueda salvarnos de nuestra ignorancia hoy. A cada cual, la figura de un océano o de un desierto inhdspito (esperando
ser habitado) que le invite no sin miedo a adentrarse, pero también la figura de lo rocoso y monteagudo que es una suerte de bosque
donde se despierta de igual manera la soledad (en busca de un encuentro).

Desde aqui, el acto de “peregrinar” revela las necesidades y las condiciones primeras de los primeros meses de ese habitar humano y
su inicio de relacién con lo divino. Mas parafraseando a Careri, peregrinar es un arte que contiene en su seno aquello que hizo posible
construir el menhir, la escultura, la arquitectura y el paisaje, permitiendo de esta manera “habitar” el mundo. Este acto aparentemente
sencillo dibujé horizontes, trayectos e itinerarios hacia un lugar que serd sagrado. Movio la piedra de su lugar y descubrié el alimento
que trae todo encuentro con otro ser humano. Sabiéndose bajo el cielo estrellado, peregrinar es lo que le hizo al ser humano mortal y
caminando por un fin.

Lo que se plantea, lo que se convierte en pregunta abierta, no es si peregrinar pueda ser arte, sino desligarlo de esa suerte y centrarnos
en aquel tiempo en el que caminar errante se convirtié en un acto simbdlico y humano que articulé un didlogo con lo transcendente,
con el vacio y con la otredad. Términos que tenemos por urgencia descubrir qué son para nuestros dias. Porque el andar peregrino es
el hablar de la revelacion. A partir de ahi, un ejercicio comun de reflexidn para las artes, y una suerte de preguntas que nos inviten a
partir.

METODOLOGIA
VITA PEREGRINA

La postura que adoptamos ante la vida, y tal vez su condicidn es la de un andar peregrino. Mas asi el Génesis lo guarda con la expulsion
de Adany Eva del jardin del Edén. Expulsidn que se -nos- convierte en un designio por cultivar la tierra de la que estamos hechos “hasta
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que mueras y regreses al polvo, porque tu saliste de alli. Polvo eresy en polvo te convertiras” (Génesis, 3: 19). Lo que resta, es el conocer
del mundo y la presencia de lo extrafio, de lo que viene de frente y esta a lo lejos.

Andar por volver alli de donde fuimos expulsados. O partir de alli por impulso y llenos de preguntas como Ulises, que tal y como apunta
Francisco Jarauta, “desde su origen, habia hecho de su propia deriva el método de conocimiento y de configuracion de la experiencia
moral”, siendo que el viaje marcara un antes y un después; a saber, el descubrimiento del otro que se nos da desde las sombras de la
lejania (2022, p. 28).

1. Raices profundas

Hay ciertas historias donde el principio se puede salvar, sin embargo, en el conocer qué somos cémo humanos, como especie, parece
que para comprenderlo no podemos obviakrEWETS éaDearn yssion erondidiseR?llo que parece ser, por el momento, su origen.

Nuestra raiz es profunda, tan profunda como “los calculos realizados a partir de la divergencia genética que existe entre los actuales
seres humanos y los chimpancés” nos ubican en Africa hace entre 6 y 7 millones de afios (Ma) (Sala & Martinez, 2015, p. 65). Es a partir
de este momento, por decirlo de alguna manera, tan inabarcable cémo el mismo horizonte, y del que poco sabemos mas que unos
pocos restos de fosiles asignados a dos especies: tchadiensis (en la Republica del Chad) y Orrorin tugenensis (de Kenia) desde que nuestro
caminar, aun arboricola, comienza a dar sus primeros pasos. Porque han de pasar varios meses, alrededor de los 4 Ma para haya las
huellas de los Australopithecus afarensis (de Etiopia, Kenia y Tanzania) quienes seguramente comenzaron a dejar atrds subir a los
arboles.

Nuestra historia parte entonces desde aqui, y de observar la importancia que Leakay junto a Lewin le dan a comprender al origen del
caminar, ya que “fue un cambio tan fundamental, tan repleto de profundo potencial evolutivo” (1994, p. 68). Si bien la postura bipeda
no es un rasgo distintivo, si que nos es necesario comprender lo que ello ha comportado, dado que, desde alli, el hecho de andar se
observa como él principal modo en que se comienza a ampliar el mundo: el lugar donde habitamos. Seguiran pasando los Ma mientras
que el Valle del Rift sigue abriéndose paso y se van sucediendo los cambios climaticos que retrocederan los bosques en favor de un
aumento de las zonas de las estepas y las sabanas sobre las que ahora, nuestros antepasados, comienzan a explorar y componer tanto
el mundo, como nuevas formas de vida. Pues es durante este periodo cuando se “produjo la primera diversificacién importante de los
homininos” deviniendo al filo de los 2 Ma de edad en la aparicién del Homo habilis, sobre la que “hoy dia existe un acuerdo casi total
entre los especialistas de que esta Ultima especie [...] fue la antepasada del posterior linaje humano” (Sala & Martinez, 2015, p. 66).

Pero mas alla de todas estas sucesiones que se ramifican, se entrelazan y se extinguen, es en estos dias en los que el caminar visivilizd
nuevos horizontes rebasando los “lindes de su cuna africana y comenzé el poblamiento del resto del Viejo Mundo” (ibidem, p. 66). Es
en ese descubrir, o construir el mundo, cuando “las poblaciones humanas se diversificaron localmente hasta que, hace unos 200.000
afios, podian distinguirse tres humanidades que habitaban en cada continente. En Asia vivian humanos no muy distintos de H. erectus
[...] En Europa se encontraban los primeros neandertales, mientras que en Africa acababa de aparecer nuestra propia especie: Homo
sapiens” (ibidem, p. 67).

