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INTRODUCCION

Este trabajo reflexiona sobre las raices culturales, las relaciones personales y
de poder, como es que son parte esencial en el desarrollo y enfoque de una
identidad personal y la forma es que todo esto influye y se desarrolla en la obra

artistica.

Ya que todo arte se inscribe desde los contextos locales, ésta investigacion
incluye la exploracién de las circunstancias especificas que forman el caracter
de los individuos que me son proximos, ¢como relacionar un arte con la
sociedad sino es a partir de la comprension de lo mas proximo?, asi también
explora sobre algunos métodos enfocados en el arte accion , aunque no es
materia de la investigacion profundizar en ésta materia, creo que es esencial
mencionarlos, ya que parte de la obra aqui citada tiene relacién con acciones
que exploran la interaccion, la proximidad y la organizacién de los

componentes que son parte de la complejidad de las relaciones humanas.

Si bien se ha acusado al arte contemporaneo de estetizar la cotidianeidad
hasta el punto de la disolucion del arte en cualquier cosa , hasta el punto de la
indiferencia, la exploracion que se presenta ofrece un punto de vista en el que
la estetizacién de experiencias no obliga a la idea de que cualquier cosa es
arte, necesariamente todas las propuestas de esta investigacién exploran
puntos de quiebre, de inflexidon , de contacto con el otro, no cualquier momento,
y si bien, todo es posible de ser estetizado, las cualidades que llevan al arte a
permitir la ilusion , la ficcion y cambiar la experiencia del mundo o verlo bajo

otra luz, no se repiten para todas las cosas , este trabajo plantea que tal vez



haya cosas estetizadas que no son arte y que quizas las definiciones y
propuestas que definen el arte y sus relaciones con el hombre necesiten una

nueva revision.



CAPITULO |

1. LA OBRA PERSONAL

Esta obra hace referencia a la complicidad, la manipulacién y al trauma que se
da en las relaciones afectivas familiares, cambiando el sentido y la funcién que
se le otorga a la ropa, se utiliza la vestimenta como punto de convergencia

entre el performance y la escultura.

La Rayita del pantalén, 2011

La exploracién de las relaciones con los otros y la resolucion de la llamada
utopia de la proximidad es una parte central de esta obra, asimismo la creencia
en que se puede librar la experiencia interpersonal de la estandarizacién y la
homogeneizacion a través de la creacion de un mundo alterno posible basado
en las experiencias personales y las vivencias con los mas proximos. Asi
también es una exploracion de las relaciones de poder entre miembros de una
misma familia y el reconocimiento colectivo de acciones que son de un uso
corriente dentro de la cultura de individuos que comparten un mismo tiempo y
espacio. Esta pieza surge a partir de la ejecucién de una accion en la cual dos
personas planchan un pantalén que tiene un valor como objeto simbdlico que
se relaciona con experiencias compartidas en la infancia por las ejecutantes de
la misma, el pantaldn fue construido bajo instrucciones especificas y tiene una
longitud de 12 metros de pierna, cada metro simboliza un afo en el que esta

accion tuvo lugar .



La pieza es presentada en video y con registro fotografico de cuatro
fotografias de 33 x 46 cm, asimismo se hace un montaje en sala de la escultura

en tela.

Fig. 1. La Rayita del pantalén, detalle, escultura en tela, video y fotografia de registro, medidas
variables, 2011



Fig. 2. La Rayita del pantalén,detalle, escultura en tela, video y fotografia de registro, medidas
variables, 2011.



fotografias

195 cp.

video

150 cm.
10 cm.

escultura en tela

La pieza requiere un espacio de 300x300x300 cm.

Fig. 3. La Rayita del pantalén, boceto, escultura en tela, video y fotografia de registro, medidas
variables, 2011.



Fig. 4. La Rayita del pantalén, fotografia de registro, escultura en tela, video y fotografia de
registro, medidas variables, 2011.

Fig. 5. La Rayita del pantalén, still de video, escultura en tela, video y fotografia de registro,
medidas variables, 2011.
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El tope, 2011

Esta es una pieza que consta de un loop de video de una accion en la que tres
personas emparentadas entre si visten y comparten una camisa de fuerza
hecha ex profeso mientras golpean sus cabezas de forma repetitiva , emulando
el juego infantil “tope borrego” que en el contexto de esa familia tiene un

profundo arraigo sentimental.

La camisa de fuerza conlleva solamente un sentido figurado, esta elaborada
con un material muy delgado, hace alusién a las relaciones familiares que a
veces a pesar de parecer sutiles pueden ejercer un fuerte control sobre los
miembros de un mismo grupo, la accion de tope tiene que ver con las
relaciones afectivas entre ellos y en general la pieza nos habla de la
complejidad de las relaciones humanas en los grupos familiares femeninos,

especialmente vistos desde la experiencia personal de la artista.
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150 cm.

195 cm.

.\

La pieza necesita un espacio de 260x300x300 aprox..

\

3 fotografias
13'%18"

Fig. 6. El tope, boceto, escutura en tela, video y fotografia de registro, medidas variables, 2011.

Fig. 7. El tope, fotografia de registro, escultura en tela, video y fotografia de registro, medidas

variables, 2011.
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Fig. 8. El tope, fotografia de registro, escultura en tela, video y fotografia de registro, medidas
variables, 2011.

Fig. 9. El tope, fotografia de registro, escultura en tela, video y fotografia de registro, medidas
variables, 2011.
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Fig. 10. El tope, fotografia de registro, escultura en tela, video y fotografia de registro, medidas
variables, 2011.

Fig. 11. El tope, fotografia de registro, escultura en tela, video y fotografia de registro, medidas
variables, 2011.
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Fig. 12. El tope, boceto, escultura en tela, video y fotografia de registro, medidas variables,,
2011.
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Fig. 13. El tope, boceto, escultura en tela, video y fotografia de registro, medidas variables,
2011.

16



La genuina funcién del arte es , articular formas
de percepcion del mundo y representar
imaginativamente posibles reacciones

frente a ese mundo.

Daniel Innerarity

2. CONTEXTO HISTORICO

El concepto de identidad viene del latin identitas, |la identidad es el conjunto de
los rasgos 6 informaciones propios de un individuo o de una comunidad, estos
rasgos caracterizan y confirman al sujeto o a la colectividad frente a los demas.
La identidad también es la conciencia que una persona tiene respecto a ella
misma y que la convierte en alguien distinta a los demas seres y cosas, la
identidad vista asi, implica dos términos que se comparan, por lo que el
problema de sentido que la identidad se plantea es un problema de
confrontacién y diferencia con respecto de lo otro a través de la conciencia que

el individuo tiene de si mismo.

A partir del surgimiento de las estrategias posmodernas en el arte’, tales como
el pastiche, la parodia, la cita histérica, la ausencia de profundidad, pérdida del
afecto, descentramiento del sujeto, eclecticismo, fragmentacion, entre otras,
aunado a la globalizacion de las instituciones y de los sistemas de
comunicacion electrénicos y la permeabilidad de los medios en la vida comun,
se ha introducido una transformacion a la manera en que los individuos

experimentan el espacio y el tiempo , lo que impacta y modifica la vida

! Harvey, David, La condicion de la posmodernidad, Buenos Aires, Amorortu, 2008, pp. 60-63.
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personal y sociocultural. El efecto es, segin Baudrillard?, una implosion de
todos los limites, el desdibujamiento de las distinciones (pasado-presente,
apariencia-realidad, entre otras), el sentido de la posmodernidad abre paso a
otra forma de comprender los cambios ocurridos en el sistema-mundo, en las
sociedades nacionales y en los sujetos, lo que impacta de forma directa la

manera de cdmo entienden y conforman su identidad.

