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Marco teodrico

El marco tedrico para esta investigacion y produccion esta centrado en la
fenomenologia propuesta por los fiosofos: Merleau Ponty y Edmund Husserl, quienes
gracias a su exploracion e interés por el conocimiento de la conciencia y el
acercamiento al entendimiento del mundo, a través de la experiencia, el cuerpo
generizado, habitado, moldeado por su duefio y su postura social, han sido capaces de
aportar valiosas ideas en torno a la condicion y evolucion humana.

La fenomenologia como proceso es el concepto central en esta investigacion.
Husserl, con el desarrollo del movimiento fenomenolégico da a entender la relacion de
las bases primordiales en la comprensién del mundo a través de nuestra propia
experiencia. De tal manera, es necesario no confundir el objeto de conocimiento con el
objeto mismo de saber; esto significa que la conciencia, lejos de ser una cosa o un
ambito vacio, es una relacion con un objeto. Se trata de un conjunto de vivencias en la
que se distingue una estructura bipolar: el acto intencional (néesis) y el objeto
intencional (néema). Ambas estan llamadas a colaborar, a corresponder, a cumplir con
su propdsito.’

En esta investigacion se busca trabajar, por un lado, con las estructuras basicas
del cuerpo para experimentar el mundo a través de los sentidos, como un espacio de
sensaciones y percepciones distintas que se expande y se contrae a partir de la
observacion y la accién colectiva. Por medio del cuerpo y la subjetividad, se unifican
estas estructuras y se valora el rol de nuestro cuerpo con el de los demas a través de la
experiencia de visibilidad de lo invisible.

Los motivos para esta revision son los de otorgar nuevos acercamientos a
medios de expresidn que se vinculan al cuerpo social y la joyeria, a través del
accionismo que da forma a la experiencia colectiva. Por medio de la produccion de

acciones, a partir de la experiencia que va entretejiendo los puntos claves en esta

1 Edmund Husserl, [en linea] (1859 - 1938) filosofia.idoneos.com/344127/



investigacion (joyeria, espacio, escultura, cuerpo social y accion), surge material
practico y teorico desde la propia vivencia de la realidad, por medio de una percepciéon
subjetiva de fendmenos y objetos que forman parte de ella. Se busca conducir dichas
experiencias de observacion y vivencia de los hechos a una autoreflexién de la
humanidad, lo cotidiano y lo absurdo por medio de diversas metodologias de las
ciencias sociales y de las artes, las cuales se abordaran a lo largo del tercer capitulo.

El objeto de estudio de esta investigacion es la resignificacion de la joyeria a
través del accionismo y el cuerpo social como agente, en la transformacion y
movimiento de la misma. Al hablar de resignificacion, se refiere a la idea de volver a
significar la joyeria desde la semantizacién de la misma, para estudiar la estructura de
las formas, los signos y su relacion con la experiencia y el cuerpo social. Se propone
mostrar nuevas maneras de comprender la relacidén entre los objetos que acompafian al
cuerpo Y la accion que la altera para transformar su lenguaje y, asi, expandirlo.

De esta manera, el método que se elige para el desarrollo de esta investigacién —
produccién fue cualitativo descriptivo y explicativo con un enfoque experimental, gracias
al acercamiento abierto que hay hacia la joyeria contemporanea como acontecimiento,

vinculado con el cuerpo social y el entorno.

Antecedentes del tema

Cuando termina la Segunda Guerra Mundial en Europa, Herman Junger, (26 de junio
de 1928, Hanau, Alemania) junto con otros joyeros, decide reconstruir el lenguaje de
la joyeria a través de su emancipacion. Encontré nuevos codigos para otorgarle un
enfoque creativo amplio, capaz de transgredir sus potenciales comunicativos en
relacion con el cuerpo y el espacio. Al cabo de unos afios, surge la joyeria
contemporanea como una nueva expresion artistica. Este movimiento dio paso a la
experimentacion y a la investigacion libre de la joyeria como campo dinamico de
relaciones expandidas.

El concepto joya se fue abstrayendo de su contexto pragmatico buscando
nuevos acercamientos al cuerpo, resignificando sus relaciones, no solamente

ornamentales, sino también sensoriales, sociales y formales. La joya como elemento



historico y ornamental se ha examinado por siglos, sin embargo, el enfoque para el
objeto de estudio de esta investigacion practica - tedrica surge del acercamiento al
cuerpo social, a través de la joyeria y la accion, como una experiencia que busca
sugerir reflexiones en torno a la conciencia del binomio individuo - sociedad por
medio del happening.

El cuerpo y la joyeria se han vinculado en una relacién de simbiosis mutualista; la
activacion del objeto pasivo y su relacion con el cuerpo social aun no se han tomado
en cuenta del todo. Hay una carencia de estudios en el area, confusiones e
interrogantes que a través de esta investigacion se manifiestan para mas adelante
aportar resultados en la produccidn de piezas que transgredan la joya como objeto,
al someterlas al cruce de diversas disciplinas, especificamente el happening y el
performance. En funcién a lo anterior, existe una necesidad por explorar la dialéctica
entre el cuerpo social y la joyeria, por lo que resulta de gran importancia, ademas de
hacer una produccién enfocada al contexto en el que se construyen las piezas,
revisar a algunos filosofos clasicos y su relacion con la materia, para lograr un mejor
acercamiento a la minima fraccién del concepto forma. También se retoman ideas de
fildsofos, socidlogos y pensadores de los siglos XX y XXI, para aterrizar esta
produccién practica - tedrica en propuestas capaces de transgredir el objeto de

estudio y los convencionalismos posmodernos. En cuanto a la estética posmoderna:

“Esta es la otra cara de la posmodernidad, el retorno de lo
Bello y lo decorativo en lugar de lo Sublime moderno anterior,
el abandono por parte del arte de la busqueda de lo Absoluto
o de las pretensiones de verdad y su redefinicibn como una

fuente de puro placer y gratificacion” - Jameson 1999:120.2

En el desarrollo de esta produccion se busca crear piezas que manifiesten una

reflexiéon en torno al pensamiento critico de la accion referida al cuerpo social y a los

2 Alejandra Jimena Ravettino Destefanis, Estética posmoderna, p.12.



fendbmenos o vivencias por los que se atraviesan durante la formulacién de este

estudio.

En el primer capitulo se hace un breve recorrido por la historia de la joyeria en México y
Europa. Ademas de analizar el contexto en el que surge, con el objetivo de averiguar
los puntos focales que formaron el medio cultural desde el cual aparece el fenémeno y
su desarrollo hasta la actualidad, se estudian los factores que han influenciado la
joyeria mexicana contemporanea en su estética, simbologia y materiales empleados,
asi como las dinamicas que han caracterizado su desarrollo. En el segundo capitulo se
presenta la importancia del accionismo, a través de un acercamiento a los diferentes
exponentes del happening y la escultura social. Y ademas, explorar el tema del objeto
escultorico, sus directrices y sus connotaciones actuales, por medio del conjunto de
elementos generatrices del cuerpo humano y el cuerpo social que plantea Norbert Elias,
en la subjetividad de la sociologia corporal, junto con el estudio de las técnicas del
cuerpo propuestas por el sociélogo Marcel Mauss.

Durante el desarrollo de esta investigacion se realizaron traducciones al espafiol
de textos en sus idiomas originales (inglés e italiano) para aportar una perspectiva mas
global y abierta. También se desarrollan propuestas dentro del cuerpo de obra, a partir
de la reflexion de pensadores tales como: Rosalind Krauss, Lucrezia de Domizio Durini,
Edmund Husserl, Theodor Adorno, Michel Foucault, Allan Kaprow, Norbert Elias, Walter
Benjamin, Mari Luz Esteban, Martin Heidegger y Joseph Beuys, por mencionar algunos.

El procedimiento global de esta investigacion sucede de diversas maneras; por
un lado, el enfoque radica en la observacién a través del entendimiento de la extension
y vinculacion del espacio publico y privado con el cuerpo social; por otro lado, como se
menciona anteriormente, surge de la propia experiencia de traslado y movimiento entre
un sitio y otro.

Durante los siguientes capitulos se plantean cuestiones relevantes en torno al
contexto del happening, performance, cuerpo social, la vida como arte y la educacion
del des-artista planteado por Allan Kaprow, asi como la escultura social, en donde
Joseph Beuys es testigo de la importancia de construir entornos colaborativos y

combinar diferentes disciplinas sociales para lograr integrar cuestiones politicas con el



arte. La importancia de abordar ideas alrededor de la fenomenologia propuesta por
Merleau Ponty es de gran necesidad, pues la experiencia que surge por medio de la
vivencia para la produccion de piezas en el cuerpo de obra sugieren una postura
humanista, ya que la finalidad es lograr un vinculo con la sociedad.