Algo debid de ser lo que nos hizo mantenernos vivos. Aln asi, es dificil reeconstruir los comportamientos de nuestros antepasados, y
aunque durante tiempo se argumento que lo que nos diferenciaba de las demds especies era nuestra capacidad del desarrollo de la
técnica, el comportamiento simbdlico y religioso, asi como el culto a la muerte, las ultimas décadas, junto con los nuevos
descubrimientos, ponen en tela de juicio tales hipdtesis. Nos es sabido que los neandertales también participaban de tales avances mas
nos quedan los legados de Altamira de unos 400.000 afios, o los grabados en roca de época neandertal en la gibraltarefia cueva de
Gorham. Pruebas que mas bien parecen sugerirnos de que el culto y la mirada al cielo estrellado no es solo cosa de sapiens, incluso la
palabra, aquello que construye mundo es algo compartido, ya que “se ha descubierto en el genoma neandertal la presencia de la
denominada variante humana del gen FOXP2, que esta asociada a la produccion del lenguaje” (Sala & Martinez, 2015, p. 69).
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Si seguimos aportando datos, ejemplos comienzan a sucederse sin llegar a ser este un articulo de competencias de investigacion
cientifica, pero el hecho es, que esta historia evolutiva nos coloca frente a diversos acontecimientos que en su conjunto conforman el
paisaje del desarrollo de nuestra humanidad. Y sin entrar en otros caminos, lo que es de importancia para nuestra mision es releer el
acontecimiento del caminar. Es este complejo cambio, largo y progresivo sobre el cual parece articularse nuestra condicion humana.

Figura 2y 3. Alaizq. grabado de la cueva de Gorham, Gibraltar. A la dra. Vista de la cueva desde fuera
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Figura 4. Posible proceso filogenético del género humano
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1. 2 Terrae plus ultra. Los primeros pasos y sus consecuencias

Caminar, a nota de Careri, “si bien no constituye una construccidn fisica de un espacio, implica una transformacion del lugar y de su
significado” (2007, p. 40). Al partir de ahi, la adopcion de la postura bipeda es un acontecimiento que marca un antes y un después, y
en cierta manera sigue siendo un misterio para la comunidad cientifica qué es lo que sucedid para que ello se produjera. Sin embargo,
nuestro ejercicio por lo comun se ha de centrar en el término “adopcidén” ya que a la lectura del profesor Makinistan, caminar no es
innato al ser humano, se aprende por imitacidn y eso se ha de dar en el seno de una sociedad. No es un rasgo bioldgico de nuestra
especie como tal, por mucho que nuestra fisionomia responda a ello. A caminar nos ensefian desde nifios, y nos cuesta su tiempo. Lo
que debemos subrayar es que el caminar es un “cardacter socio-bio-cultural”. Y de esta manera podemos suponer de manera logica, y al
respecto de Pierre Grassé, que el andar de los australopitecos y pitecantropos tampoco era innato “quienes también tendrian que
ensefiarla a sus pequefios. Sélo pudo desarrollarse en el seno de una sociedad, o como mucho en el seno de familias que conservasen a
sus crias largo tiempo entre ellas” (citado en Makinistan, 1997, p. 95).

No es paradigmatico comprender que el caminar, aquello que articula la peregrinacidén en un origen, es un suceder social que para que
comience a darse necesita del abrigo del amor al otro. Del amor y del saber del otro, por ensefiar y comprender su proceso de evolucion.
De alguna manera, los estudios indican datos y esquemas que nos pueden ubicar a lo largo de la historia como género o como especie,
pero nos dejan a cada individuo, -y por seguir enumerando, a las artes y a las humanidades- una suerte de vacio que nos ha de servir de
intuicidn para completar con nuestras practicas aquello que no se puede conocer sino experimentar. En este sentido, siguiendo con las
aportaciones de Makinistan, lo que nos diferencia no es el caminar, sino la posesion de todo aquello que trae consigo tal adopcion en
conjunto: el desarrollo del cerebro, la fabricacién de instrumentos o el desarrollo del lenguaje de manera articulada en un didlogo comun
y en sociedad (1996, p. 47).

Aquello que comienza a construir el mundo son los itinerarios erraticos realizados por las comunidades del paleolitico. Porque de alguna
manera, en la persecucién de las presas o en la necesidad de recoleccion que les hacia desplazarse decenas y cientos de kildmetros, se
adentraban en un lugar que no les correspondia, conformando asi con el recorrido “la Unica arquitectura que poblaba el mundo [...] el
primer signo antrépico capaz de insinuar un orden artificial en los territorios del caos” (Careri, 2007, p. 39). El acto de andar como
aquello que “nos apertura” y que “es apertura”. Y tal apertura nos ubica.

Es el sentir de la ubicacidn lo que nos reclama demasiadas veces el ser o la vida, por ello los mapas y por ello el asentamiento de los
grupos recolectores a mediados del Paleolitico superior hace cerca de unos 20.000 afios durante la cuarta y ultima glaciacién que se
llevd consigo la extincion de las demas especies homo. Alli, nuestra especie inicié un dialogo con la necesidad de “habitar”.

1.4 La construccion del lugar. El del que se parte y hacia el que se va

Nos faltan lineas, pero debemos hacer un pequefio inciso para darle voz a esta gran palabra que en si encierra el misterio del ser humano,
porque tan solo con citar a Heidegger (1951), quién realizé todo un trabajo de exploracion, de etndgrafo del lenguaje, vino a recordarnos
que el habitar es un rasgo fundamental del ser humano. Qué significa: construir, “y que este tiene a aquél como meta”; residir y
permanecer junto a, esto es “abrigar y cuidar; asi, cultivar (construir)” y “este construir sélo cobija el crecimiento que, por si mismo,
hace madurar sus frutos [...] El rasgo fundamental del habitar es este cuidar (custodiar, velar por). Este rasgo atraviesa el habitar en toda
su extension” Y de este habitar seguramente nuestros antepasados tenian mas nocidn, o que tal vez, la concepcion de la palabra, de su
significado y su caracter comienza a tener sentido en su mismo origen, porque para acabar con la cita al filésofo aleman “‘en la tierra’
significa ‘bajo el cielo’. Ambas cosas co-significan ‘permanecer ante los divinos’ e incluyen un ‘perteneciendo a la comunidad de los
hombres.” Desde una unidad ‘originaria’ los cuatro -tierra, cielo, los divinos y los mortales- pertenecen a una unidad”.