2. La identidad humana

A finales del siglo XX y principios del XXI pensadores como Edgar Morin estan
mas enfocados en traspasar las barreras que la ultraespecializacion del saber
ha impuesto sobre el conocimiento de lo humano , este autor hace un
concienzudo estudio del devenir humano y su pensamiento , explora desde de
las teorias de Heidegger las interrogantes sobre la identidad a través de un
pensamiento que busca “reunir y organizar todos los componentes de la
complejidad humana” ° afiadiendo la nocién de “ser corporal, la psyché , el
nacimiento, la muerte, la juventud, la vejez, la mujer, el sexo, la agresion, el
amor, es decir busca un enfoque existencial que le conceda su parte a la
angustia, el dolor, al éxtasis” * y de manera muy importante encuentra las

manifestaciones artisticas no sd6lo como medios de expresiéon artistica, sino

Z Budrillaard, Jean, La transparencia del mal, Barcelona,Anagrama, 1991.p. 10.
® Morin, Edgar, El método 5, La humanidad de la humanidad, La identidad humana, Madrid,
Ediciones Catedra, 2009, p 16.

* ldem
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como medios de conocimiento, es una apreciacion mas integra sobre la
expresion de la identidad humana que considera alma, mente y pensamiento y
que transforma la vision del problema de la identidad humana no sélo como

asunto de conocimiento , sino como un “problema de destino” °.

3. El arte contemporaneo y la busqueda de la identidad

Basandonos en la construccion de la identidad a través de las teorias
posmodernas y la globalizacion, donde el cuerpo sea la base de la existencia
misma de las piezas , podemos claramente identificar la busqueda de la misma
en varios artistas a partir de la década de los 60. Mucho del arte que
mencionaré conjuga elementos feministas, pero esta investigacion no se
centra solamente en éstos discursos, sino también en el uso de “ los efectos
inherentemente criticos y desestabilizadores de la teoria posmoderna que
hacen posible el involucramiento directo con sistemas de pensamiento
androcéntrico, sin necesariamente intentar un remplazo con nuevas teorias

centradas en la mujer” ®.

Los artistas que se analizan en este apartado se apropian y subvierten
significados de la propia cultura dominante a través del uso de diversas

estrategias, resultando en un uso muy productivo de las mismas, lo que da pie

5 ibid. p. 18.
6 Cordero, Kareny Saénz, Inda (comp.), Critica feminista en la teoria e historia del arte,
México DF., Oak Editorial, 2007, p. 98.
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a una multiplicidad de lenguajes que nos permiten encontrar en la obra artistica
tanto de hombres como de mujeres los sintomas inequivocos que construyen

la identidad del individuo de las ultimas décadas .

Un topico importante en la busqueda de diversas formas de representacion de
los artistas y su identidad ha estado relacionado con el cuerpo; un tema que
conlleva una fuerte carga androcéntrica en la cultura visual occidental; las
artistas han abordado este tema de distintas formas, fluctuando entre Ila
reivindicacion del cuerpo y la identidad sexual de las artistas feministas de la
década de los 70 con artistas como Judy Chicago 6 Lynda Benglis y la de
fragmentos corporales con referencias ligadas a la sexualidad que se
encuentran en la obra de Louise Bourgeois (Fig. 14) y Eva Hesse, en ellas se
encuentran puntos de convergencia con varios aspectos importantes en mi
trabajo, sobre todo en cuanto a la definicién de la identidad, ya que su obra nos
sugiere un mundo de complejas relaciones humanas, experiencias psiquicas,
tactiles y corporales, asi como en el acercamiento a diversas disciplinas como
la instalacion, el video, la escultura, el arte objeto, entre otras, en convergencia
con otras artistas como Magdalena Abakanowicz (Fig. 15) o Annette Messager
(Fig. 16), las cuales nos hablan desde el lado contrapuesto de la experiencia
femenina y desnudan aspectos como la dureza, lo burdo y lo aspero, aunque al
mismo tiempo convergen en la profunda raiz psicolégica y humana de la

creacion y su significado.
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Fig.14. Louise Bourgeois. The Woven Cliff, (madera, vidrio, acero, elemento en tela, vitrina

178x89x54 cm , 2002. Stoddard Acquisition Fund.(http:worcesterart.org)

Fig. 15. Magdalena Abakanowicz ,Carre 1, tejido de lana, 60x60 cm,1971.

( http://artnausea.blogspot.com/2011/04/magdalena-abakanowicz.html)
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Fig. 16. Annette Messager, A Corps Perdu, (vista de la instalacion), técnica mixta, medidas

variables, 2008-2009. PinchukArtCentre ( http://premierartscene.com)

Por otro lado, artistas como llya Kabakov (Fig. 4) y Christian Boltanski (Fig. 5)
emplean el desarrollo de conceptos relativos a la experiencia humana
expresada en la obra de arte; el mundo psicolégico interno y el concepto de la
memoria en uno, la muerte y el azar en el otro, y la inescrutabilidad de éstos
temas, que, desde la experiencia con el otro definen la personalidad, no sdlo
del artista sino también la de una sociedad y cdmo es que ésta se ve reflejada
en sus producciones culturales a través de sus desechos, sus costumbres, su
fisiologia, sus gobiernos; utilizan muy diversos medios y experimentaciones a
gran y pequefa escala; trabajan con procesos relativos al concepto del trauma,
a la raiz psicoldgica del mismo, a la identificacion del cuerpo, la pérdida de la

individualidad etc., aspectos en los que coinciden con muchas de las artistas

22



citadas anteriormente y con las cuédles hay puntos de encuentro con parte de

mi produccién personal.

Fig. 17. llya Kabakov, Die Toilette, técnica mixta, 1000 x 300 x 400 cm , 1992.(
www.mutualart.com)

Fig. 5. Christian Boltanski, Personnes, ropa usada, audio, y grua hidraulica, instalacién en el

Grand Palais, Paris, Francia, 2010.( http://arte-actual.blogspot.com)
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Es importante mencionar el desarrollo de la obra de artistas contemporaneos
que centran una importante parte de su trabajo en la exploracion de la
identidad corporal desde otras trincheras, en la construccion de su obra, Tim
Hawkinson (Fig. 18) es capaz de utilizar elementos de su cuerpo para
desarrollar obras en un tono irénico a través del empleo de la genitalidad y su

propia fisonomia.

Fig. 18. Tim Hawkinson, Apples and Bananas, corazones de manzana, piel de platano, cascara

de naranja, pedazos de pan y bronce, 24 x 10 x 9 cm, 2010.( http://blog.art21.org)

En relacion con el performance y su registro como en la obra de Marina

Abramovic en la época en la que trabajé con Ulay (Fig. 19) me interesa el

24



recurso de la utilizacion de los afectos, las complicidades, la lucha de poderes,
las relaciones entre la concepcion del cuerpo y la identificacion ligada a la
propia historia como detonadores de un arte que incide en la creacion de
diferentes mundos posibles a partir de la reinterpretacion de las relaciones

cercanas con el otro.

Fig. 19. Marina Abramovic y Ulay, Relation in TIme, performance, still del video, 1977.

(http://www.flashartonline.com)

En mi trabajo también es una influencia importante la obra de la artista
francesa Gina Pane (Fig. 20) ,en la medida en que hace puestas en escena
para intentar enfrentarse al temor de la muerte y encontrar un sentido a la
existencia, en mi caso la experiencia desarrollada en algunas obras conserva

el caracter de puesta en escena, pero las heridas fisicas y la implicacién con el

25



publico no son del interés de mi trabajo por el momento y se acerca mas a la
expiacion, rememoracion y conmemoracion de la utopia de la proximidad con

los otros .