En ese sentido, una de las primeras piezas que realizo para iniciar a formar el
cuerpo de obra fue Deriva (2017), este happening surge de la observacion y aplicacion
de metodologias sociales, como los overheads o escuchones, en un espacio que se
utliza para desplazarse de un sitio a otro (Sistema de Transporte Colectivo Metro). La
pieza con la que se inicia esta produccidn-investigacion, y con la que se consigue
obtener la beca de jovenes creadores del FONCA, es La atomizacion de un anillo
(2016), la cual se trabaja con marmol travertino para la construccién de una escultura
en forma de anillo o rueda, misma que se pone en movimiento en una montafa para
alterar su forma e invitar a las personas a que formen parte de este acontecimiento.
Otra pieza que realicé durante el periodo de movilidad en Dusseldorf, Alemania, fue
FOUND (2018), que esta hecha con objetos ready-made (guantes) para cuestionar los
significados politicos, sociales y utilitarios, intrinsecos que hay en cada uno de ellos,
alterandolos y contraponiéndolos. En el tercer capitulo se profundizara en cada una de
las propuestas que se desarrollan durante esta investigacion - produccion.

Como se menciono anteriormente, se busca resignificar la joyeria
contemporanea, a través de activaciones en el espacio y el cuerpo social, por medio del
cruce de diversas disciplinas. Se intenta ampliar y probar que la joyeria contemporanea
puede explorarse a través de sistemas de produccion mas abiertos, para entenderse en

relacion con el espacio, la accion y hasta la autonomia del cuerpo.

Objetivos y metas.

Este proyecto tedrico-practico responde a la necesidad de crear obras para estimular la
relacion entre espacio, cuerpo social y joya, con la motivacion de redefinir su extension.
La subjetividad pensada como unidad cuerpo / mente / espiritu busca crear acciones
que intervengan dentro de un espacio transitado cotidianamente y que surgan de la

conciencia de vivir fendnemos especificos, para contaminar lenguajes que



aparentemente quedan aislados entre si, con una visién transgresora de la
posmodernidad, provocando un sutil desdibujamiento de las fronteras entre el cuerpo y
la joya.

Entonces, ¢ el objeto evolucionado en el cuerpo social define al cuerpo
posmoderno y el dialogo se establece a partir de la accidn? Lo que sugiere plantear los
siguientes cuestionamientos: 4 Cuales son las posibildades expresivas de la joyeria
contemporanea en relacion con el espacio y el cuerpo social? ¢ Como funciona esta
vinculacién? ; Como se comporta la joyeria fuera del disefio y qué se puede generar a
través del acercamiento al happening? ¢ Es acaso cuando deja de tener importancia si
se considera joyeria o no, que la produccion artistica se libera y la practica se expande?

Las disciplinas artisticas han estado vinculadas a diversos sistemas de
produccion y maneras de abordar facetas de la Historia del arte. Sin embargo, esta se
reduce a la caja en la cual la metemos; si regresamos a la problematica de la divisién
social, cultural y disciplinar que nos ha orillado a encasillarnos y elegir prisiones de las
que dificilmente podremos liberarnos, si no nos aventuramos y viajamos en nuestro
laberinto, en donde las respuestas estan en nosotros mismos, volveremos a situar a la
joya como un objeto que no evoluciona, ni se expande. Cuando descubrimos el camino,
llegamos a la muerte del autor.®

Por otro lado, las estrategias en las que van a operar esta investigacion seran a
partir de la creacion de piezas vinculadas al espacio y al cuerpo social, a partir de la
confrontacion de diversos lenguajes y registros, como videoperformance y fotografia.
Sera indispensable la construccion de un Iéxico con el que puedan articularse varias
disciplinas. Para explorar los limites en la joyeria, se busca construir acciones que
aporten ideas en torno al cuerpo social, el espacio publico y privado.

Este 9royecto sera, por un lado, el relato de un proceso artistico, con los
progresos y regresiones; y por otro lado, sus objetivos y concesiones. “[...]...la eterna

negociacion discursiva que existe entre la fantasia artistica y el hecho concreto, la

3 Roland Barthes, “La muerte del autor”, [en linea]
http://www.cubaliteraria.cu/revista/laletradelescriba/n51/articulo-4.html (Consultada el 13 de
mayo de 2018).




realidad inmediata.”

Capitulo 1

El surgimiento de la joyeria en México, la joyeria tradicional, la joyeria

contemporanea y sus principales exponentes en el siglo XX.

¢ Cual es la relacion de la joyeria de los pueblos originarios con la propia del

mestizaje y cudl es su importancia en el devenir creativo?

El acercamiento de cualquier cultura étnica o tradicional a la joyeria surge a partir de la
utilizacion de los materiales que se encontraban en su entorno inmediato, siendo
generalmente piedras, conchas, semillas, ramas, etc. Su intencion era construir un
nuevo modo de identificacién y lenguaje entre las diversas comunidades. Las
connotaciones sociales eran adquiridas segun la cultura o la familia que las utilizaba,
por ejemplo: los Seris (hombres de arena) son una etnia que mantiene una estrecha
relacién con el mar y la naturaleza, se ubican en el Estado de Sonora y se distinguen
entre ellos a través del uso de conchas y elementos marinos que convierten
posteriormente en collares o cascabeles. Utilizan pintura en su cara y, segun su edad y

rango, aplican los colores y las formas.

4 Cuauhtécmoc Medina, Francis Alys, Relato de una negociacion, [en linea]
http://francisalys.com/books/TamayoBook.pdf (Consultada el 20 de agosto de 2019).
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Christian Barrio, La mujer pintada (Leyenda seris, Sonora, México).

El cuerpo ha sido testigo de la evolucion de estos cddigos de lenguaje y la extensa
utilizacion de objetos ornamentales para aportar ideas en los diversos contextos que
habitan. Por otra parte, desde la vision de la antropologia, los cuerpos presentes en un
movimiento social comportan siempre formas distintas de entender a la persona, el
género y las relaciones sociales, para mirar e interactuar con el mundo. Esto, a su vez,
supone maneras (intentos) de resistir y/o modificar la realidad; y el estudio de las
politicas corporales concretas nos permitan indagar tanto en las aportaciones de dicho
movimiento y su evoluciéon, como en los limites de sus acciones y teorias.®

En otro sentido, la joyeria a través de la historia ha sido una de las primeras y
principales expresiones creativas manifestadas por el ser humano, para alterar su
imagen y aportar mensajes. Mas adelante, con la llegada de la Edad de bronce y la de
Hierro, el metal junto con las piedras semipreciosas marcaron una ruptura con lo

anterior.

®> Mari Luz Esteban, Antropologia del cuerpo, género, itinerarios corporales, identidad y cambio,
p.11.
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Pectoral con fechas (num. 26). Tumba 7, Monte Alban, Oaxaca. Museo de las Culturas de

Oaxaca, Santo Domingo, Oaxaca. Foto: Oliver Santana / Raices.

La existencia de metales preciosos en México ha dado origen a una fuerte tradicion
orfebre y joyera que data de la época prehispanica. Los mixtecos y purépechas fueron
los primeros pueblos en trabajar los metales, principalmente el oro que era utilizado
para el pago de tributos a los aztecas, quienes lo transformaban en joyas y ornamentos
con incrustaciones de obsidiana, piedras verdes, turquesa y conchas, las cuales eran

para uso exclusivo del rey y la nobleza.
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Pectoral mixteca, 500 - 750 a.d

Generalmente estos objetos se utilizaban con finalidades espirituales vy ritualisticas para
brindar proteccion. En la cultura maya, por ejemplo, el uso de piedras como el jade era
muy importante, pues la tenian como un tesoro sagrado, le atribuian numerosos poderes
magicos, considerandola como una dadiva proveniente de lo alto. Era una piedra que
siempre estaba presente en sus rituales, representando el dominio, la vida y la
fecundidad; los distintos colores del jade eran pequenas partes del mundo natural que
poseian, porque se relacionaba directamente con el sol, la tierra, la vegetacion y sobre

todo con el agua.

Tlatollotl: Collar de Jadeita verde, Chiapas, Maya. A.d. 200-900.