Posiblemente los asentamientos fueron escalonandose temporalmente desde el noroeste de Africa hacia él Viejo mundo y hacia Asia
deviniendo en la cultura megalitica que constituyen, tal vez, las primeras muestras, y haciendo uso del término propuesto por Luis Garcia
Iglesias para el devenir de las peregrinaciones, de la “religiosidad de santuario” (1986-87, p. 301). Y aunque seguirdan caminando, lo
haran a través de una suerte de vias abiertas dirigidas ahora hacia alli. Hacia las tumbas colectivas de los dé/men y los alineamientos de
menhires que generaban los llamados cromlech o henge, que parecen haber sido concebidas como puertas a un mds alld al que se
accederia a través de puntos concretos en el paisaje (Molina, 2008, p. 11). Ante ellas es inevitable pensar que, para mover y desplazarlas,
estas enormes piedras debieron de ser llevadas entre decenas de personas, y que entre ellas configuraron un lugar comun de celebraciéon
y de encuentro.
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Son estas grandes construcciones de piedra las que nos hablan de la necesidad de un lugar para estas creencias y cosmovisiones de un
tiempo anterior asociadas al culto y al ritual con lo Infinito. También del sentido del camino, o el recorrido como experior o peregrinare
como sucede en los alineamientos de Carnac. Un hecho que el Land Art ha recapitulado con sus trabajos como en Robert Morris, Richard
Long, De Maria, Hamish Fulton, o James Turrell, pero que en las teorias de Alfred Watkins sobre las “Lineas Leys” parecen devolverle un
sentido teldrico a la memoria de él lugar

Figura 6y 7. A la izq. el dé/men de Merillés, Asturias. A la decha. Observatory, Oostelijk Flevoland, Paises Bajos, Robert Morris, 1977
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Figura 8y 9. A la izq. Arthur’s Stone con aun camino de lineas Leys, Alfred Watkins. A la decha. Mile Drawing, Walter DeMaria, 1968

Figura 10. Roden Crater Project, James Turrell, 1979
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1.5 Notas ante el peregrinar

Ante el peregrinar entonces estamos ante un lugar sagrado, ante un desplazamiento que se convierte en viaje hacia él y ante la esperanza
de alcanzar un bien concreto, sea en la dimensidon material o en la espiritual. Porque a nota de Iglesias, en la medida en que existe un
lugar sagrado existen las peregrinaciones, ya que, si no va lo sagrado, el peregrino ird hacia él (1986-87, p. 301). Y aunque existan
procesiones donde lo sagrado va hacia el individuo o camina junto a él, la peregrinacion se lee como el fenémeno necesario del viaje,
de la distancia y del recorrido. Es cémo si fuera la causa para que lo sagrado permanezca enfrente, del otro lado, para que se de el
deseado encuentro, como un generar distancias como si fuera la Unica posibilidad de que se de el conocimiento. Asi, de esta manera las
peregrinaciones recorren la cultura humana desde las edificaciones de Cromlechs, seguido de los templos de Abidos en Egipto, Delfos
en la Antigua Grecia, Jerusalén, Roma o La Meca entre tantas huellas que dibujan itinerarios de un destino cultural compartido.

Por parte de la antropologia, se entiende como un rito de transito, y concretamente, segun la terminologia del etnégrafo Van Gennep
(2008), como un “rito liminal” correspondiente al ser humano donde en el propio transito reside el fin. En él, el camino a recorrer deviene
en un lugar donde desprenderse de una vida anterior para la entrada a un nuevo estado. Hay un inicio y un final. Un intervalo dilatado,
un espacio-tiempo suspendido entre lo previo y lo futuro.

En ambos casos, hay un cuerpo que es protagonista al generar trazos, restos y huellas en su andar sobre el territorio. Y hay un itinerario
siempre presente, eterno que se hace presente con cada paso. El recorrido es una memoria inscrita a la par en el ser humano y en el
territorio. En otro sentido, es también un encuentro con el otro semejante que no estd presente pero del que participo

En este sentido del peregrinar como transito recordamos la accion simbdlica The Lovers, de Marina Abramovic y Ulay en 1988, quienes
en el encuentro tras partir desde ambos extremos de la muralla china dan por finalizada su relacién sentimental y profesional. Por su
parte, Richard Long simboliza la liturgia que supone para el ser humano reconocerse alli donde habita y transita, y que nos suena a eco
de los pasos aborigenes del pueblo Bororo o el pueblo Walpiri donde los itinerarios diarios dan voz a lo que no existe. Long se acaba por
constituir a si mismo en un tiempo y un espacio determinado; su andar va generando una serie de huellas que registran su existencia,
generando obras como A line made by walking England 1967 (Chillarén, 2021, p. 46). Se hace vivir, se construye en un espacio ontolégico.

Figura 11y 12. A la izq. The Lovers, Marina Abramovic y Ulay, 1988 .A la decha. A line made by walking England, Richard Long, 1967

1.6 Por una definicion de otredad

Serd aquello con lo que la filosofia, la antropologia o la sociologia han intentado de tratar y de otorgar un sentido a la existencia humana
a la luz de finales del XIX y el periodo de entreguerras. Tal vez hablamos de aquello que para José Antonio Marina ha movido a la
humanidad: “los deseos imperiosos y contradictorios” que le han “dirigido siempre a una meta que se designa en términos amplios,
vagos e inevitables como felicidad y justicia” (Marina, 2002. P. 84).

Aquello que alberga la mirada del existencialismo de Kierkegard, Pascal, Unamuno, Camu, Levinas, Derrida, Simone de Beauvoir, Maria
Zambrano entre tantos: la condicién humana, la libertad, la responsabilidad individual, las emociones, asi como el significado de la vida
o la ética del otro. Una mirada sobre la existencia que se desmarca del racionalismo filoséfico para presentarse como una pregunta, que
desde fuera viene a preguntarnos ¢quién soy yo, que estoy en frente? Y ¢qué tengo que ver contigo? Y que tal vez ya venia orientada
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desde la maxima aristotélica todo hombre tiene necesidad de saber ¢Quién soy yo, el que pregunta? por qué nos ubicd primeramente
ante aquello que no soy: lo otro.

Pero también lo que hizo de nuestra especie la Unica que fue capaz de sobrevivir a la Gltima extincién, y que tedricos como Patrick Tort
viene a denominar “el efecto reversivo”. Fendmeno por el que “la seleccién natural” acabo decantdndose por comportamientos sociales
que favorece la proteccidn de los "débiles" [...] La nueva ventaja ya no es de orden bioldgico: se ha transformado en social”

Tal vez una llamada en la que todo ser humano esta llamado a escuchar la otra voz: la del propio yo, la de los demas y la del Infinito.
Que es para Octavio Paz aquello que “me deletrea” en el pequefio poema “Hermandad”, Arbol adentro (1976-1988):

Soy hombre: duro poco
y es enorme la noche.