Fig. 20. Gina Pane, Autoportrait, performance, registro fotografico, 1973.

(http://juliahountou.blogspot.com)

Otro elemento constituyente de mi trabajo es la conservacion objetual-
escultérica-residual de las acciones, como se puede ver en el trabajo de
artistas como Janine Antoni (Fig. 21), donde se difumina la linea entre
performance art, escultura y vida, en su obra utiliza actividades cotidianas tales
como comer, darse un bafo, arreglarse o dormir y los utiliza como instrumentos
para hacer arte, la principal herramienta que Antoni utiliza para hacer escultura
siempre ha sido su propio cuerpo, ha desbastado cubos de manteca y
chocolate con sus propios dientes, lavado bustos de jabdn hechos a su imagen
y semejanza, usado su propia medida corporal para hacer esculturas y
acciones, utiliza el cuerpo no como escenario sino como creador de espacios,
entre la performance, la escultura y la puesta en escena, utiliza numerosos

simbolos que refieren a una especie de memoria compartida y a los que espera
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que el espectador responda y se identifique mas alla del primer impacto de una
manera mas natural , asi como una critica social del rol especifico de la mujer
en ciertos contextos en los que pone de manifiesto la diferencia entre el sery el
deber ser, la obligacion social y la convencién. Estos aspectos los podemos
encontrar en la obra de la artista Maria Ezcurra (fig. 10), que comparte
intereses con los otros artistas ya citados, no sé6lo en el caso de la
conceptualizacion de los intereses en su obra, sino también en el desarrollo de
la resolucion técnica que comporta el uso de la interdisciplina y la revaloracion

del arte aplicado.

Fig. 21. Janine Antoni, Gnaw, chocolate y grasa, instalacion, medidas variables, 1992.

(www.artnet.com)

27



4
gl T
i Aedaad |

Fig. 22. Maria Ezcurra, Manditel, fotografia y escultura en tela, medidas variables, 2008.

(www.corneta.org)
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CAPITULO 2

Mi tiempo, mi lugar mi suefio ,

los intuyo con ardorosa conciencia,

la conciencia de mi destino,

y con la fuerza de mi presente,

un presente que es la materia con la cual
construyo mi pasado,

porque yo construyo mi pasado

cada hora, cada dia.

Mi pasado es el objetivo que persigo

con escrupulosa conciencia,
porque sé que de alli vendran

para mi todos los consuelos ,
todos los recursos.

Patricia Runfola, Lecciones de tinieblas.

El yo (Moi), nace desde que existe el poder de reflejarse.

D. Hofstader

1. LA OBRA PERSONAL

La produccion personal esta enfocada a la reinterpretacion de la realidad desde
las vivencias personales, en la creencia de que la conciencia de la existencia

abre otro mundo posible aunque sea el mismo.
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Las modelos y su artista, 2012

Esta pieza consta de una accion en dos partes registrada en video y fotografia,
en la primera parte hay dos modelos (una de las cuales es la artista) bailan al
ritmo de la musica tipica de bares nocturnos con unos trajes con lentejuelas,
frente a ellas un dibujante sigue los reflejos en un papel con un lapiz, en la
segunda parte s6lo hay una modelo y esta dirige a una dibujante que en esta

ocasion es la artista que también sigue los reflejos en papel.

Esta pieza ha sido llevada a cabo bajo la premisa de la inversion de los roles
de género tipicos del arte occidental, en ella las modelos utilizan su cuerpo
para dirigir el acto creativo-dibujistico-performatico , utilizando los codigos
propios de la tradicidon occidental del rol de las mujeres que sirven como fuente
de inspiracion para la ejecuciéon del objeto artistico, pero desde este discurso
son ellas quienes dirigen la accion, son ellas y solo ellas las ejecutantes
rectoras, y el otro termina siendo un instrumento. En esta accion el capricho y
la aleatoriedad también se encuentran presentes como parte de la obra
misma, cuestionando a su vez los recursos que utiliza, ya que en esta obra
todas las partes implicadas son esenciales para la ejecucion y lectura de la
obra: la anécdota personal, los recursos materiales (los trajes, los reflectores,
las bailarinas, los dibujantes, el registro de la accién, los resultados, el dibujo),
asi como el hacer patente el cuestionamiento sobre la conciencia del artista de

hacer un espectaculo de si mismo para ser visto y mediatizado.
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Fig. 23. Las modelos y su artista, fotografia de registro, accion con musica, dibujo y trajes
reflejantes, medidas variables, 2012.(colaboracion con BTK Project).

Fig. 24. Las modelos y su artista, fotografia de registro, accion con musica, dibujo y trajes
reflejantes, medidas variables, 2012.
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Fig. 25. Las modelos y su artista, fotografia de registro segunda parte, accién con musica,
dibujo y trajes reflejantes, medidas variables, 2012.

Fig. 26. Las modelos y su artista, fotografia de registro segunda parte, acciéon con musica,
dibujo y trajes reflejantes, medidas variables, 2012.
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Fig. 27. Las modelos y su artista, fotografia de registro segunda parte, acciéon con musica,
dibujo y trajes reflejantes, medidas variables, 2012.

La red, 2011

Esta pieza consta de una serie de rectangulos de tela cosidos a mano que
forman una red que se monta de acuerdo a mis proporciones corporales, en
ella se entremezclan el interés por la escultura , la labor manual y la referencia
a la vestimenta, asi como a las nociones de liviandad-peso y fragilidad-dureza,
ya que uno de los puntos de interés de la obra es la contraposicion de los

opuestos.
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Fig. 28. La red, tela cosida a mano y argollas, medidas variable, 2012.

Fig. 29. La red, detalle, tela cosida a mano y argollas, medidas variable, 2012.

35



2. IDENTIDAD Y ARTE CONTEMPORANEO

Hay topicos muy arraigados en ciertos ambitos del arte contemporaneo y en el
imaginario de muchos artistas que consisten en que la identidad es una
especie de rehén cultural que comporta un deber ser no solo en el que el arte
debe reflejar la identidad del artista y su cultura sino también la idea de que
todo creador debe conscientemente esforzarse por mostrar, transmitir y
confirmar dicha identidad, estos planteamientos comienzan en preceptos que
llaman no sélo a la nocién de la busqueda de lo que hay en comun que te
identifica con el otro, sino también en lo que por diferencia excluye a los otros,
conceptos sobre la raza, la etnia, la nacion, entre otros han contribuido a que
en innumerables ocasiones la busqueda de la dicha identidad sea utilizada
como parte de discursos que son utilizados para la justificacién de preceptos
fascistas, de dominacion, de propaganda, etc., que siempre aparejan la
obligatoriedad de que dichas practicas sean extrapoladas en un arte en el que
hay una coercién implicita en la idea: si no lo haces, es malo, negativo te

traicionas a ti mismo y a los tuyos.

Sin embargo, una caracteristica en el arte implicado en esta investigacion
abarca nociones que apuntalan la busqueda del derecho al cambio, a la
alteridad, a la disidencia, a la oposicion, es decir, a una identidad polimorfa en
la que la pluralidad y multiplicidad tengan cabida, alejadas a su vez de las
concepciones que polarizan posturas que aboguen por el cambio perpetuo o
por la inmutabilidad de la misma. Las propuestas artisticas que aqui se

mencionan se fundamentan en concepciones que nos ensefian que la
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identidad solo puede ser comprendida en toda su magnitud si se la entiende
como proceso, como cambio, como un equilibrio entre procesos estables y
variables. La cultura e identidad no son esencias, no son entes invariables,
inmutables, un arte que hable sobre la identidad ha de llevar implicita la
capacidad de adaptacion al cambio, asi como la recuperacion de elementos
ante los que los discursos superfluos y grandilocuentes son indiferentes: lo
individual, lo contingente y lo perecedero, rasgos que nos hablan de que “ el
individuo es irreductible. Cualquier tentativa de disolverlo en la especie y en la

sociedad es aberrante””’.