Los mayas asociaban el oro al sol y la plata a la luna, el dia y la noche, la vida y la muerte,
siguiendo la cosmogonia antigia mexicana. Por otro lado, el nombre mixteco para la plata
“dai nuhu cuisi” significa “el resplandeciente blanco”, era un metal asociado a la luna,

astro que evoca la noche, la periodicidad, la renovacion y el principio femenino.®

® Maria Amparo Clausell Arroyo, “Historia de la plata mexicana’, [en linea]
https://www.medigraphic.com/pdfs/aapaunam/pa-2010/pa101f.pdf (Consultada el 15 de enero
de 2018).
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El surgimiento de la joyeria en México (joyeria tradicional), perteneciente a los
pueblos originarios mencionados anteriormente, se caracterizan por estar realizadas
por un artesano; generalmente, el oficio se aprende a través del conocimiento y la
practica que se comparte entre las familias de orfebres, en repeticion, de generacion en
generacion. Estas son fruto del desarrollo de una determinada tradicién cultural, reflejan
el gusto, el rango y el estilo de una época y clase social. Generalmente forman parte
integral de un complejo traje tradicional, como es el caso del vestido de tehuana,
semejante a la iconografia que hay en los bordados del huipil de magdalenas de
Chiapas, por ejemplo, en el que se puede reconocer, a través de la interpretacién de

estos simbolos, la historia o el rango de la persona que lo porta.

Recorrido por la historia de la joyeria después de la conquista, y la influencia de

la mezcla de razas del siglo XVI al XIX

Una de las mas ricas herencias artisticas procede de las culturas indigenas de Oaxaca,
en las que sobresale la tradicion orfebre que distinguié a los mixtecos desde finales del
siglo IX hasta principios del XVI. Con la llegada de la Conquista y al descubrir el
material con el que fueron hechos los suntuosos regalos enviados por Moctezuma a los
espanoles, los conquistadores se dieron a la tarea de recorrer la geografia del Nuevo
Mundo a mediados del siglo XVI, a fin de encontrar yacimientos de oro y plata.
Generalmente, estos se encontraban en terrenos aridos, poco poblados y ajenos al
proceso de colonizacién. Encontraron minas en lugares como Zumpango, Estado de
México, Taxco, Guerrero, Nayarit, Jalisco, Colima, Aguascalientes, Zacatecas, San Luis
Potosi y Durango, lo que mas adelante trajo una fuerte revolucion en la economia del
pais con la llegada de la explotacion minera. Esta comenzé en Zacatecas el 8 de
septiembre de 1546. Juan de Tolosa logré interesar al gobernador Cristébal de Ofiate y
a otros conquistadores para explotar las minas de ese lugar. No obstante, y como en el
resto del territorio conquistado, provoco los ataques de las tribus ndmadas que

consideraban intrusos a los espanoles, dando inicio a la guerra de los chichimecas, que

14



segun se tiene documentado, fue el conflicto mas largo y costoso en vidas humanas y

recursos entre los pueblos indigenas de la Nueva Espaia.’
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Colgante de oro azteca de la tumba de Ahuizotl.

La guerra de conquista de Mesoamérica puede ser materia de estudios de demografia,
historia politica e historia de las ideas. En la etapa virreinal parece importante poner de
manifiesto la paradoja que hace singular la formacién social novohispana: que lo
indigena fue perseguido y erradicado para seguir existiendo de multiples formas en la
nueva sociedad; o bien, que los rasgos de la cultura occidental y cristiana fueron
trasladados a las nuevas tierras para adquirir un aspecto distinto al que habian tenido
antes, para modificarse y adaptarse a una realidad que les asignaba funciones y
valores distintos.

Muy pronto, junto a la poblacién Espafola, se congregaron indios, mestizos y

negros, por lo que la ciudad se convirtié en la mas importante matriz de mestizaje tanto

" Maria Amparo Clausell Arroyo, op. cit.
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biolégico como cultural en Nueva Espafa. La vida cotidiana en esas ciudades siguié en
la mayoria de los casos el modelo de la capital del virreinato.

Entre los objetos que se utilizaban en la vida cotidiana en México encontramos
joyas, cartas, libros y fotografias, que forman parte de nuestra historia y son fuentes
apreciables para quien se interesa por conocer mas sobre la historia social. Las
mujeres nobles indigenas hicieron una mezcla entre su indumentaria y las joyas que
traian las espafolas. Encontramos en esas joyas comunmente perlas y relojes que no
tenian el sentido (valor) que le damos en la época contemporanea, eran unicamente
adornos. Sin embargo, con el paso del tiempo fueron adquiriendo distintas
connotaciones; la casa, con todo, no era el Unico signo que marcaba el estatus, el ajuar
doméstico y el vestido constituian no sélo necesidades que habia que satisfacer, sino
que dictaban el poder adquisitivo de la persona que poseia dichos objetos.

Es importante también observar el cuerpo: sus estigmas, sus simbolos, sus
ademanes y sefiales. Diversas manifestaciones del lenguaje, como el tipo de vinculos
creados por la relacion verbal entre los sujetos, asi como la joyeria, jugaren una parte
importante en la cotidianeidad de México, es tradicional porque se establece mediante
la repeticion de rutinas y porque se sustenta sobre principios de orden.

Las relaciones que se dan entre las etnias y los espafnoles, y la mezcla de razas
que encontramos, se registran en las pinturas de castas, donde precisamente se
observa el uso de la joyeria y, asi, se recuperan los entornos, la indumentaria, las
formas en las que vivian, etc. Con esta mezcla de razas, después de la Guerra de
Independencia, llegaron varios cambios culturales que a través del tiempo se fueron
incorporando en diversas actividades cotidianas, como dormir, asearse, vestirse, ejercer
la sexualidad, cuidarse en la enfermedad y afrontar la expectativa de la muerte. El
hombre vive en sociedad y la historia trata de las relaciones del individuo con su
entorno, no solo material sino cultural.

En ciudades vy villas alejadas del centro del virreinato, se desarrollaba una vida
social cerrada, en la que el boato de las ceremonias religiosas y la ostentacion en el
vestido y el adorno personal eran signos de distincion de una élite local propicia a

alimentar antagonismos y rencores.
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Tan notables como las diferencias en la vida material eran las que correspondian
a las diversas actitudes entre los habitantes del virreinato. La vida social y de relacién
no solo depende del espacio geografico y de los cambios en el tiempo, sino también de
la diversa categoria social de los individuos. Los nobles, aunque hubieran recibido el
titulo recientemente, se comportaban con la etiqueta propia de su alcurnia, disfrutaban
de privilegios y asumian responsabilidades con un concepto patriarcal de su funciéon
superior.

Los contrastes de principios del siglo XIX fueron tan violentos como los de
finales, con cambios de enfoque o0 matices pero con un resultado igual: subrayar las
diferencias entre los seres humanos que salian a relucir a la hora de sentarse en la
mesa.

México en el siglo XIX aprovecho los avances técnicos, se desprendio de
imposiciones espafiolas, adoptd nuevas modas y siguid su lucha secular por encontrar
qué comer, con qué vestirse, como satisfacer sus necesidades basicas y como
alegrarse la vida con la gran variedad de alimentos, bebidas, musica y festividades
regionales.®

Sin duda, México desde entonces ha sido un crisol de culturas. La joyeria como
testigo del desarrollo cultural y expresivo de diferentes personas y grupos sociales a
través de los siglos, surge como un vehiculo de lenguaje. Como se menciond
anteriormente, no es necesario ahondar mas en el contexto historico de la joyeria, sino
en extraer a la joyeria del lugar tradicional en donde se ha ubicado anteriormente y

hasta la actualidad, para llevarlo hacia el campo expandido del arte y la accion.

La joyeria contemporanea mexicana

¢El medio conforma a lo que identificamos como joyeria contemporanea? ¢La
transdisciplina establece los limites? ¢ Los creadores desarrollan el ejercicio en
horizontalidad? ¢ El abandono por el uso en los recursos materiales tradicionales

establece la apertura del movimiento contemporaneo en la joyeria?

8 Pablo Escalante, Gonzalbo. Historia de la vida cotidiana en México, p.18.
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Desde la época colonial, al fundarse el actual Taxco, en 1529, los lugarefios
combinaron la maestria de los orfebres indigenas con la suya para realizar orfebreria de
plata de tipo religioso y de utilidad practica. En ese sentido, se habla de una
desculturizacién o bien, resignificacion de la joyeria vista desde una antropologia
simbdlica. Taxco se convirtio en la ciudad de la plata y conserva hasta la fecha la
tradicion de tener notables orfebres que han evolucionado en las técnicas, las formas y
los disefios de joyeria.

La gran demanda de la plateria de Taxco, y la maestria de los plateros, propicio
que se fundaran otros talleres, principalmente por los discipulos de “don Guillermo”
(como ya era conocido Spratling). Mas adelante, en 1920, Spratling influencié en gran
medida la estética y la manera en la que se trabajaba la plata en ese entonces para
crear una escuela enfocada al disefio y la manipulacion de diversas técnicas

tradicionales de orfebreria.

William Spratling, Taxco, Guerrero.