Pero miro hacia arriba:
las estrellas escriben.

Sin entender comprendo:
también soy escritura

y en este mismo instante
alguien me deletrea.

Y que mas adelante se le presenta en La hora, 1941 y se pregunta:

Fluye, callado, el tiempo;
al borde de mi mismo,

sombra de mi, me miro:
ésoy el mismo, soy otro?

A nota personal, la otredad, la alteridad, el otro, lo otro, la otra voz, el otro rostro, la Infinitud, la brecha insalvable no es sino un vacio.
El vacio que deja todo enamoramiento en uno mismo para que lo que en frente de mi sea él, se adentre o permanezca fuera. Y sea
llevado yo hacia alli, hacia el vacio del otro o hacia el espacio que me deja fuera para ser. En si, es un didlogo en una mesa servida del
suficiente espacio para servir, y al dejar caer los antebrazos con sus manos, ellas se abren, signo y simbolo siempre de paz, para estar
dispuestas. Es un tomar el pan en bendicidn y repartir. Convertir el agua en vino de fiesta.

Es primero un movimiento, el que interpela la voz. Y aparece como un instinto de verdad, de que hay que darse. Y la verdad, como en
Claros del bosque a Maria Zambrano le aparece, “inviolable” resite y hace temer al que despierta a ella. Por eso el padecer de quién se
enamora, de quién ve desprenderse algo de si como cayendo, fall in love. Y entonces cuando uno pregunta, porque se ha de preguntar
inexorablemente hasta el cansancio, el corazén, como érgano en el que la metafora le es iluminada a la luz del alma, acoge la realidad
como es; inabarcable.

La otredad es una lucha interna que se da desde lo mas adentro del ser humano, porque sabe, recuerda o reconoce que hay algo mas
que esta en frente, no que el ser mismo, sino que el otro, lo Otro también es él mismo y yo mismo.

2. Unir dos puntos. Peregrinar de vuelta.

Alumbrar lo que estd oculto, y bajo esa misma luz que alumbra, también sera utilizar el mismo polvo de la tierra que se levanta al caminar
para dejarlo caer sobre lo invisible, cémo quién realiza un hechizo de visibilidad, de recuperaciéon del estado natural de la cosa. Tal vez
este es el para qué de mis pasos peregrinos, quienes en la Ultima peregrinacion han dado la unién de lo que “es” con lo que “estaba
lejos”; el mar insondable de la Capital con el mar de horizonte azul real de mi hogar. Unir dos puntos y salvar la ausencia, aquello que
faltaba, a través de ella. También, de nuevo, la unién entre lo poético -del hacer- y la experiencia estética del tiempo -de lo que hace-.

Ese “unir dos puntos” se hace con el cuerpo, todo queda en tus pies y literalmente en tus huellas sobre el camino. Lo que alli hiciste,
como pespuntes de un tejer, como un grafito que se deshace dibujandose hacia lo buscado. Al menos creerlo, que asi sucede: el unir lo
que se deja atrds y regresar a casa atravesando, en una suerte de exploracion, de etndgrafo, incluso de cartégrafo por haber creado, o
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eso crees, una ruta antes no andada. Y a través de la gran monocromia del vacio del paisaje. Es unir dos puntos sucesivamente entre las
personas, aquello humano que se hace necesario en el camino: un didlogo; el de la mirada, la otredad buscada. De quién te da cobijo.
Unir de nuevo entonces también lo que puede que estuviera perdido, ausente o escondido y que en la soledad de los dias se hace visible.
Como si todo de un encantamiento se tratase.

Uniendo puntos, al menos creerlo, uno peregrina; porque dejar atras no es olvidar, ni es un simple andar. Es partir de alli hacia lo que
no puede venir. Es unir secretos, miedos, cansancio, desesperanza y desesperacion. Es unir todo ello y hacerlo parte, que se sienta
dentro y abrazado por aquello que los une; la pasién, el anhelo, la bondad y la esperanza. Unir dos puntos y darse cuenta de que tu unir
no es el Unico. Que se suma una vez mas a las huellas que formaron el camino. Entonces, lo Unico que queda es ser agradecido y seguir
uniendo puntos por aquello de la memoria, del recuerdo, y para que no se pierda la “tradiciéon” unamuniana de aquello que siempre
pasa queda.

Elaboracién propia Unir dos puntos. Peregrinar de vuelta al hogar, Serie de fotografias del itinerario, 2022
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RESUMEN

En esta comunicacién profundizamos en las estrategias narrativas utilizadas en la obra fotografica del artista marroqui Hicham Benohoud,
con especial énfasis en su inclinacién hacia la estética de lo extrafio. En definitiva, se trata de una investigacidén cuyo objetivo es poner
en valor un tipo de arte dirigido a pequefias comunidades, alejado por completo de la reproduccidn de la dinamica habitual de la imagen
concebida como un objeto de consumo dedicado a testimoniar hechos del pasado. Benohoud en su propuesta estética, nos ofrece un
ensayo visual articulado a través de reflexiones intimas, consecuencias de la confluencia entre su experiencia vital y la de sus
compatriotas, siendo el eje central en torno al cual gira el discurso “la idea del cuerpo como materia ausente”, un elemento manipulable
carente de autonomia que expresa la situacion de control y servidumbre en la que se encuentra.

ABSTRACT

In this communication we delve into the narrative strategies used in the photographic work of the Moroccan artist Hicham Benohoud,
with special emphasis on his inclination towards the aesthetics of the strange. In short, it is an investigation whose objective is to value
a type of art aimed at small communities, completely removed from the reproduction of the usual dynamics of the image conceived as
a consumer object dedicated to testifying to events of the past. Benohoud in his aesthetic proposal, offers us a visual essay articulated
through intimate reflections, consequences of the confluence between his vital experience and that of his compatriots, being the central
axis around which the discourse revolves "the idea of the body as absent matter”, a manipulable element lacking autonomy that
expresses the situation of control and servitude in which it finds itself.