3. ARTE FEMINISTA

Desde el punto de vista procesual, “el sujeto, tanto masculino como femenino,
No es una cosa, no es una substancia fija e inmutable; mas bien, se despliega,

se realiza a través de un constante proceso de resignificacion®: el arte que
habla sobre la identidad conlleva como tema basico la diferencia entre
cualidades inmutables y rasgos cambiantes, entre una concepcién estatica de
la realidad y una concepcién dinamica de la misma, entre tener una mirada
conservadora y tener una que reconoce el arte como un constante proceso de
cambio, esto desde todos los niveles, a nivel conceptual y en la practica
interdisciplinar. Especialmente en la relaciéon entre arte y género éstos rasgos

son mas evidentes, ya que si bien hay cualidades invariables que establecen

” Morin, Edgar, El método 5, La humanidad de la humanidad, Madrid, Catedra, 2009, p, 78.

® Escudero, Jesus Adrian (2003), Estéticas feministas contemporaneas (o de como hacer

cosas con el cuerpo),Universidad Auténoma de Barcelona.
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diferenciaciones entre los géneros el desarrollo contemporaneo de las teorias
feministas ha tendido a romper los modelos de comprension de los mismos, lo
cual se ve reflejado en la produccion artistica sobre género.

Si bien el arte feminista tiene su discurso y razén de ser principalmente basado
en los discursos sobre el poder, esta investigacion retoma las razones que
colocan este discurso en el caracter en que cada género lleva al otro de forma
recesiva y “la complejidad de la relacion masculino-femenino reside en la
dialégica de sus complementariedades y sus antagonismos, en la unidad de su
dualidad y la dualidad de su unidad en la profundidad y la ausencia de

profundidad de la diferencia™.

La sociedades occidentales han centrado la evolucién de sus poderes, politicos
y el devenir de sus civilizaciones en un marcado y desigual desarrollo del
componente civilizador de la cultura femenina, sin embargo este es un
momento en el que podriamos hablar de un componente unisex, que
finalmente comienza a emerger y que no significa mas la abolicién de la
diferencia entre los sexos sino el mutuo reconocimiento de su parte comuny la
aceptacion de las diferencias, no es que no se identifique la predominancia y
desigualdad que priva en los discursos y maneras de hacer que conciernen al
culto a lo masculino y al hecho de que en el arte contemporaneo aun
permanecen no soélo en sus formas, sino también en su comercializacion e

inclusive en su consumo, exhibicion y aceptacion, pero también es cierto que

9 Morin, Edgar, El método 5, La humanidad de la humanidad, Madrid, Catedra, 2009, p, 94.
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nuestra cultura tiende como nunca antes a que los hombres encuentren en si
mismos las cualidades consideradas femeninas que los lleven a reencontrarse
con una relacién mas sana con su sensibilidad y las mujeres se ven incitadas a
asumir roles sociales que antafio eran considerados tipicamente masculinos,
todo en pos de lograr un mejor equilibrio y una relacion mas sana dentro de las
sociedades contemporaneas que se alejan cada vez mas de los estereotipos
del pasado que en gran medida se derivaban de la concepcion primaria basada
en los roles biolégicos del hombre cazador/proveedor y la mujer

recolectora/procreadora.

Es en el campo del arte que la complejidad de la vena creativa navega de
manera mas fluida entre las técnicas y las intenciones de las nuevas corrientes
que exploran el cuerpo, la femineidad y su relacién con lo masculino, no sélo a
través del mapeo de las manifestaciones artisticas en el desarrollo temporal
lineal occidental que implica un desarrollo artistico unidireccional y univoco,
sino tomando en consideracion una vision espacio-temporal en la que se
puede admitir la coexistencia de localismos y sus narrativas particulares, asi
como la inclusién de temporalidades inconexas, paralelas y/o simultaneas que
conllevan su propia légica, que permiten cuestionar la norma y lo que se
podria considerar una légica de “progreso“ imperante en las definiciones de los
centros', asi podemos ver preocupaciones de artistas desde plataformas

interdisciplinarias y desde las mas diversas latitudes en los que destaca la

10S0lomon- Godeau, Abigail et al, Woman who never was : self-representation, photography,
and first-wave feminist art en WACK! Art and the feminist revolution, Los Angeles, MIT press,
2007, p. 343.
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sagacidad y originalidad con la que abordan sus propuestas y aportan una

exploracion mas propositiva en lo relativo a sus contenidos y sus tematicas.

Artistas como Janine Antoni(Freeport, Bahamas) y Nelly Agassi(Tel Aviv,
Israel), trabajan con acciones artisticas en las que todas las partes (registro,
proceso Yy resultado) significan algo para la comprensién del todo, en las que
existe un residuo escultdrico, dibujistico u objetual y que hace que el cuerpo
deje una impronta de su accionar en los mismos, pero esta impronta se permite
llegar a la mente del espectador desde un punto muy especifico en el cual, si
bien es obra muy personal , casi intima, conserva una cualidad en la que busca
un espacio de congenialidad, una proximidad, inclusive una complicidad con el
otro, sea cual fuera este otro, asi en ellas es “la mujer artista la que dirige y

coreografia el espectaculo de la femineidad que ella misma actta (performs)”'".

La obra de Antoni (Fig. 30) borra la distincion entre performance y escultura y
sus piezas se relacionan directamente con su cuerpo como vehiculo e
instrumento para el desarrollo de acciones simples y cotidianas como
maquillarse, banarse, comer o dormir , acciones de las cuales retoma sus
residuos y los transforma en un nuevo objeto escultérico, mientras que la obra
de Agassi (Fig. 31), busca explorar a través del uso de estructuras textiles la

intimidad femenina.

11 bid, p.324.
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Fig. 30. Janine Antoni, Saddle, carnaza y molde el cuerpo de la artista,65.4 x 82.5 x 200 cm,
2000. (http://weeklyartist.tumblr.com)

Fig. 31. Nelly Agassi, Palace of Tears, performance, 2001.( http://www.hadasmaor.com)

41



4. EL TEXTIL COMO GENERADOR DE SIGNIFICADOS EN LA CREACION

CONTEMPORANEA

Un recurso en la busqueda de la identidad femenina por parte de las artistas a
partir de los afos 60 ha consistido en cuestionar el tradicional lenguaje
artistico, sus recursos (tanto conceptuales como materiales) y sus valores,
esencialmente porque venian impuestos desde una tradicidon androcéntrica, es
asi que la reivindicacion de materiales, oficios y ambitos de trabajo que habian
sido sistematicamente devaluados, como los tejidos, las artesanias y las artes
aplicadas en general esta presente en las propuestas artisticas y han optado
por el acoplamiento de éstos con otros medios como la instalacion, las
acciones, el performance, la escultura, entre otros; gran cantidad de artistas se
han inclinado por la utilizacion de materiales cuyo origen se encuentra en las
labores domésticas y artesanales en un intento por devolver la dignidad a la
tradicién creativa de estas practicas y por denunciar la falta de miras y las
imposiciones del estereotipo de la cultura patriarcal, han cuestionado a su vez
el poder material y conceptual de lo tradicionalmente denominado “alta cultura”,
permitiendo hasta nuestros dias que la utilizacién de estas herramientas sea
objeto no sdlo de una profunda busqueda de la identidad femenina, sino de la
cualidad de un ser humano integral que pueda manifestar su calidad artistica y

estética desde cualquier plataforma.