Regresando a la premisa inicial de este capitulo, segun el diccionario de la Real
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Academia de la Lengua Espafiola, joya es en primer lugar “adorno”, en segundo lugar
menciona su hechura con “metales preciosos” y en ultimo lugar “en su mayoria utilizado
por mujeres”. Estos tres elementos que constituyen el significado de joyeria (segun la
acepcion linguistica), como se revisa anteriormente, han dejado de ser los ejes que
marcan la pauta actual en la joyeria contemporanea, para ser mas especificos en lo que
refiere al cuerpo social y el happening.

Los medios que se utilizan para el surgimiento de la joyeria contemporanea o
joyeria artistica en México son diversos. Por un lado, la relacion de los primeros
exponentes con artistas involucrados en disciplinas, tales como literatura, escultura,
musica y pintura, por mencionar algunas, resultaron de gran importancia para la
manifestacion de esta nueva esfera del arte.

En un periodo relativamente corto, la joyeria alcanzé aquellas extremas
conclusiones alcanzadas por las artes plasticas, abstrayendo el objeto joya de su
contexto pragmatico para después insertarlo en discursos conceptuales
autorreferenciales, resultado de un extenso trabajo de campo en México, que analiza la
historia reciente de la joyeria artistica mexicana, desde las experimentaciones de Victor
Fosado en los afos 70, hasta las mas recientes manifestaciones propiamente
consideradas como joyeria contemporanea segun el modelo internacional.®

En México, la joyeria contemporanea da inicio en 1970. Algunos de los
principales exponentes, hasta el dia de hoy, son Victor Fosado, Ofelia Murrieta, Ana
Pellicer, Andrés Fonseca, Cristina Celis, Jorge Manilla, Lorena Lazard, Martacarmela
Sotelo, Alberto Davila, Georgina Trevifio, Holinka Escudero, Fernanda Barba y Poleta.
Cada uno, desde sus trincheras, ha aportado algo a esta esfera; algunos desde la parte
académica, social y cultural, como Fonseca y Lazard; otros desde la produccién de

piezas como Jorge Manilla, a quien se le reconoce internacionalmente.

El proceso interdisciplinar para Fosado, por ejemplo, fue indispensable en su pracitca

como artista. De ahi, su efusiva imaginacion y la operacion creativa que mas adelante

° Chiara Pignotti, Joyeria Contemporanea, una nueva esfera artistica. De la artesania manual a
la artesania conceptual. Tesis doctoral. Espafia: Universidad Politécnica de Valencia, 2016. [En
linea] https://dialnet.unirioja.es/servlet/tesis?codigo=115685 (Consultada el 22 de febrero de
2017).
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enfoca en sus destrezas menestrales —conjugadas en la exploracion de la plata, el
cobre, o el discernimiento simbdlico de las piedras—, su ingenio musical, sus relaciones
con el cine y el teatro experimental (sus fugas en forma de happenings), como la suma
de todos estos pulsos artisticos y variaciones camaleodnicas, que lo llevaron a promover
la joyeria como expresion artistica, preparando exposiciones colectivas y dando espacio
a nuevos talentos. “Victor Fosado, formado familiarmente en el conocimiento del
hallazgo, vive sus pasiones de orfebre, de artista, de etndgrafo, aplicandose, al crear
cada objeto, a la combinacion mas sabia y rigurosa de las formas sorpresivas.” -Carlos

Monsivais.°

Fotografia de prensa que acompana el articulo de Raquel Tibol, “Fantasia cromatica en la
danza moderna”, (1970). Archivo Victor Fosado.

En respuesta a la pregunta que se plantea al inicio de este capitulo, se puede decir que
la joyeria de los pueblos originarios definitivamente ha influenciado la forma en la que
se produce actualmente joyeria contemporanea; por un lado, desde la técnica y por
otro, a través de los materiales que se emplean. En México, por ejemplo, la utilizacion

de la plata sigue siendo uno de los elementos presentes en el cuerpo de obra de varios

19| "Enfer des arts. Victor Fosado en el MACG [en linea]
https://lenferdesarts.com/2016/12/01/victor-fosado-en-el-macg/ (Consultada el 23 de junio de
2019).
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joyeros contemporaneos; tal es el caso de Jorge Manilla, Andrés Fonseca, Alberto
Davila, Lorena Lazard y Martacarmela Sotelo, entre otros. Por su parte, la escultora,
artesana y joyera mexicana Ana Pellicer, aporté nuevas miradas e iniciativas en funcién
a la joyeria contemporanea, a través de recursos técnicos y académicos muy
peculiares. Junto a su esposo, el escultor James Metcalf, vivieron en Santa Clara del
Cobre, debido a la pasion por el estudio de la metalurgia, que en este pueblo data de
tiempos prehispanicos. Metcalf fue amigo y colega de artistas como Robert Graves,
René Magritte y Marcel Duchamp, a quien por cierto, introdujo a Octavio Paz.
Visionarios, ensefaron a los artesanos nuevas técnicas artisticas y fundaron el Centro
de Artes y Oficios Adolfo Best Maugard. James Metcalf y Ana Pellicer cambiaron para
bien el rumbo de todo un pueblo. La maestra Pellicer compartiéo con las mujeres del
pueblo de Santa Clara del Cobre sus conocimientos cosmopolitas en el arte, la joyeria
y la vida misma. Pero sobre todo, supo transmitirles una visién sobre las posibilidades
creativas y econdmicas que tenian como mujeres de un pueblo de artesanos, en una

época en la que las mujeres de este pueblo solamente se dedicaban al hogar."’

11 Erandi Avalos, “Maestra de la forma”, [en linea] http://www.apocrifa.com.mx/ana-pellicer/
(Consultada el 31 de enero de 2017).
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Ana Pellicer, Anillo liliputiense producto de exportacion, (1978).

Actualmente, la maestra Pellicer se inspira en el bosque que conserva en su casa en
Santa Clara del Cobre, que junto al maestro James planté y que ha cuidado hasta
ahora, para crear una nueva serie de obras en las que reflexiona estéticamente sobre

la importancia mundial de proteger los bosques.

Se suele diferenciar en dos etapas la evolucion de este movimiento: la joyeria
contemporanea y la joyeria artistica, en referencia al contexto artistico local, siendo la
joyeria contemporanea la referencia cultural del contexto internacional globalizado. A
través del tiempo esto ha ayudado a recuperar la originalidad e importancia de aquella
experimentacion, que ya estaba en ciernes antes de que se estableciera la relacién

con el fenémeno internacional, a partir del simposio Area Gris en 2010.
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Ted Noten, Junior (2007). Holland. Bone china and pencil. 4” x 9” x 3.75.

Jorge Manilla, Insides (4) (1), (2010). México. Silver, leather and paint. 4.5” x 2” x 3”.

El simposio Area Gris es el resultado del primer acontecimiento que puso en
confrontacién a America Latina y Europa, mismo que tuvo lugar en la Ciudad de México
en 2010. Este evento ha consolidado definitivamente la influencia de la joyeria

contemporanea en méxico, creando un fuerte intercambio entre los artistas joyeros de
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ambos continentes, dando cabida a otros proyectos y colaboraciones que cambiaron
definitivamente la fisionomia de este tipo de joyeria en México. Surgen colectivos como
Sin Titulo y Joya Brava, The Jewellery Activist se da a conocer a nivel internacional y

se forjan relaciones para futuras exposiciones, como La Frontera en el Museo Franz

Mayer.

Colectivo:Sin titulo, Cristina Celis, Holinka Escudero, Poleta, Alberto Davila, Fernanda Barba,
Zinna Rudman. CDMX, (2013).

Actualmente se encuentra en proceso de planeacion el primer foro de joyeria
contemporanea en México, propuesto por la curadora mexicana Ana Elena Mallet. Esta
probablemente sea la oportunidad para replantear el tema en cuestion y abordar
nuevos caminos en la construccion de un lenguaje mucho mas amplio, con base en las
necesidades actuales del pais, capaces de permear otras disciplinas artisticas y
sociales que puedan enriquecer cada vez mas la esfera de la joyeria contemporanea
mexicana. La estructura social de la joyeria contemporanea hoy apunta a compartir las
bases y el contexto que se ha propuesto desde sus inicios, para poder amasarla y
estirarla (tal como propone Rossalind Krauss) es necesario abrir la posibilidad de una
dialéctica y dialégica mas completa y constante. Para lograrlo, se ha desarrollado el

programa para la primer especialidad de disefo de joyeria en la Universidad Centro;
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Poleta es la responsable de la creacion de esta propuesta y Martacarmela Sotelo es
ahora la coordinadora. A pesar de que es dirigida hacia la esfera de diseno, el interés
es que mas adelante se puedan ampliar los limites de expresion para lograr un

acercamiento mas completo hacia la joyeria contemporanea.