INTRODUCCION

A partir de una visién alternativa a la perspectiva de bloque que hoy rige los argumentos a favor de la inclusidn de la Alteridad dentro de
los circuitos artisticos contemporaneos. (McEvilley, 1999, p.11, Vergés, 2019, pp.16-17 y Okwui Enwezor, 1997). proponemos en la
presente comunicacién una breve reflexidn monografica centrada en la obra del artista marroqui Hicham Benohoud, nacido en 1968
(Marrakech) que vive a medio camino entre su pais natal y Francia, quien a través de la imagen fotogréafica manifiesta un tipo particular
de movilidad intelectual, una posicidn artistica comprometida con la situacion sociopolitica de Marruecos pero al mismo tiempo
desinteresada en la confrontacion.

METODOLOGIA

El desarrollo de la investigacion se realiza a través de conversaciones directas con el artista, tratando de abordar distintos aspectos de su
trayectoria e intercambiando ideas en relacidn a estudios previos realizados. La idea de aunar teoria y conversacién se conecta con los
derechos de interpretacidn y progreso, lejos de las habituales busquedas de “autenticidad” que exigen a los artistas no occidentales
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reproducir sus diferencias anulando sus singularidades. Es decir, partimos del convencimiento de que mientras se estudia a un artista
espafiol o estadounidense en funcidn de la calidad de su trayectoria y discurso artistico, cuando se trata de un artista no occidental,
histéricamente acostumbrado a la exclusidn, la tendencia es aferrarse a la superficialidad (Farzin, 2012, Ben Salah, 2016 y Eliard, 2002).
Asi aparecen afirmaciones esencialistas que afirman que los artistas drabes o africanos en plural suelen trabajar de tal manera y/o su
discurso representa tal problema, perspectiva que lamentablemente hoy condiciona la producciéon de muchos artistas, quienes a veces
parainsertarse en los circuitos artisticos del momento se adaptan a las expectativas, produciendo precisamente lo que se espera de ellos.
De modo que un proyecto, como Mapping Sitting del artista libanés Akram Zaatari, que es la culminacién de tantas cosas en las que el
artista habia estado pensando durante afos, se reduce en los articulos de prensa especializada a un intento de explicar un acontecimiento
bélico determinado. En palabras del artista: iNo quiero estar en la primera pagina de un periddico porque Estados Unidos invadid Irak!
(Bardaouil y Fellrath, 2014, p.120)

DESARROLLO

En consecuencia, a partir de esta posicion muy enfocada en la singularidad, descubrimos que la propuesta artistica de nuestro artistas
objeto de estudio Benohoud es el resultado de la experiencia de vivir en un contexto politico que ha conseguido transformar el cuerpo
de los individuos en una mera materia desprovista de autonomia. Aqui remitimos a la experiencia de nace en Marruecos de los Afios de
Plomo del régimen de Hassan I, periodo caracterizado por una represidon omnipresente articulada a través de un sistema policial
extremadamente sofisticado que pone una red de vigilancia sobre cada marroqui, incluida la didspora. En efecto, se trata de una realidad
extensible en el tiempo que genera asfixia social. Tanto es asi, que el cuerpo de los individuos cohabita con artefactos cotidianos que lo
invaden y lo torturan en un paisaje abandonado, donde absolutamente todo esta dictado de antemano, wy<slemaktub.

Figura 1. Landscaping, 2018. Fotografia sobre papel, 100 x 150 cm. Uso de la imagen a partir de una previa autorizacion del artista, Copyright © Hicham Benohoud

Nos dice Benohoud:

No existimos como un individuo pleno, sino como parte de una comunidad o directamente en la “Uma”. Todos nos parecemos, tenemos la misma
religion, los mismos gustos, las mismas esperanzas, las mismas fantasias. Todos estamos en el mismo molde. Nadie tiene derecho a tener una
opinion personal sobre nada. Todo ya estd predefinido por la religion, por la ley o por la tradicién. No tienes derecho a pensar por ti mismo ni
tienes la libertad de elegir tu propio camino. Tenemos un destino comun. Las diferencias entre los "sujetos" son insignificantes. Atreverse a desafiar
el "orden establecido", incluso intelectualmente, no es posible ni concebible en esta sociedad inmutable (Hicham Benohoud, Comunicacion
personal, 24 de Mayo del 2021).
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En La Salle de Classe (1994-2002) el artista nos ensefia a través de intervenciones realizadas en el aula con la colaboracién del alumnado,
un ensayo visual que nos ayuda a comprobar los efectos de la violencia en la predisposicidn a servir sin resistir. Véase la imagen insertada
abajo (fig.2), a primera vista como espectador vera un plano medio compositivamente equilibrado de una escena que aparentemente
tiene lugar en un aula en Marruecos. La intencion de trabajar con este tipo de planos probablemente esté, por un lado, ligada al hecho
de que el artista estd interesado en generar un acercamiento a la accion, donde se nos da tiempo como espectadores a leer sobre las
distintas posibilidades de accion.

-

Figura 2. La Salle de Classe, 1994-2002. Fotografia sobre papel, 50 x 60 cm. Uso de la imagen a partir de una previa autorizacion del artista, Copyright © Hicham Benohoud

Es decir, cuando vemos una imagen del aula, lugar donde se realizan tareas de ensefianza y aprendizaje, inmediatamente nos preguntamos
sobre la accidn équé paso antes de que se tomara la imagen? ¢Y qué pasara después? Insistiendo en esta posible reflexion que podria surgir
al contemplar la imagen, nos damos cuenta de que el artista, en lugar de atenerse a las indicaciones de los manuales de fotografia, que nos
dicen que en el retrato la mirada debe dirigirse hacia el espectador con cierto aire ensofiador crea una sensacién de asfixia. Los protagonistas
parecen estar castigados, conectados con un extraiio gorro de lana, atrapados e incapaces de moverse. Algo que vemos claramente en como
nos mira el estudiante fotografiado al fondo. En su mirada, percibimos una profunda tristeza, parece que no esta de acuerdo con su papel
de “maniqui”, un ente ausente, manipulado a base de elementos extrafios y obligado a posar. En este sentido, a pesar de que Benohoud
declara que conto con el consentimiento de sus alumnos para llevar a cabo su proyecto de innovacién docente que tenia como objetivo
inicial salir de la rutina habitual, disipar el aburrimiento y poner un poco de ligereza en su clase. No obstante, es consciente que el
consentimiento en Marruecos es una cuestion relativa ése puede rechazar la propuesta de un profesor en una sociedad cuyas relaciones