La vestimenta y el uso de los textiles en el arte contemporaneo nos habla de un
mundo de sensaciones tactiles relacionadas con experiencias corporales,

también la morfologia de los materiales empleados tiende a reflejar el yo
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interno de la persona que escoge la vestimenta, sus gustos, su historia
personal, miedos, conflictos emocionales, mentales ¢ fisicos, educacion,
estrato social y econémico, inclusive los conflictos aspiracionales ligados a las
clases sociales son reflejados a través del la eleccion de una prenda. Estando
la vestimenta intimamente ligada a las apariencias, al mundo de la moda y del
consumismo de masas, también era de esperarse que el arte cuestione los
estereotipos de la femineidad ligados al capitalismo y el culto a la apariencia, la
voracidad del consumo y la construccion de sentido a través del despliegue de
recursos que convierten al vestido en objeto de deseo.

A continuacién nombraré algunos artistas cuyo trabajo esta relacionado con la
utilizacién de la ropa, los textiles y el cuerpo que confluyen en intereses y
lineas de investigacion con mi propia obra:

La checoslovaca Jana Sterbak se vale de materiales muy diversos para criticar
la relacion de la imagen con la vestimenta, a lo largo de su carrera ha
denunciado el poder y el control al cual se somete el cuerpo, en obras como
Vanitas o Vestido de carne para un albina anoréxica (Fig. 32) utiliza de un
elemento perecedero para denunciar el hecho de que el cuerpo que viste esta
sujeto a su inevitable destino: la muerte, a la belleza que caduca y la
putrefaccion, también se refiere a los profundos problemas que la exigencia de
la sociedad pone en las mujeres y las lleva a someter sus cuerpos bajo
enfermedades como la anorexia, mientras que en otras obras como Uniforme
(1991), presenta un traje militar con las mangas cosidas al cuerpo y que
mantiene al individuo atrapado dentro de él, es imposible ejecutar accion

alguna y con ello hace referencia a la disciplina militar que mantiene
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sojuzgados a los individuos que se rigen bajo sus reglas, en esta artista no
so6lo son importantes las relaciones que conllevan una cuestion fisica sino
también la fuerte carga psicologica que los contextos locales imprimen sobre
la obra.

Magdalena Abakanowicz con sus textiles burdos y rugosos, sus Abakans'?
(Fig. 33) nos muestran un lado de la condicién femenina muy lejano del
estereotipo, en ellos la resistencia, la dignidad del trabajo textil combinado con
principios escultoéricos crea espacios y rompe las reglas de la tradicién del
tapete para crear ambientes e instalaciones en los que la experimentacion de
materiales nos habla desde escalas monumentales de la condiciéon femenina y

su poder de creacion.

12 Los Abakans son unas esculturas gigantes de tejido burdo de lana.
http://hernanmontecinos.com. Consultado el 18 de Abril de 2012
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Fig. 32. Jana Sterback, Vestido de carne para una albina anoréxica, carne, medidas variables,
1987. ( a405.idata.over-blog.com/)

Fig. 33. Magdalena Abakanowicz, Black Environment, tejido de fibras naturales, 15

piezas300x80x80 cm. c/u, 1970-78.Coleccion de la artista. (www.abakanowicz.art.pl)
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Caroline Broadhead (Fig. 34) ha remitido su trabajo a la relacion entre las artes
aplicadas y el arte, su obra se centra en la utilizacion de textiles, delicadas
formas y sombras hacen referencia a la frontera entre el cuerpo y el mundo
exterior, a la exploracion de la cercania entre la ropa y el individuo que la porta,
al juego entre el ocultamiento y desvelamiento que expone al cuerpo al
escrutinio de la mirada.

El arte contemporaneo y la vestimenta han vuelto la mirada hacia las artes
aplicadas, el arte textil ha tenido un gran auge y tanto hombres como mujeres

han explorado las cualidades.

Fig. 34. Caroline Broadhead, Ready to tear, tela, pintura y sombra, medidas variables, 2006.

(http://www.photostore.org.uk)
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5. ARTE E IDENTIDAD DESPUES DEL ARTE CONCEPTUAL

La indiferencia ante lo individual, lo contingente,
lo perecedero, ha sido el rasgo esencial

de la metafisica, la ciencia y la técnica
occidentales, y es el rasgo esencial de

la burocracia; ahora bien, lo que hay

de mas bello, més conmovedor,

mas precioso, es lo que es mas

fragil, es decir, lo mas perecedero,

lo mas contingente, lo mas individual.

Hadj Garum O’Rin

Al final de la década de los 70 y principios de los 80 después de los
cuestionamientos del arte sobre la disolucidon del objeto artistico y las
instituciones, inquietudes sobre el genio, la creacion, la autenticidad, el aura,
el poder del lenguaje, la representacion y su relacion con los medios de
comunicacion, en este punto surge un cuestionamiento sobre la identidad,
¢dénde radica?, ;que la define?, es aqui donde los artistas aprovechan las
herramientas de la posmodernidad y sus teorias para hablar de la obra de arte
como un espacio de multiples dimensiones y significados, asi también cobra
importancia la actitud participativa y activa del observador que debe encontrar
la identificacién a través de toda una serie de juegos de espejos, significados y
puestas en escena en la que los reflejos se magnifican y multiplican , donde el
espectador recrea, ejecuta, interpreta e inclusive completa la obra de arte,

convirtiéndose en una especie de complice coparticipe de la creacion.
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Al respecto de la identidad humana hay una busqueda en los comportamientos
cotidianos y ordinarios, se podria suponer que la contingencia de los mismos
no significa nada para la exploracion de la misma, pero al hablar de la
condicion de los individuos y sus relaciones siempre cambiantes y del absurdo
de los comportamientos, éstos aparejan el trasfondo psiquico del proceder de
los individuos ; a este respecto hay una serie de propuestas artisticas que
centran su quehacer en la practica de teorias performaticas' que traspasan
las barreras impuestas a través de la hibridacion de su practica , artistas como
Sophie Calle (Fig. 35) o Bobby Baker (Fig. 36) nos hablan del absurdo del
habito, de la histeria implicada en la vida diaria, de los seres (generalmente
mujeres) comunes e ignoradas cuyos pequenos gestos y dramas se empalman
con los de otros seres cuyas existencias trastocan, aluden a una especie de
memoria compartida, a la locura colectiva de vivir, a la poética del absurdo de

la existencia, y de modo muy especial a la intimidad.

13 La referencia a lo preformativo esta relacionada con las teorias de Judith Butler en las que
refiere que el sujeto no es una sustancia fija e inmutable, sino producto de un constante
proceso de resignificacion. Mas en: Butler, Judith, (1993): Bodies That Matter. On the
Discursive Limits of «Sex»., Buenos Aires, Paidds, pp. 1-16,
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Fig. 35 Sophie Calle, Take Care of Yourself, accion, medidas variables, 2007.

(http://blog.taxiartmagazine.com)

4

Fig. 36. Bobby Baker, Daily life series1, Kitchen Show, performance,1991.
(http://dailylifeltd.co.uk)

Sophie Calle busca la relacion con el otro desde lo que se podria denominar “la

trinchera incobmoda”, a través de contactos a veces neutros , distantes (a veces
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ambos), estremecedores, dolorosos, pero siempre intensos, extrafios e incluso
morbosos, si no es una pieza en la que persigue y registra la vida de un
desconocido visto y seleccionado de manera fortuita en una fiesta como en
Suite veneciana (1980), le pide a su madre que contrate a un espia para que la
siga, registre y fotografie en su pieza Detective (1980) , podemos ver en estas
dos piezas especificamente, que nos hablan de identificacion, de contacto con

el otro de cercania y afectividad,.