Martacarmela Sotelo, Mirrorgems. Broche de plata y pantallas de celular. (2018).

Georgina Trevifio, A force to be reckoned. Aretes, Fotos, plastico y acero, (2017).
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Fernanda Barba, Migrante no identificado. Acero, (2014).
Medidas 15" x 12" x 1.
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Con su indiscutible habilidad para provocar, criticar, recopilar, transmitir y generar
significados, cualidades e ideas, la joyeria contemporanea es capaz de comprometer a
los individuos de una manera profunda y personal para forjar vinculos comunes entre
grupos diversos. Permitiendo una extensa variedad de respuestas individuales, la joyeria
contemporanea, al igual que la antropologia, produce una clase de colectivo,
proponiendo a la audiencia que reinvente su mundo a través de la utilizacion de diversos
simbolos para dar cabida a este nuevo lenguaje.

Hemos visto como a través de diversos mecanismos de expresion y
transformacion corporal, el cuerpo se ha modelado sujeto a cambios, expuesto a las
transformaciones de la cultura en la que habita. La joyeria lo acompafia siendo un agente
de dialogo y el simbolo que inicia la conversacion en diferentes comunidades indigenas
y contemporaneas ha sido uno de los ejes que une y separa grupos sociales. Sin duda,
el concepto de joyeria ha evolucionado junto con el cuerpo, sin embargo, la joyeria
contemporanea sigue respondiendo y operando dentro de un sistema capitalista, o
coorporativo, que se mueve a partir de los medios y la publicidad; un fenédmeno similar
al de la esfera del arte, aunque en menor y mas especifica escala que otras esferas de
expresion artistica. El movimiento de las masas y los medios hacia los mismos objetivos
hace que se nos separen del valor real y auténtico de las piezas, alejandonos cada vez
mas de un razonamiento critico. Como menciona Theodor Adorno'? en sus obras,
ninguna teoria escapa ya del mercado, siendo el destino de todo concepto su
agotamiento. No se trata de una negacion del concepto, sino de ir mas alla por medio de
diversos fendmenos contemporaneos de expresion y comunicacion de masas;una
negociacién con la industria cultural, a partir de la emancipacion de lo establecido por la

institucion.

La joyeria contemporanea en Europa

12 Max Horkheimer & Theodor Adorno, “Dialéctica del Iluminismo”, [en linea]
https://www.marxists.org/espanol/adorno/1944-il.htm (Consultada el 28 de agosto de 2020).
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¢, Como surge la joyeria contemporanea y como se modifica y se expande?

Al terminar la Segunda Guerra Mundial, varios artistas mostraron inquietud por el
acontecer en el arte. Se comienzan a cuestionar los limites, las estrategias y los
mecanismos con las que seguiran operando ciertas disciplinas. Uno de los personajes
clave que inici6 este cuestionamiento en 1950 fue Salvador Dali, quien dio entrada a
una nueva dialdgica en el devinir de la esfera de la joyeria. Dali proponia para entonces
que el valor de una pieza de joyeria no debia de darsele por el costo de los materiales

con los que estaba hecha, sino por el concepto detras de la misma.

Salvador Dali, El Ojo del tiempo, diamantes, rubies y zafiros (1949).

Los primeros artistas en 1960-1970, en Holanda, Alemania e Inglaterra: Herman Jinger
(Hanau, Alemania, 1928), Gijs Bakker (Amersfoort, Paises Bajos, 1942), Peter Skubic
(Serbia, 1935) y Otto Kunzli (Zurich, 1948), por mencionar algunos, se interesaron por
alejarse de la joya clasica haciendo uso de materiales y tratamientos totalmente ajenos
a la joyeria tradicional, como el papel, la madera y el plastico. Se interesan por el

mensaje y el concepto que expresan a través de piezas de joyeria; dando inicio a esta
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nueva esfera que ahora conocemos como joyeria contemporanea.

Otto Kiinzli, Cozticteocuitlatl, 1995-1998. La galeria de belleza / Susy, (1984).
Fotografia, Cibachrome PS print. Imagen © Eva Junger, Munich.

Otto Kinzli (joyero contermporaneo, nacido en Hanau, Alemania. 1928), fue quien
revolucionod el arte de la joyeria contemporanea: a lo largo de sus 45 afnos de carrera
como creador, siempre rompio los codigos y cuestiond los materiales que se utlizaban
para restablecer sus simbolos. En la pieza Die Schénheitsgalerie (1984), muestra el
tributo de enmarcar, como un signo de entusiasmo, un premio. La corona de laurel,
descansa sobre su pecho. El marco que cuelga alrededor de su cuello, se vuelve parte
de la imagen. La pieza de joyeria contemporanea rechaza la funcion decorativa,
cuestiona y reflexiona acerca de las bases, los principios historicos y conceptuales con
los que surge la pieza; a veces se propone como obra de arte, e incluso autobnoma con
respecto al cuerpo, iniciando asi una apropiacion del espacio. Por otro lado, sugiere un
acercamiento al cuerpo social y politico, los signos que se le atribuyen van de acuerdo
al estudio de una determinada cultura o problema particular. Tal es el caso de la
antropologia, por ejemplo, en donde se estudia el comportamiento, las connotaciones y
los simbolos que le dan valor a las piezas que se utilizan sobre el cuerpo y sugieren la

construccion de un lenguaje propio.
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Sin embargo, la joyeria es arte aplicada al cuerpo, pues es ahi en donde la joya tiene
su natural ambito, por lo tanto hemos estado acostumbrados a la idea de que la joya
tiene que utilizar el cuerpo como vehiculo de mensajes, personales y sociales. Si
logramos hacer una separacién o reinterpretacién del cuerpo social con la joyeria y
cambiar la relacion sujeto / objeto, se llegara a una fase mas avanzada de
experimentacion sobre el uso del cuerpo social, como un mismo espacio de informacion,
dialogo e interaccion, y no solamente como un soporte de la joya. Esta experimentacion
ha cimentado las bases de un nuevo concepto de joya, unificando tanto a la idea del
arte contemporaneo, como al campo primitivo del adorno.'® También se puede llegar a
crear una joya no-joya que es funcional en los ambitos de la vida cotidiana, en un sentido
dadaista, un objeto comun como los auriculares del IPod podrian ser interpretados como
aretes, por ejemplo. E incluso el cubrebocas en el 2020, es ahora un nuevo ejemplo de
extension corporal e inclusopieza de joyeria contemporanea. En este contexto, el campo

del cuerpo y sus extensiones entran de hecho en el de la joyeria. '

Dazed beauty magazine, (2018). Billie Eilish, Grammy. (2020)

13" Chiara Pignotti, Joyeria Contemporéanea, una nueva esfera artistica. De la artesania manual
a la artesania conceptual. Tesis doctoral. Espafia: Universidad Politécnica de Valencia, 2016.
[En linea] https://dialnet.unirioja.es/serviet/tesis?codigo=115685 (Consultada el 22 de febrero de
2017).

4 Peter Dormer, Design since 1945 (World of Art), p.52.
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Es pertinente el desarrollo de esta investigacion para plantear nuevas condiciones
creativas en el contexto de la joyeria, que como se ha visto anteriormente, ha tenido
profundos cambios desde la década de los 70, inclusive proponiendo la extension de la
vestimenta como piezas de joyeria contemporanea, en donde incluso,su relacion con el

cuerpo resulta modelada socialmente.

S &

| & -

Gijs Bakker y Emmy van Leersum, Clothing Suggestions, (1970).

Por otro lado, la historiadora Linda Sandino plantea la relacion antagonista de la joyeria
contemporanea con el cuerpo. En su ensayo para la publicacion The Perssistence of
Craft, Linda Sandino escribe: “Joyeria... actia mas que un simple adorno o motivo
decorativo, sino como una forma de conocimiento que no resulta comun para todos.”'®
La teoria de Sandino de que la joyeria refleja una cierta verdad acerca del usuario hace
resonancia con esta investigacion, en el sentido de que necesitamos entender
particularmente el marco de referencia (espacio / cuerpo social) para contextualizar el
objeto. A fin de cuentas, el cuerpo se ha trabajado como un espacio de experimentacion

en el que se ponen a prueba las posibilidades expresivas de la joyeria. Pierre Degen

'® Damian Skinner, “Contemporary Jewelry in Perspective”, p.79.
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diria que "Estamos acostumbrados a ver a las personas usando joyas, ¢por qué no

joyas usando gente?".