sociales se basan en la obediencia? (Hicham Benohoud, Comunicacién personal, 24 de Mayo del 2021)
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De modo que la subalternidad como podemos ver en Acrobatie (2017) y The hole (2015) atraviesa todos los aspectos de la vida, incluidos
los hogares, introduciéndose en la institucion de la familia. Véase las imagenes insertadas abajo (fig.3 y 4), véase como los individuos en
los espacios donde habitan muestran desinterés por lo que esta ocurriendo a su alrededor, cdmo se exhiben haciendo movimiento
acrobaticos, atravesando paredes, durmiendo en situaciones incdmodas, alimentandose en muebles rotos, etc.
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Figura 4. The hole, 2015. Fotografia sobre papel, 50 x 60 cm. Uso de la imagen con previa autorizacidn del artista, Copyright © Hicham Benohoud
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No obstante, mas alla de la descripcion que nos ofrece el artista sobre su trabajo, quien nos afirma que suele trabajar de manera
espontanea sin teorizar demasiado, nos preguntamos qué es lo que quiere presentar Benohoud a través de la idea del cuerpo ausente.

Las conclusiones a las cuales llegamos en nuestra investigacion, sobre todo al analizar la serie de fotografias Kairouan (2015) en la que
se queman los rostros de los protagonistas fotografiados, es que el propdsito es catalizar a través de la imagen las razones histdricas que
impulsaron a ese grito desesperado de la Primavera arabe recogido por Mourad Ben Cheikh en su pelicula La Khaoufa Baada Al'Yaoum
(2011) (No temas Jamas)! (fig.5).

e e R RN B R : R
Figura 5. Kairouan, 2015. Fotografia sobre papel, 15 x 21 cm. Uso de la imagen a partir de una previa autorizacién del artista, Copyright © Hicham Benohoud

De ahi, nos dimos cuenta que no estamos ante un activismo politico al uso, una mera contestacién amarga, sino formas poéticas de
narrar los hechos que funcionan como canales para llevar la esencia de las cosas a la conciencia humana, es decir, la obra remite a la
realidad insostenible que se vive en los paises del Norte de Africa a través de una imaginacién orgénica que no solo retine elementos
separados de la realidad tangible y los coloca para crear otra nueva realidad, sino que asimila los elementos en su propio sistema,
ofreciendo una realidad viviente.

Tomando prestado el concepto filoséfico "Alter Ego", entendemos que el acceso al Otro en la obra del artista, sobre todo si tenemos en
cuenta su experiencia de vida, sucede sin salir de su pertenencia. En consecuencia, la presencia del cuerpo del Otro como cosa organica
es un Yo ajeno, que se encuentra en un conflicto entre el mundo interior del fotégrafo y de cada uno de sus modelos y la realidad exterior.
Por tanto, por medio de la poética de la imagen, Benohoud metafdéricamente perfora a partir de la representacion “el muro de adobe”
que segln Mahi Binbin en Los Caballos de dios (2015) fue construido para invisibilizar las brechas sociales existentes en Marruecos y su
hipocresias. Dicho de otro modo, el artista nos brinda la posibilidad de contemplar las incoherencias de un mundo que en Anes situ (2014)
vacia y desplaza por el burro, un animal silencioso, inteligente pero al mismo tiempo sumiso y servil a su amo. No obstante, la sumisién
de la que nos habla Benohoud por supuesto no es voluntaria (fig.6). El burro no es sumiso porque quiso serlo, sino por la violencia sufrida.
Por consiguiente, su cuerpo se ha endurecido al igual que las y los compatriotas del artista, ya no reaccionan al dolor, lo aguantan con
orgullo.

1La propuesta artistica de Ben Cheikh vino a sumarse al grito de los miles de compatriotas tunecinos que en 2011 se echaron a las calles reclamando sus

derechos.
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e

Figura 6. Kairouan, 2014. Fotografia sobre papel, 60 x 80 cm u 80 x 120 cm. Uso de la imagen a partir de una previa autorizacion del artista, Copyright © Hicham

Benohoud

Cabe destacar en este sentido, que Benohoud forma parte de la sociedad marroqui, magrebi y drabe en general que ha llegado segun la
artista egipcia Heba Y. Amin en Walking the Watermelon in Cairo (2016) (una performance en la que la artista arrastra una sandia? con
ruedas en las calles del Cairo) al limite de su capacidad de soporte. Las politicas no democréticas de control y desigualdad impuestas por
las burguesias indigenas?® afirma la socidloga marroqui Fatema Mernissi en La peur-modernité (2017), condujeron a la sociedad a buscar
valvulas de escape en la religion, un modo de vida que impone una visidn tradicional conservadora que busca la armonia grupal y anula
laidentidad individual. De modo, que se ha creado segun la escritora franco marroqui Leila Selimani en Sexo y mentiras (2018) una cultura
hipdcrita, de puertas hacia afuera, consecuencia del interés del Estado por acaparar el poder. Este Ultimo, dentro de los sistema de poder
existentes, promueve la pureza de identidad arabo-islamica, desde la cual legitimar su método de gobernanza no democrético?. Ejemplo
de ello, se percibe en cémo en muchos paises de la region MENA se dictan leyes influenciadas por la Shari'a isldmica a partir de las cuales
se trata a los individuos como menores durante toda su vida, limitando sus libertades y deseos.

CONCLUSION

Como podemos vislumbrar, la situacidn del individuo que nos presenta Benohoud en su enfoque artistico es una reflexidn introspectiva,
sobre esta mezcla de frustracién explosiva en todo el Mediterraneo, y que debemos esperar que nos aplaste con su violencia si no nos
movilizamos todos, sea cual sea nuestra nacionalidad, para analizarla y comprender los dolores y las carencias humanas que cristaliza.
La pregunta mas importante que debemos plantear en este sentido es ¢cdmo puede el arte anticiparse a cierto tipo de fenémenos?

2Melédn en dialecto popular egipcio significa sin sentido, una desgracia de la que no hay posibilidad de salir.

3El concepto de Las burguesias indigenas desde los estudios postcoloniales, remiten a las élites locales, una parte de la poblacién de las colonias
europeas del siglo XX que fue privilegiada y que después de la independencia politica ocupd los altos cargos del poder.