Hay otras exploraciones en las que el cuerpo no es mas el poseedor del aura
de lo bello y lo sublime, a través de la expresion de lo opuesto, en una
condicion en que lo abyecto se introduce en la psique a través de la
perturbacion y la repulsibn que causan una sensacion de incomodidad,
mostrando asi, que el ser humano es siempre una cuestion mucho mas
compleja, ya que lo mas torcido, es también parte de la condicion humana, en
esta veta han indagado artistas como Oleg Koulik con su pieza Armadillo for
Your Show (Fig. 37) en la que manipula su cuerpo para presentar un
paradigma sobre la identidad artistica y el espectaculo, sobre la exotizacion y la
critica al sistema artistico y sus recursos que permiten que el espectador se
sienta ajeno a su consciencia, ya que “la ilusiébn estética nos permite la
seguridad a la que aspiramos y garantiza libertad de la sensacion de culpa ya

que nos separamos del objeto 6 accion”.'

"“WERGINE, Lea, Body art and performance, the body language, Milan, Ed. Skira, 20086, p. 27.
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Fig. 37. Oleg Kulik, Armadillo for Your Show, performance, 2003.( www.felixtrust.com)
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CAPITULO 3

1. LA OBRA PERSONAL

Peso muerto es una accion cuyo interés se centra en la experiencia de la
representacion de una accion que a su vez tiene un residuo escultérico, la
duracion de la misma comporta la nocién cotidiana de peinarse y de lidiar con
la vanidad sobre un objeto que en sl mismo no tiene vida, de la relacion amor-
odio y la aceptacion con las caracteristicas del propio cuerpo, pero a su vez
apela a la experiencia comunitaria del peinado, a la mano que ajena que
manipula el peinado, la accion se convierte en una catarsis, apela a la
expiacion de la neurosis a partir del ritual y el residuo que da como el fésil de la

experiencia.

Fig. 38. Peso muerto,fotografia de registro, accion, fotografia y escultura en pelo y cemento,
medidas variables, 2012.

52



Fig. 39. Peso muerto,fotografia de registro, accion, fotografia y escultura en pelo y cemento,
medidas variables, 2012.

Fig. 40. Peso muerto,fotografia de registro, accion, fotografia y escultura en pelo y cemento,
medidas variables, 2012.
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Fig. 41. Peso muerto,fotografia de registro, accién, fotografia y escultura en pelo y cemento,
medidas variables, 2012.
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Los otros nos habitan , nosotros habitamos a los otros....

Edgar Morin.

2. LAAFECTIVIDAD EN EL ARTE

El arte se ve comprometido como parte de la cultura, y siendo asi tiene un
sinfin de referentes de dénde echar mano para operar en la esfera de lo social,
no es de extrafar entonces que la afectividad sea puesta en la baraja de las
posibilidades para tratar de acercar el arte contemporaneo al espectador, el
arte busca mecanismos que lo saquen del caracter esotérico '° (comprensible
para unos cuantos) del que se le ha culpado en los ultimos afios en el que la
densidad del discurso tedrico lo ha llevado a puntos de ininteligibilidad , esto
no quiere decir que el espectador no requiera de elementos especializados
para ser visto y entendido, pero en la medida de que la educacion artistica no
siempre accede a los sujetos contemplativos y es ademas un campo de
estudio perfectible , hay intentos por encontrar otro tipo de sentido para con el

que lo experimenta.

El concepto de afeccion, de ser afectado, es la capacidad de los sentimientos
como modificadores del estado del alma, del espiritu 6 de la mente de los
sujetos, la afeccidn significa ser o estar afectado por algo, ese algo implica una
impresion de una cosa en otra y por lo tanto una modificacién del ser o del
sujeto que se altera por el objeto que lo afecta, el arte apela a esta

modificacion, a través del contacto del ser humano con objetos provocadores

' Cuauhtémoc Medina, Contemp(t)orary: Eleven Thesis, , en e-flux Journal What Is

Contemporary Art, Sternberg Press, 2009, p. 72.
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'® cuya misién es buscar una sorpresa, una necesidad o un interés de conocer
€s0s objetos , que en si mismos conllevan toda la intencién de ver el mundo de

otra forma posible a través de un vinculo con su espectador.

La capacidad de afectacion por el sentimiento, no significa sentimentalismo, es
una capacidad que esta mas alla de la voluntad de los individuos, que los

identifica:

....Un agudeza de percepcion, de una conciencia material que funcionaba
fuera del control de la voluntad consciente del intelecto. No era una categoria
psicologica de simpatia 6 compasién, de comprender el punto de vista del
otro desde la perspectiva del signfifcado deliberado sino que, mas bien, era
una categoria fisiolégica-una mimesis sensorial, una respuesta del sistema

nervioso a los estimulos externos."’
2.1 El vinculo como forma de identificacién con el otro y con uno mismo.

La idea de la afectividad en el arte contemporaneo comporta la idea del
vinculo: de las relaciones y cadenas que se forman entre las personas y /o las
cosas, y en este caso especifico con el otro en funcion de las empatias, la idea
de la intersubjetividad ', de la comunicacién y de la reciprocidad, un arte que
comporta una busqueda del desarrollo del concepto de amor', de los
sentimientos, de la emocién, que sustituyen a la fuerza externa que venia del

pensamiento magico primero y luego de las “certezas” de las ciencias que cada

'® Carlos Castilla de Pino, Teoria de los sentimientos, Tusquets editores, México.2000. pp. 31,
280.

' Susan Buk-Morss, Mundo sofiado y catastrofe, Antonio Machado Libros, Madrid, 2004,
p.123.

18 Edgar Morin, El método 5, La humanidad de la humanidad, Madrid, Catedra, 2009, p.67.

' |bidem., pp. 157,158.
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vez son menos, que protege en contra del mundo exterior y llega a
comportarse casi como un mito, y en otras ocasiones también se refiere a la
contraparte del vinculo: la patologia, la dependencia, la soledad, el desamor y

el odio, que son otra forma posible del mismo.

El arte implica la construccién de un cierto orden en una existencia compartida
a través de la creacién de productos culturales que nos hablan de sujetos, de
como se introducen a su existencia, que nos hablan de sus renuncias, de sus
ordenamientos, de como les parece y desean su universo , en la medida que
no se puede dominar la realidad ni de forma magica, ni cientifica el arte
comporta la riqueza del imperfecto dominio de la misma, a través de la
consumacion de experiencias estéticas. Frente a todas las acciones posibles,
la interaccion estética que desencadenan los objetos artisticos implica que los
que en ella se vean involucrados (sean productores o receptores) perciban y
experimenten como sujetos comprometidos con su mundo a través

representaciones de objetos y situaciones producto de la creatividad .

En el caso de mi trabajo, pretendo que la recreacion de una experiencia propia
se viva como ajena, hacer sentido del mundo, cualquiera que este sea , hacer
nuevas construcciones sobre la vida vivida, que a diferencia del mundo
cotidiano que usualmente se percibe como viene, pueda ser atendido con
conciencia de experimentarlas, el objeto artistico nos da la oportunidad de

someter a la experiencia nuestras experiencias.