El trabajo de Pierre Degen puede ser descrito como "joyas extra-grandes, esculturas
portatiles, o incluso instrumentos sin un uso especifico", Degen es esencialmente la
relacion entre la joyeria, el cuerpo y el espacio.’ Un ejemplo representativo de su
investigacion es la obra grande de la hélice de 1982, donde se minimiza el objeto pero
aumenta su espacio de accion: un sencillo mecanismo permite un movimiento eliptico

que da seguimiento a una forma exterior de la carroceria.

Pierre Degen, Large Loop, Fibra de vidrio, cordén y papel. (1982).

La cuestion sobre la portabilidad de la joyeria es uno de los temas principales de
discusion acerca del limite formal de si se puede considerar comunmente como
joyeria o no. El orfebre Bruce Metcalf (Estados Unidos, 1949), dedicé en 1996 un
articulo al tema de la portabilidad, o bien de la no portabilidad de la joyeria. Haciendo

reflexion acerca de este analisis, surge la necesidad de crear y comprender los

' Karen s. Chambers, “Pierre Degen, plays by his own rules” (1996), Metalsmith. No. Invierno,
pp. 33-37.
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diversos formatos de joyeria que conocemos hoy, como piezas de joyeria
contemporanea vinculadas mas a la esfera del arte y del performance o happening,
que piezas de joyeria que se portan unicamente sobre el cuerpo. En la segunda mitad
de 1970, la joyeria fue descubierta como un signo mas complejo, fue considerada
desde distintas perspectivas: histérica, social, emocional y artistica. El joyero
austriaco Peter Skubic definia a la joya como un experimento, un cuerpo
sucediendo."” Un buen ejemplo de lo anterior es su joyeria de Accién bajo la piel de
1975, durante la cual se implanta una joya y la lleva “puesta” por mas de siete afos:
un concepto de cuerpo posmoderno, transformado y alterado, asi como un
antecedente importante de la moda del cuerpo, del implante y la escarificacién que
va de una reinterpretacion moderna de la relacién ancestral, cuerpo / espacio. “La
diferencia, en el caso de Skubic, esta en la intencion de usar el concepto de “joya” en
un acto artistico, y no como una decoracién con connotaciones de valor comercial
especificas o simbdlicas”,'® menciona Chiara Pignotti en su articulo para la revista

Senzacornice.

17 ChiaraPignotti, "Il Corpo come Spazio. Un nuovo concetto di gioiello" [en linea]
https://es.scribd.com/document/372447186/Pignotti-Joyeria-Contemporanea-un-nuevo-
fenomeno-artistico-Analisis-de-las-relaciones-entre-l-pdf (Consultada el 05 de octubre de 2018).
'8 Chiara Pignotti, op. cit.
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Peter Skubic, Jewellery under the skin, (1975). Pieza de oro de 20k (lingote) 3.5x2x1.5cm.

Damian Skinner, critico de las artes y el disefio aplicado, menciona que la joyeria ¢
contemporanea ha entrado en el territorio en el que las viejas certezas ya no tienen la
misma autoridad y donde todo puede ser refutado. Por su parte, Rosalind Krauss piensa
en la escultura como un “campo expandido”. Podriamos decir que la hipétesis es que
la joyeria ha sido amasada, estirada y torcida, lo que demuestra una elasticidad
extraordinaria, mostrando como un término cultural puede ampliar e incluir cualquier
cosa.' Actualmente, se siguen proponiendo nuevos medios de apropiacion y expresion
de joyeria contemporanea, a través de diferentes recursos, como el video, la instalacion,
el happening y la escultura, entre otros. Las piezas de joyeria contemporanea
reivindican su diferenciacion de la joyeria tradicional y se posicionan en el campo de la
libre expresion artistica, creando asi un nuevo lenguaje. Piezas que transgreden el
cuerpo, o incluso lo distorcionan, como el caso de la pieza Accion bajo la piel de Skubic

(mencionada anteriormente), que hace recordar la perspectiva de Michel Foucault, en

1% Rosalind Krauss, “La escultura en el campo expandido”, [en linea]
https://visuales4.files.wordpress.com/2011/08/rosalind-krauss-la-escultura-en-el-campo-
extendido.pdf (Consultada el 07 de marzo de 2017).
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cuanto a las resistencias que esa misma alteridad corporal se refiere a la contestacion
y a las transformaciones que los individuos ponen en marcha, consciente o
inconscientemente, frente a su cultura. Supone, por tanto, no ocultar sino mostrar,
contextualizar las contradicciones y conflictos, y en definitiva, la complejidad de las
diferentes experiencias. Tomar a las personas como agentes, conlleva también un

movimiento, un desplazamiento epistemoldgico y empirico.

Nos identificamos en relacion con el género, dentro y a partir de una
determindada corporeidad, desde una vivencia y percepcion especifica de nosotros
mismos como seres carnales; una corporeidad que es absolutamente dinamica. En ese
sentido, se considera que la teoria sociolégica ha aportado y aporta elementos
fundamentales para comprender, por fuera de todo dualismo, la relacion entre lo mental
y lo corporal, siendo la obra de Elias uno de los principales desarrollos al respecto, quien
ademas menciona que Marcel Mauss ocupa un lugar pionero en el analisis
socioantropoldgico del cuerpo por su sistematizacion de lo que denomina las técnicas
corporales. En su articulo “Técnicas y movimientos corporales” (1971), Mauss propone
la idea de que no hay comportamiento natural en relaciébn con el cuerpo y que

convertirse en un individuo social implica un determinado aprendizaje corporal.

Lo que nuestro cuerpo aprende es a partir de las experiencias a las que este se
expone, sin embargo, en ocasiones resulta ser solamente un acercamiento a cuestiones
culturales y sociales que al mismo tiempo nos alejan o privan de la verdadera
experiencia sensible. A continuacién, se muestran algunos ejemplos de piezas de
joyeria contemporanea que sugieren hacer una reflexion a partir de temas sociales,
tabues, género y valor. En la primera imagen, por ejemplo, fue dificil separar la relacion
con la homogenizacion del tiempo libre / ocio, propuesta por Adorno. En la pieza de
Monzo, por otro lado, vemos cémo con un tono irénico juega con elementos clasicos
para cuestionar el valor de los materiales y el que la sociedad misma ha impuesto con

la idea del matrimonio.
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Yao yao, [keycaps ring] Ctrl freak. (2019). Plastico y metal.

Gijs Bakker, Johnny Awakes Necklace. (1998). Fotografias, plastico y acero,
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Benjamin Lignel, Happy family NHS (2002).. Caucho y tinta. Edicién de 300.

Marc Monzo, Micro rings (2017). Oro de 18k, piedras sintéticas.
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Capitulo 2. Acciones en torno al cuerpo social, al cruce con el happening, el

performance, la danza y la fenomenologia.

El vinculo entre piezas de performance, happening y fluxus. Breve recorrido a

través de acontecimientos colectivos, y su relacion con la joyeria contemporanea.

¢La joyeria contemporanea se considera un concepto en proceso continuo? ;La

accion interdisciplinaria es contextual y cuales sus categorias estéticas?

Durante este capitulo se hara un recorrido por diferentes acercamientos a practicas
colaborativas; por un lado, a través del planteamiento de algunos artistas y tedricos que
se interesaron por crear del organismo social un trabajo de arte; y por otro lado, se hara
una reflexién en torno al objeto escultérico y su evolucion a través de diversos soportes
y medios de expresion.

Desde la postura del artista Joseph Beuys, la escultura social solamente
alcanzara los frutos cuando todos los seres humanos se conviertan en creadores,
escultores o arquitectos del organismo social. Con la insistencia en la participacion para
la accion del arte fluxus y el happening, sera necesario comprender los vinculos que, a
través del cuerpo social y la joyeria, alcancen los modelos para la produccion de
nuevas propuestas de expresion. Es necesario probar el momento de origen del
potencial creativo y productivo de manera constante, para resignificarlo desde el ambito
publico y social.

La utilizacion del arte revolucionario como vehiculo, para convertirse en una
fuerza expresiva, sera unicamente través de las personas que modelan su propia
historia. En sus escritos, por ejemplo, Siah Armajani (Teheran, 1937), principal ide6logo
del movimiento de arte publico, expone la necesidad del cambio en la relacion entre el
artista y la sociedad, socavando el concepto del artista genio instaurado desde el

Renacimiento — funcional, al sistema del mercado del arte y a narcisismos, muchas
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veces injustificados, proponiendo al artista ciudadano, como nueva figura creadora
colocando al arte al servicio de la comunidad, al servicio de los demas.?°

Ademas del cambio en el papel del sujeto creador, Armajani plantea la
importancia de su funcion social, desmitificando el arte y acercandolo al ciudadano,
proponiendo una democratizaciéon en la que la resignificacion de nuestra condicién de
ciudadanos y del espacio publico como espacio de interrelacién y contacto entre los
ciudadanos como espacio de participacion y accion se conjugan al unisono.