“Este tipo de instrumentalizacion de la identidad estd basada en una vision paternalista de la politica que dicta de manera unilateral como se tiene
que manifestar la identidad. Los individuos de hecho se perciben como rieaya 4sle, es decir que estan bajo la proteccion de su amo.
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Benohoud nos responde artisticamente, que la clave se encuentra en la capacidad de adentrarse en los problemas mediante el empleo
de la metaficcidn. Dicho de manera mas simple, cree firmemente que mas alla de las metanarrativas historicistas oficiales y objetivas, lo
gue se ha de poner en valor es la subjetividad individual, es decir, como la sensibilidad de cada sujeto artista se exterioriza en imagenes
con las que se siembran dudas sobre la aparente coherencia de lo visible. En pocas palabras, en un espacio en el que el pensamiento esta
limitado por las tecnologias del poder, el artista nos sitUa en la experiencia de estar en la piel del Otro, en un lugar que transforma el

ambiente en una realidad insoportable (fig.7).

Figura 6. Version soft, 2003. Fotografia sobre papel, 60 x 80 cm. Uso de la imagen a partir de una previa autorizacidn del artista, Copyright © Hicham Benohoud

Véase por ejemplo las series Acrobatie, The hole. En ellas, el artista para preparar sus tomas fotograficas se acercd a una decena de
familias en Marrakech acompafiado de un equipo de albaiiiles, pintores y soldadores con el fin de perforar los tabiques de sus casas,
prometiendo luego, arreglarlas una vez que el trabajo esté terminado. El resultado como podemos ver es llamativo. Detras de los muros
devastados, vemos personajes forzados a adaptar sus cuerpos al desastre inventado. Pero en términos simbdlicos quizas podria resultar
dificil leer la obra desde el exterior, sobre todo no siendo marroqui, no haber experimentado la experiencia que el artista afirma que
comparte con sus compatriotas. En efecto, Benohoud es consciente de ello, nos dice: “en mi trabajo, no guio al publico en una direccién
particular. Los dejo libres para que hagan sus propias interpretaciones” (Hicham Benohoud, Comunicacion personal, 24 de Mayo del
2021).
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RESUMEN

Actualmente el colapso eco social nos obliga a convivir con innumerables consecuencias dafiosas, las inundaciones y sequias que afectan
diferentes regiones de Brasil exponen miedos e incertidumbres y sefialan dificultades de gran escala en la transformacién de biomasy
vidas humanas. Estas evidencias nos motivaron a presentar investigaciones realizadas por tres artistas de Rio Grande del Sur que a partir
de distintas propuestas artisticas enfocan el bioma pampa, uno de los seis biomas brasilefios ubicado en la region sur del pais y
caracterizado por una transicion de areas de selva virgen brasilefia y la pampa argentina. Las perspectivas artisticas presentadas por
Helga Correa, Aracy Colvero y Luiza Rodrigues surgieron desde aspectos de memoria, redescubrimiento y recuperacién del bioma, siguen
los presupuestos metodoldgicos de la Poiética (PASSERON, 1997). Y buscan describir, proteger y negociar la pertenencia a un pais, son
reflexiones sobre un terreno de vida y la propia existencia humana (LATOUR, 2020). Sea al través de la comunicacién simbdlica, la
empatia, sea mediante el uso de metaforas culturales comprensibles o dando a conocer lo intangible (emociones, relaciones futuras
imaginadas) el objetivo comun entre las tres artistas es fortalecer las reflexiones sobre la ética ecoldgica.

ABSTRACT

Currently, the ecosocial collapse forces us to live with innumerable harmful consequences, the floods and droughts that affect different
regions of Brazil expose fears and uncertainties and point to large-scale difficulties in the transformation of biomes and human lives.
These evidences motivated us to present research carried out by three artists from Rio Grande do Sul who, based on different artistic
proposals, focus on the pampa biome, one of the six Brazilian biomes located in the southern region of the country and characterized
by a transition from jungle areas Brazilian virgin and the Argentine pampa. The artistic perspectives by Helga Correa, Aracy Colveroy
Luiza Rodrigues presented arose from aspects of memory, rediscovery and recovery of the biome, following the methodological
assumptions of Poietics (PASSERON, 1997). And they seek to describe, protect and negotiate belonging to a country, they are reflections
on a terrain of life and human existence itself (LATOUR, 2020). Whether through symbolic communication, empathy, or through the use
of understandable cultural metaphors or revealing the intangible (emotions, imagined future relationships), the common goal among
the three artists is to strengthen reflections on ecological
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INTRODUCCION

La realidad eco social que enfrentamos en 2022, trae a la luz los miedos e incertidumbres derivados de las reacciones del planeta, del
colapso ambiental, del cambio climatico y exponen claramente “que no hay otra Tierra a la que podamos escapar rapido”. suficiente
para no sufrir los efectos de estos cambios. (LATOUR, 2020b, p.9).

¢Qué debemos hacer? ¢Para donde vamos? ¢Cudn probable es que sigamos existiendo? ¢Qué vidas se adaptardn a los tiempos
venideros? Estas preguntas se reflejan en los procesos de diferentes artistas. Exploraremos diferentes formas de abordar estas
cuestiones a partir de la poética de tres artistas de Rio Grande do Sul que también son coautoras de este articulo: Helga Correa, Aracy
Colvero y Luiza Rodrigues.

Cada una tiene un vinculo distinto con la academia, que se presenta como produccion artistica en diferentes niveles de formacién a
nivel universitario, pero todos elaboran poéticas que remiten a elementos del bioma pampeano, bioma al que estuvieron o estan
vinculadas. en un momento dado de sus vidas. Bioma con el que existe un vinculo de pertenencia a Brasil y la region sur del pais.

Evocando recuerdos, creando mundos imaginarios, utopicos, restaurando y creando metaforas, reorganizando los restos de un tiempo
vivido, el punto de convergencia entre las artistas es el interés por una naturaleza que se ve, que se vive y que esta en transformacion,
ya sea en su la riqueza natural o su pérdida, ya que este bioma, asi como la mayoria de los biomas terrestres, han sufrido una lenta y
progresiva degradacion.

El texto que aqui presentamos pretende dar a conocer tres momentos diferentes en la carrera de tres artistas que tienen diferentes
formas de operar y entender el arte con una interfaz ambientalista, en particular las obras estan asociadas a memorias afectivas tejidas
entre/con la flora y la fauna. del bioma pampeano entre los afios 2020 y 2022. La memoria es entendida aqui como un modo de
continuidad, ya que su acceso conduce a una revalorizacion de nuestras acciones, que puede generar transformaciones.