De igual manera los multiples referentes de los que se vale el arte

contemporaneo, la mezcla de alta cutura y baja nos hablan de como se

57



conforma la idea de este vinculo en nuestra sociedad, como lo cita

Cuauhtémoc Medina:

El arte contemporaneo es una cultura integrada que utiliza referentes de
amplio acceso, implicando operaciones poéticas férreamente ligadas a la
sensibilidad histérica de la época. Lo que define este fendmeno es el
entrelazamiento de la extrema popularidad y el enrarecimiento de la critica y la
teoria. Es debido a ello que “arte contemporaneo” es una forma de populismo
aristocratico, una estructura dialégica en la que la extrema sutileza y la maxima
simplicidad colisionan, forzando a individuos de distintas clases, origen étnico y
afiliacion ideolégica —que de otro modo se habrian mantenido separados- a
olfatearse mutuamente por medio de estructuras artisticas.?
Lo anterior funciona no sélo para el que produce arte sino también para el
sujeto que lo percibe, y tal vez esa configuracion operacional de las formas
artisticas contemporaneas sea la manera en que se comienza a definir la
sensibilidad de la época, en la que se pueda acceder ya sea por un camino o
por otro a la receptividad de los individuos, aunque la idea de populismo no
deje de estar asociada a muchos peligros, entre ellos, que esta nueva vuelta a
lo sensible quede sujeta a la explotacion de la sensibleria y el goce como fin

ultimo.

2 Medina, op. cit. p. 73.
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2.2 La Intersubjetividad como medio para acceder a la obra de arte

Cada sujeto aprehende y valora los objetos a su alrededor desde una posicion
que lo situa en una perspectiva del objeto que desde luego es unica, la de si
mismo, en la que su propio cuerpo sera el primer objeto de su interés ya que a
través de él soporta y percibe su realidad, por lo tanto él sera el centro de las
consideraciones de su entorno y los objetos que lo integran. La subjetividad
comporta la preocupacion del hombre por si mismo, es un sujeto con un ego
que le permite identificarse como individuo, pero que a su vez le permite
identificar que hay otros hombres, con lo que comparte universales
psicoafectivos y puede sentir por empatia las experiencias del otro, aunque
estas no son transferibles, es por eso que mi trabajo expresa la capacidad de
compartir por empatia, por el vinculo, pero no pretende predicar , porque la
experiencia es unica e irrepetible, si no fuera asi se convertiria en dogma en
intolerancia e imposicion, en realidad son evocaciones, recreaciones,
reinterpretaciones, puestas en escena, en fin, propuestas de acercamiento a
otro mundo posible, a otra construccion de la realidad ,que si se reflejan en el
otro es por intersubjetividad 21 por medio de la comprensién de persona a
persona que se hace por proyeccidon de si mismo en otro: la identificacion de
otro consigo; se puede examinar a otro objetivamente, cientificamente ,

racionalmente, pero la comprension es subjetiva 22 el mundo no sélo necesita

o que se produce en la intersubjetividad es la connivencia . Es la posibilidad de
comprensién, que permite reconocer al otro como otro sujeto, y sentirlo eventualmente en el
g\zmor como alter ego , otro si mismo.” Morin, Op. cit. pp.85, 86.

Idem.
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de conocimiento objetivo, también necesita ser aprehendido a través del

conocimiento intersubjetivo del otro.

El arte es subjetivo y en esa medida cada sujeto es responsable de lo que
siente, eso puede llevar al artista a caer en la trampa de querer someter a sus
receptores a los significados que él cree que deben ser vistos o entendidos,
pero debe tener cuidado de no ser impositivo ni tirdnico ,en su trabajo, puede
hacer referencia a sus propias necesidades e intereses, pero no de forma tal
que dependa y se incline a ser captado solo por sus preferencias privadas, si
realmente nos interesa una experiencia estética compartida debera ser sujeto
de invitar a otros a participar de ella , el creador no puede ser el responsable
del significado, es el espectador al que le queda en definitiva esta tarea y

depende solamente de él.

3. LA EXPERIENCIA ESTETICA

El arte es visto en el ambito contemporaneo desde diversos enfoques, y
especialmente al cuestionarse con qué clase de experiencia tratamos cada vez
nos deja ver una gran multiplicidad de respuestas, habra propuestas de indole
racional, empirica, tecnoldgica, performativa, esotérica, entre otras, mas sin
embargo, son muchas las expresiones y soportes en el arte contemporaneo
que han dado en explorar el arte como experiencia vital, en las que se estan
mezclando no sélo preceptos y denominaciones, sino también la experiencia

sensible: “lo que distingue a la experiencia estética es la transformacion de
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resistencia y tension, las emociones que en si mismas son tentaciones hacia

un movimiento inclusivo y de consumacién”

, este regreso a la estética se ha
hecho evidente en algunas propuestas que responden a las necesidades de la
época que han visto desgastada la experiencia del arte y que dan respuesta a
la nueva subjetividad de esta era, a la necesidad de construir espectadores con
un nuevo énfasis en el consumo estético como parte de la vida de los

individuos inherente a las sociedades y como medio vital para poner en escena

nuevos objetos y temas.?*

El arte como una experiencia estética que nos permite la capacidad de
transfigurar la realidad, no s6lo se nutre del imaginario y la fantasia, sino que
nos permite apartarnos del exceso de realidad que comportan nuestras vidas y
al mismo tiempo vincularnos a ella como espectadores, rompe la linealidad de

lo ordinario y establece una temporalidad que le es propia y distintiva:

Hace ver las cosas de nuevo y proporciona mediante esta funcién
descubridora el goce de un presente mas pleno; conduce a otros
mundos de fantasia y suprime en el tiempo la constriccion del tiempo;

anticipa experiencias futuras y abre asi el campo de juego de acciones

% Cfr. John Dewey, El arte como experiencia, México, Fondo de Cultura econémica 1949, p.
315.

# Alexander Alberro, “Periodizar el arte contemporaneo”, en ;Qué es arte contemporaneo
hoy?, Pamplona, Universidad Publica de Navarra, 2011, p. 168.
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posibles; permite reconocer lo pasado o lo reprimido, conservando de

este modo el tiempo perdido...?°

El mundo contemporaneo vy sus intereses puede operar de mil formas
diferentes alejadas de la parte mas humana, mas contingente, pero hay cierto
tipo de expresiones artisticas y estéticas que suponen el libre uso de la
imaginacion, de las analogias, los simbolos y los sentimientos, entre ellos el
amor, la tristeza y por supuesto la empatia; a este respecto la analogia nos
permite a través de procesos no lineales la interconexion de ideas,
pensamientos imagenes, sentimientos , hace sentido donde aparentemente no
lo hay, inclusive las ciencias exactas la utilizan y si en ellas es util, en el arte
comporta todavia limites menos certeros, afortunadamente menos claros y por
lo mismo mas amplios, ya que en la capacidad de la mente/espiritu de
reconocer conocimientos no ligados a leyes especificas, la complejidad que
presenta el arte tiene lugar: “ahi donde lo separable y lo inseparable son

inseparables®®”.

El arte otorga la capacidad de que el hombre haga a los objetos suyos, ya sea
en el acto creativo o a través de la contemplacion (pero no en un acto de
posesion o consumo, sino de experiencia y empatia), que haga a su voluntad y
conveniencia su universo personal. Cada hombre es el resultado de los
productos culturales de su época e inevitablemente de su contexto local, cada

obra de arte es por fuerza creada, entendida y asumida respecto de la

% Hans Robert Jauss, Pequefia apologia de la experiencia artistica, Barcelona , Ed. Paidés,
2002, p. 18.
% Morin, Op. cit. p.112.
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socializacion que a cada sujeto le es dado, en ello el artista pierde el dominio
de la individualidad que es generalmente vinculada al acto creativo como un
acto egoista, el arte que es hecho para ser visto, manejado, expuesto y
asumido por otros es una muestra del sentido de renuncia a la individualidad
en la que se expone el autor de la obra como un miembro de una comunidad a
la que por esa misma renuncia busca pertenecer, no haria ningun sentido
exhibirse hacia los otros en el arte creado si no se buscara un objetivo: el
rechazo, la aceptacion o la absoluta incomprensién solo hacen sentido en el
acto mismo de renunciar al acto singular de la creacién por la experiencia

compartida en la recepcion.
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4. ALGUNOS ARTISTAS Y LA BUSQUEDA DEL ESTADO POETICO?