Asimismo, propone un método para la creacion de obras de arte publico que
denomina deconstruccién. El arte publico debe tener en cuenta los deseos del
contemplador y el contexto del lugar. Para la deconstruccién, Armajani propone que el
artista analice las condiciones formales y socioculturales, para que produzca datos
estéticos y funcionales, derivados de su reflexion y dirigidos al objetivo de la creacién
de experiencia colectiva.

Por otro lado, existen diversas experiencias de activacion en el arte. Eventos en
donde se busca la interaccion de diferentes tipos de publico y acciones vinculadas a la
vida cotididana. Desde la perspectiva del tedrico y artista Allan Kaprow (Atlantic City
1927. — Encinitas California, 2006), pionero en el establecimiento del arte performance,
un happening puede ser producido solo para ser visto; su trabajo apunta a integrar arte
y vida. Esto es similar a lo que Merleau Ponty propone cuando afirma que la
experiencia radica gracias a la exploracion del conocimiento de la conciencia y el
acercamiento al entendimiento del mundo a través de la experiencia humana, el cuerpo

generizado, habitado, moldeado por su duefio y su postura social.

En torno al arte de accion, corresponde hablar ahora de dos ideas entrelazadas con la
perfomance: el happening y Fluxus, los cuales tan sélo los vamos a sobrevolar; Pero
antes, situémonos en el tiempo. "A finales de los anos 50 (...) La pintura se expande y

orienta hacia una dimension performativa que la aleja del objeto, en aras de conseguir

2% Lujan Baudino, “Una aproximacion al concepto de arte publico”. [En linea]
http://blogs.fad.unam.mx/asignatural/ingrid_sosa/wp-content/uploads/2017/08/Lujan-Baudino-
Una-aproximacion-al-concepto-de-arte-publico-boletin-Gestion-cultural.pdf (Consultada el 18 de
febrero de 2019).
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liberar las energias creadoras. Se abren las puertas de un arte de comportamiento en el
que la actitud suplantara al objeto, bajo los dictados de un tiempo real”?'. Es una época
de cambio, en la que se abren nuevas vias, pensemos en creadores como Jackson
Pollock, Yves Klein, Lynda Benglis, Jean Tinguely, Lucio Fontana, Piero Manzoni y
Christo, desarrollando su trabajo en este momento.

En ocasiones, el happening se ha empleado como sinénimo de perfomance, pero
en lineas generales se diferencia de esta en su caracter mas azaroso y participativo. Es
un evento que esta ocurriendo, literalmente se traduce como "suceso" o
"acontecimiento" y aunque tenga una organizacion previa se deja voluntariamente
intervenir al azar. El publico no es un espectador pasivo, en general se requiere su
intervencion activa, su participacion puede modificar el curso de la accion cambiando lo
que habia preparado el artista.??

El término fue acufiado en 1959 por Allan Kaprow, al que se le considera el
primer artista en realizar un happening. Kaprow veia al happening como una evolucion
del assemblage (ensamblado), y del environment o environmental art (ambientes, arte
ambiental). Los pioneros fueron Kaprow, Jim Dine, Claes Oldenburg, Robert Whitman y
Red Grooms. %

Como hemos indicado, Kaprow fue el primero en emplear la palabra para definir
esa expresion artistica, pero muchos consideran al musico John Cage (1912-1992), el
autor del primer happening en 1952 en el Black Mountain College, quien ademas,
proyectd una gran influencia por sus teorias musicales en relacién con el uso de la
combinatoria y el azar.

Para Cage, la musica tiene un desarrollo autbnomo, se tiene que dejar que fluya
sola, sin ninguna participacion en la composicion, confiandola al azar. De tal manera, el
proceso desplaza al producto. En 1952 realizé una de las obras mas revolucionarias en
la historia de la musica del pasado siglo, como fue 4°33”, composicidon que se ha

convertido en un icono y que se interpreta sin tocar una sola nota.

21 Julius Hummel y Pilar Parcerisas, “Accionismo vienés”. [en linea]
http://www.caac.es/prensa/dossiers/not_accionism.pdf (Consultada el 22 de junio de 2018).
22 Ibidem.

2 Ibidem.
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Jobn Cage
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John Cage, 4’33” Happening (1952).

Cage es una figura clave en el desarrollo del movimiento Fluxus y el happening, siendo
determinante en la interrelaciéon de las diferentes disciplinas artisticas y en la ruptura de
tables. El pensaba que el arte debia de conjugarse entre el juego y la vida, pues hasta
lo mas banal tenia un potencial estético; no sélo entendié de un nuevo modo el papel
del artista, sino también la propia manera de hacer arte.?

Otros creadores que influenciaron a estos artistas fueron Jackson Pollock (1912-
1956), y Antonin Artaud (1896-1948). A grandes rasgos, podriamos decir que el
primero, rompiendo fronteras entre el objeto y el acto creador; y el segundo, entre la
cultura y la vida.?®

Otro término que se menciona anteriormente, es el de Fluxus, este nombre forma

parte de la tradicion del action art. En cuanto al origen del movimiento Fluxus, este

24 Marc Montijano Cariellas, “Historia de la performance: happening y fluxus’, [en linea]
https://www.homines.com/arte xx/happening_fluxus/ (Consultada el 14 de agosto de 2018).

%5 |bid, p.45
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aparece ligado a George Maciunas (1931-1978), un norteamericano de origen lituano.
Fue el fundador y el coordinador del grupo y también al que se le debe el nombre del
movimiento. Maciunas reuni6 a principios de 1961 en la galeria A/G de Nueva York (de
la que era propietario) a un grupo de artistas y compositores, como George Brecht, La
Monte Young, Henry Flynt, Dick Higgins, Jackson MacLow, Richard Maxfield e
Ichinayagi®®, que presentaron desde performances musicales, sonoros, visuales y
poéticos hasta objetos encontrados. En la invitacion a dicha muestra aparecio, por
primera vez, la palabra fluxus, palabra latina que significa "flujo" y sugiere un estado de
continuo cambio. Este comenzo a situarse en diversos contextos, sin embargo, el
movimiento pronto se traslada a Europa, y comienza a tener mayor visibilidad, sobre
todo en Alemania, donde tuvo mucho desarrollo.

Los artistas de Fluxus tenian una actitud distinta y alternativa hacia el arte,
expresando su rechazo hacia los comportamientos e instituciones del momento. Tenian
objetivos sociales, como la abolicion de la practica artistica profesional y la finalizacion
del uso de la obra de arte como mercancia. Con esto, recordamos aquello que propone
Adorno en sus reflexiones entorno a la modernidad para defender el pensamiento
critico. %7

Buscando acotar un poco mas las caracteristicas de fluxus, es importante citar
nueve criterios en comun que sefald Dick Higgins, miembro del movimiento y alumno
de John Cage: Globalismo o internacionalismo, experimentalismo, caracter iconoclasta,
obra intermedia, unidad de arte y vida, resolucion de la dicotomia arte/vida, implicacion,
juego, caracter ludico, caracter efimero, especificidad.?®

Las acciones Fluxus estan caracterizadas por su simplicidad y permiten al
espectador tomar distancia. Un diferenciador entre Fluxus y happening es que el

espectador ya no es un elemento clave para el desarrollo de la accion, el publico cuenta

%6 Maria Teresa Rodriguez Sunico, El caudal del arte de accion. La trayectoria artistica de
Esther Ferrer, Tesis Doctoral, Espafia: Universidad de Sevilla, Facultad de Bellas Artes, 2001.
[En linea] https://idus.us.es/handle/11441/24012 (Consultada el 27 de mayo de 2018).

2" |gnacio Sarriguarte Gomez, Fluxus: entre el Koan y la préctica artistica. Cuadernos de Arte,
p.194.

2 Owen Smith, “Fluxus: una breve historia y otras ficciones”, en Anderson Simon et al.: En
l'esperit de Fluxus. p. 200.
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con un papel mas pasivo. Es el receptor, al que el artista le muestra su obra, aunque su
presencia siempre convierte al observador en un componente destacado. A través de
los happenings / accionismo, la separacion entre vida, arte, artista y audiencia, se
vuelve difusa.

Uno de los artistas mas conocidos y relacionados con el grupo Fluxus es el
aleman Joseph Beuys (1921-1986). Otros destacados creadores fueron Yoko Ono, Wolf

Vostell, Robert Filliou, Charlotte Moorman, entre otros.

Joseph Beuys, I like America and America likes me (1974). Performance.