Las relaciones de proximidad y atencidn al medio natural rural son experiencias vividas en ciudades del interior del estado de Rio Grande
do Sul, a saber: Itaara, Santa Maria, Sdo Martinho da Serra y Lavras do Sul, denotando vinculos con la naturaleza que suelen ser olvidados
o desconocidos en el contexto urbano. Esta proximidad viva o revivida con el bioma expresada en el proceso artistico se entiende como
un posible instrumento a favor de la preservacion ambiental y la continuidad existencial del bioma pampeano y del ser humano.

METODOLOGIA

Especificamente tratandose del uso metodoldgico de la investigacion en arte, es fundamental mencionar al filésofo René Passeron
(1920-2017) con el enfoque de la poiética, que sigue un desdoblamiento del concepto inicial de Paul Valéry (1937) utilizado para el arte
de la poesia, concepto que se extendid a todas las artes. Poiética es una palabra de origen griego, de poien (hacer).

“La poética no es creacidn. Es el pensamiento posible de la creacién. Intenta dilucidar, en la medida de lo posible, el fendmeno de la
creacidon. Decimos que es a la vez ciencia vy filosofia de la creacidon. La poética pretende hablar del establecimiento de las obras”
(PASSERON, 2004, p. 10).

Originado por Valéry (1937), pero con agregados a finales del siglo XX por Passeron (2004), cuando hubo disociaciones con la estética.
Segln Passeron (2004) la poiética no podia hablar de arte, donde la estética sélo podia abarcar cuestiones de la sensibilidad del artista.
Pero las cuestiones relacionadas con las reflexiones del artista en el desarrollo de la obra serian dominio de la poiética. De esta forma,
Passeron se articula en forma de preguntas para animar a los lectores sobre esta diferenciacion de ambos campos.

Pronto se comprende que para la realizacion de una obra es necesario hacerla para que haya una reflexién sobre el proceso de ejecucion.
Lo que lleva al artista a entender su produccion, en etapas en las que, desde la elaboracidn inicial hasta la obra considerada terminada,
se ird articulando constantemente en las acciones de hacer y pensar.

DESARROLLO

Antes de profundizar en las diferentes poéticas artisticas, es necesario aclarar que en Brasil, tenemos varios biomas coexistiendo en el
pais: el Bioma Amazénico, el Bioma Cerrado, el Bioma Caatinga, la Mata Atlantica. Bioma, Bioma Pantanal y Bioma Pampa.

ANIAV Asociacidon Nacional de Investigacion en Artes Visuales
This work is licensed under a Creative Commons Attribution-NonCommercial-ShareAlike 4.0 International License (CC BY—-NC-SA 4.0)

127


https://doi.org/10.4995/ANIAV2022.2022.15199

Correa, Helga; Colvero, Aracy; Rodrigues, Luiza y Santos Junior, Antonio
Tres Miradas Al Bioma / Tres Miradas Desde La Pampa Profunda
V Congreso INTERNACIONAL DE INVESTIGACION EN ARTES VISUALES ANIAV 2022

RE/DES_CONECTAR
https://doi.org/10.4995/ANIAV2022.2022.15199

El bioma de la Pampa ocupa alrededor del 2% del territorio brasilefio. Se compone basicamente de vegetacidon de pastizales
normalmente uniforme. En Brasil, las pampas (o campos del sur) ocurren solo en el estado de Rio Grande do Sul, caracterizado por una
transicion de zonas en la naturaleza sudamericana: la selva virgen brasilefia y la pampa argentina.

El propio término “Pampa” tiene su origen en la palabra pampa, de origen aymara y quechua, que significa “llanura”. “Campos” proviene
del término latino campv, campus. De esta manera, en los paisajes de Rio Grande do Sul hay un contraste de escenarios totalmente
opuestos que se disponen uno al lado del otro, un rasgo muy significativo.

Se estima que la flora pampeana comprende unas 3.000 especies de plantas entre pastizales nativos, bosques y afloramientos rocosos,
se sabe que existen mas de 450 especies de gramineas, asi como unas 150 especies de plantas compuestas y leguminosas. Se encuentran
entre los animales especies endémicas de las pampas como el sapinho-de-barriga-vermelha, o tico-tico, o beija-flor-de-barba-azul, o
quero-quero, o Jodo de barro, o pica pau do campo, entre otros.

Debido a la practica agricola (monocultivo) realizada en esta zona y en la ganaderia, gran parte de este bioma fue arrasado,
intensificando los procesos de erosidn, involucrando suelos arenosos. contribuyendo a una rdpida desaparicion de la vegetacion
autdctona, que ya se ha reducido a aproximadamente un tercio de la vegetacién original.

Es a partir de este contexto que las artistas Helga Correa, Aracy Colvero y Luiza Rodrigues construyeron las obras que se presentan a
continuacion.

Helga Correa — Amuletos de supervivencia

La poética que desarrolla la artista transcurre en un estudio, ubicado en Itaara y Santa Maria, donde viene trabajando en lo que seria
una especie de reorganizacion creativa de la realidad que la preocupa, es decir, la lenta y progresiva degradacidn de la naturaleza. y
vida. Discute y propone reflexiones sobre la realidad y el entendimiento del problema, a través de la fuerza empatica del arte.

La artista plantd, cultivd, selecciond y conservo diferentes especies nativas del bioma en una pequeiia propiedad en la ciudad de Itaara,
ubicada en la zona rural del centro del estado de Rio Grande do Sul.

Helga hace colecciones de elementos de este Bioma que acaban convirtiéndose en obras, ya sean hojas, peces, ardcnidos, miridpodos y
coledpteros, que aseguran que hubo la existencia de determinadas especies en un determinado periodo y lugar en Rio Grande do Sul.

Las series mas recientes producidas en 2021 consisten en collages de materia organica en pequefas cajas, que protegen elementos de
esta particular taxonomia. Las cajas estan forradas con estipulas de una variedad de bambu perteneciente al bioma pampa y plantado
por el artista en el municipio de Itaara.
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Figura 1. Fotografia: “Bambu y estipulas”, Helga Correa, 2021. Fuente: “Elaboracién propria”

Estas obras combinan la accidn protec