Entre mas se dedica nuestra civilizacion a minar las relaciones con el otro, a
anular al individuo y a convertirlo en parte de una gran cadena de consumo y
produccion: “Ante la mentira capitalista del confort, el lujo y el bienestar al
alcance de todos, los artistas abanderan las alteridades no resueltas que
escapan a las respuestas del sistema que sélo las invisibiliza, las niega, trata
de desaparecerlas como si por ello no existieran”®; podemos observar
tendencias que se contraponen y buscan el pacto poético con la vida®, arte
que se inclina por demostrar que se puede y se necesita vivir una vida que no
sb6lo sea pragmatica, sino que haga que los individuos equilibren el lado
prosaico y el lado poético de la existencia, que busquen no sélo el simple goce

sino el goce de vivir, de conocer de ser.

Expresiones artisticas que utilizan las experiencias de vida y nociones sobre el
amor y el vinculo las podemos encontrar en artistas como Sophie Calle ; ella
ha tomado su propia vida, su intimidad, sus impresiones y vivencias como el

punto de partida de su trabajo que desarrolla en multiples medios:

7 E| concepto de la poiesis como parte de la experiencia estética “ entendida como capacidad
poietica”, designa la experiencia estética fundamental de que el hombre, mediante la
produccion de arte, puede satisfacer su necesidad de encontrarse en el mundo como en casa,
privando al mundo exterior de su esquiva extrafeza”

2 Yunuen Esmeralda Diaz, La feria de la carne, Itinerarios subversivos sobre el cuerpo en el
arte contemporaneo. Estado de México, Fondo editorial Estado de México, 2012, p. 61.

% Morin, op. cit., p. 157.
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performance, video, archivo, fotografia, entre otros que cuentan, modifican,
demarcan, enuncian e incluso truquean desde punto de vista de la artista su
propia historia; algunas veces su identidad se atomiza, se vuelve multiple al
ponerse en juego, hace de si misma su materia artistica y/o se exacerba el
culto a la personalidad en el punto de localizar el drama y a su protagonista :
nos convierte en perversos complices de su intimidad, revela y explota sus
propios secretos, Sophie Calle se expone a si misma como si fuera otra
persona que no tuviese nada que ver con ella y desde esa distancia inclusive
abusa de su propia construccion identitaria y manipula a su espectador, ¢es
artista 0 sujeto de las acciones? ficcion y realidad, mirar y ser mirado, lo
publico y lo privado, el miedo y los deseos, la impotencia y el dolor, son
algunos de los lugares desde donde esta artista trabaja y se revela, haciendo
evidente como la realidad no es lo que es, sino lo que queremos y podemos
percibir de ella y como es posible manipularla para provocar en otros y en uno
mismo desde la mas franca empatia hasta la mas cursi de las reacciones, el
rechazo absoluto o el miedo ante lo inevitable: por ejemplo en las piezas en las
que toma la muerte de su madre como un pretexto para la creacion de una
complicidad con el espectador, es el caso de Pas Pu Saisir la Mor# 2007 ("EI
ultimo aliento, imposible de capturar") (Fig. 42) en esta obra muestra una
video-instalacion en la que se ven captados los ultimos momentos de la vida su
madre, sin el vinculo no habria obra, apela a la cercania a la nocién del amor,
piensa estéticamente el dolor y la experiencia de la muerte y por empatia

podemos identificarnos con ella, y a su vez el arte nos permite ver de frente
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situaciones que de otro modo no serian soportables porque posibilita la

distancia al mismo tiempo que la identificacion.

Fig. 42. Sophie Calle, Ne pas pu saisir la morte, video instalacién, Video DVD 13',

2007.(http://kijklees.blogspot.mx

Otro artista de origen croata, Igor Grubic abarca acciones que entremezclan lo
politico y el ambito de las emociones, el trabaja en obras en las que los sujetos
son vistos no s6lo como objeto de la intencidn capitalista, sino como seres en
los que se puede buscar la poesia, como en su serie de fotografias que
presentd en el ano 2012 en Manifiesta , en las que una serie de obreros son
presentados como angeles de las minas de Serbia (Fig. 43), el minero se

convierte en un idolo caido del capitalismo. “Son angeles valientes que aceptan
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la mortalidad y deben renunciar a sus alas”, reivindica el papel de los mineros
serbios en la debacle del régimen de Milosevic®® y les restituye un halo
salvador en sus imagenes., como ésta tiene una serie de acciones en las que
va desde tatuarse un corazon en el pecho, como poner cintas rojas en parques
publicos, o tefiir fuentes de rojo, con su proyecto que culmind en una exhibicion
titulada 366 Rituales de liberacion, nos propone una exploracion entre el ambito
publico y privado, a través del concepto de “revolucionario solitario”, que unas
veces se define en funcidon de su interaccién con otros y otras tantas en
acciones privadas, aunque sus acciones siempre terminan en pequenos actos
de fe, en realidad una parte que se relaciona con mi trabajo viene a partir del
estado fundamental de su discurso no solo visual, sino su postura como artista:
“Soy un artista emocional, en el fondo todos los mensajes son sobre el amor, y

no me da miedo que alguien se refiera a mi trabajo como patético 6 ingenuo”.

% Slobodan Milosevic, presidente de Yugoslavia y Serbia desde 1989 hastay 1997 y
presidente de Yugoslavia de 1997 hasta el afio 2000, conocido como “El carnicero de los
Balcanes “ debido a su politica bélica y de “limpieza étnica” .
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Fig. 43. Igor Grubic, Angels With Dirty Faces, fotografia, 2006. (http://cultura.elpais.com)
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CONCLUSION

En la medida que el arte es una consideracién sobre una cosa o accion, y los
objetos artisticos son productos de la consciencia de los sujetos sobre las
afectaciones de su medio sobre si mismos , “al descubrir su singularidad
misma ha adquirido una consciencia de la humanidad integrandose en la

condicién humana al tiempo que la integraba en éI”™’

creo que el sujeto
productor de obra esta consiente de que esta percepcion es subjetiva e
implica un distanciamiento del sujeto que le da la capacidad de verse y
analizarse a si mismo, es parcial, nadie puede ser absolutamente consciente
de todo, forma parte de las actividades intelectuales y esta sujeta a errores, es
fragil y se encuentra sometida al juicio del hombre, es diversa, y, en el arte
actua con una diferencia profunda en relacién con otras disciplinas que le
demandan exactitudes, en el arte enuncia su capacidad para evidenciar la
experiencia del mundo, diverso, imperfecto, es una conciencia de aceptaciéon

en la que lo bizarro, indecente, imperfecto, triste, no es sujeto de perfeccion

sino de aceptacion del todo como parte de la riqueza de la condicion humana.

Creo que en la cultura contemporanea es importante como una opcién la
presencia de un arte que refiera a la unidad mental-psiquica-afectiva, que
hable de una cultura humanizadora posible en el mundo contemporaneo a
través del vinculo, no sélo un vinculo amoroso o amistoso entre individuos, sino

también con la obra , con su materialidad y su concepto, si, tal vez se haga

¥ Morin, op. cit. , p. 123.
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referencia al mundo individual y subjetivo, a los objetos como generadores de
sentimientos, pero creo en esta subjetividad entendida como un poder para
crear consciencia del hombre no sélo de si mismo, sino también como una
herramienta para entender el arte como una forma de conocimiento , asumir
que el arte es un tipo de experiencia, lo que significa que los sujetos aprenden
algo de si mismos y del mundo, “que del encuentro logrado con el arte nadie

vuelve sin alguna ganancia también cognoscitiva” *2.

2 H.R. Jauss, op. cit. , p. 14.
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