Por su lado, Kaprow apuntaba a que sus presentaciones en almacenes y so6tanos
transformaran el concepto de teatro, al destruir la barrera entre audiencia y obra,
demostrando la conexion natural entre arte y su medio ambiente.

Una de las obras mas ambiciosas de Kaprow es Fluidos (1967), para la que se dio
a la tarea de reclutar grupos de residentes locales para construir estructuras de hielo en
varios lugares de Pasadena, California, durante una retrospectiva a mitad de carrera. La
idea de una accion colectiva que resultd en la inevitable fusion del hielo; esta pieza fue
un comentario sobre la naturaleza obsoleta del trabajo humano, una alegoria distopica

de la produccion y el consumo capitalista, refutando la permanencia del objeto artistico.
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FLUIDS

A HAPPENING BY
ALLAN KAPROW
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During three days, about twenty rectangular enclosures
of ice blocks (measuring about 30 feet long, 10 wide and
8 high) are built throughout the city. Their walls are un-
broken. They are left to melt.

Those interested in participating should attend a preliminary meeting at the Pasadena Art Museum, 46
North Los Robles Avenue, Pasadena, at 8:30 p.m. on Wednesday, October W, 1967. The Happening will
be thoroughly discussed by Allan Kaprow and all details worked out. ‘o,

Allan Kaprow, Fluids, (1967). Happening

Allan Kaprow, Fluids (1967). Happening.
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Existe otro concepto que vale la pena mencionar; en el libro La educacion del des-
artista, Allan Kaprow habla del No-arte como aquello que aun no ha sido aceptado como
arte pero ha captado la atencion de un artista con tal posibilidad en mente, para quienes
le interese, el no arte existe s6lo fugazmente. De hecho, en el momento en el que se
hace publico se convierte automaticamente en un tipo de arte. El no arte desprovee a
los objetos de un valor cultural previamente establecidos, que en su mayor parte ya no
responde a las necesidades culturales reales y protege a los objetos de un uso
potencialmente creativo. La cuestidn del objeto de arte se llega a convertir en un objeto
escurridizo, en medida en que las obras comienzan a ser obras en proceso: procesos
o experimentos vitales que se resisten a convertirse en producto.?® En ese sentido,
retomando la teoria del filésofo Theodor Adorno con respecto a su postura para
defender el pensamiento critico, y aislarnos de la idea contemporanea, de los articulos
solamente producidos para ser vendidos en el mercado, es pertinente destacar que, en
la medida en la que se exploran estos planteamientos y se desarrolla una postura, para
la creacion de acciones que complementan esta investigacién-produccion, resulta mas
coherente el vinculo que se construye entre la teoria y la practica para el progreso en
este proceso creativo, en donde al mismo tiempo se contrapone con la realidad del
mundo comercial de la joyeria, en el que estd sumergida cierta parte de esta
produccién. Por su parte, el planteamiendo de Kaprow y otros aristas involucrados en
el arte Fluxus, como Beuys, apuntaban hacia la emancipacion del objeto de arte de la

industria cultural.

Los partidiarios del no-arte son aquellos que constantemente, o de cuando en cuando,
han decidido operar fuera del dominio de las convenciones del arte, en sus mentes o

en el dominio cotidiano. Por otro lado, se han asegurado de informar a la insitucion de

29 Allan Kaprow, The education of the Un-Artist, p.76.
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sus actividades para no quedar fuera del contexto que hace que se construya su
postura y que sin las cuales sus actos no tendrian significado. “La tarea, pues, es hacer
teniendo el pensamiento arte presente pero manteniendo la actividad tan alejada de la
etiqueta “arte” y por tanto de los mecanismos de etiquetado en la industria cultural, tanto

como sea posible.”30

La dialéctica entre el arte y no-arte es esencial, menciona Allan Kaprow, pues
toda forma de arte ha pretendido en ultima instancia ser de algun modo constructiva. El
entorno cada vez mas global nos hara implicarnos en un sistema mas y mas
participativo, considerando valor a estos modos de relacion con el mundo, para
fortalecer los modelos operativos abiertos. La educacion del des-artista constituye,
desde este punto de vista, un buen punto de partida para dicha tarea. Kaprow también
menciona que el arte occidental tiene dos historias de la vanguardia: una de arte como
arte y otra de arte como vida. El arte como arte mantiene que el arte es algo que esta
conectado a la vida y a todo lo demas, mientras que el arte como vida mantiene que el
arte esta conectado a la vida y a todo lo demas. Dicho en otras palabras, hay un arte
que sirve al arte y existe otro arte que sirve a la vida, sin embargo, el arte como arte y
el arte como vida sostienen la misma idea. Dentro del campo de la estética o filosofia
del arte, por ejemplo, Hegel distingue entre arte libre y arte servil, teniendo este ultimo
fines ajenos al arte, como por ejemplo el decorar. Es el arte libre el que sera objeto de
estudio, ya que tiene fines propios y verdaderos, porque es un modo de expresar lo
divino de manera sensible. De esta manera el arte se aproxima al modo de

manifestacion de la naturaleza, que es necesaria, seria y sigue leyes.?’

%0 Allan Kaprow, op. cit.
¥ Georg Wilheim, Friederich Hegel. “Filosofia del arte o estética”’, pp. 40-50
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Bajo esta premisa, es importante mencionar que el mecanismo de estudio
durante esta investigacion — produccién vincula sus intereses; por un lado, construye
un puente entre la estética relacional para integrar nociones espaciales — sociales, y
por otro lado, ayuda a la rehabilitacion y experimentacidn en las propuestas
mencionadas. Esta idea nos da la pauta para crear procesos participativos abiertos que
se vinculen a la vida, en esencia al contexto y lo que sucede en nuestro entorno,
reforzando la capacidad creativa para convertir esas experiencias en ideas y en objetos

capaces de relacionarse entre si.

El acto de recolectar pasajeros que realiza un conductor de transporte publico,
por ejemplo, no se realizara en un teatro o en una arena, sino en cualquier otro lado
inmerso en la vida cotidiana. Puede ser una extremadamente meditativa ocupacion
cuando es hecha con devocién. En un modo mas fisico, la idea de ser llamado solo
para ver algo puede estar contrastada por periodos en accion. Ambas tendencias
normales de observar y actuar estaran ahora enganchadas de manera conciente. En
aquellos momentos de relativa quietud, el observador dificilmente sera un miembro

pasivo de una audiencia.

Por otro lado, es importante mencionar la participacion de algunos artistas y su
relacion con el performance en México, por ejemplo el colectivo No-Grupo, activo de 1977
a 1983, en el que participaron, entre otros artistas Maris Bustamante, Melquiades
Herrera, Alfredo Nufiez y Rubén Valencia, quienes, influenciados por Juan Acha,
realizaron arte al que denominaban no objetual. El No-Grupo defendi6 e impulsé en su
obra la realizacién de actividades artisticas como el performance, la instalacién o la
ambientacion, los cuales no gozaban de popularidad en México y ademas eran criticados.
En su labor incorporaron de manera permamente a la critica y el humor tanto a la
situacién social como a las dinamicas del medio artistico nacional. Melquiades Herrera,

ademas de haber formado parte del colectivo No-Grupo, y del cuerpo docente de la
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Academia de San Carlos, fue el creador de la seccion de “El Gabinete del Dr. Melquiades

Herrera” en donde mostraba cosas curiosas, cartas, postales, rompecabezas, etc.

Melquiades Herrera, Periplo de un peatén profesional (1989). Performance.

Melquiades fue el padre del performance en México, su mérito fue mirar de una nueva
manera los objetos cotidianos. A él no le importaba, como a la mayoria, llegar de un
punto a otro, a él lo que le interesaba era ver lo que ocurria por donde pasaba y
retratarlo, captando cosas especiales.

Entonces, de manera similar, la joyeria contemporanea se construye como un

recorrido constante de lo cotidiano.

¢La joyeria contemporanea se considera un concepto en proceso continuo? ;La

accion interdisciplinaria es contextual y cuales sus categorias estéticas?
Un ejemplo de estos acercamientos a practicas tanto participativas como de observaciéon

en el campo de la joyeria contemporanea, es el caso del colectivo australiano occupation

artist, quienes en 2016 realizaron un acontecimiento publico en Melbourne llamado
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Parking Day, durante el marco de la feria de joyeria contemporanea: Radiant Pavillion. El
happening consistid, por un lado, en desmitificar tanto el uso, como el valor que se le ha
otorgado al oro como material de lujo en la sociedad capitalista a lo largo del tiempo. El
happening sucedié a través de la actividad simple del andar / caminar en la calle.
Utilizaron lamina de oro como una extension del cuerpo; por medio del recorrido, las
integrantes del colectivo, Caroline, Becky y Sarah realizaron el acontecimiento en la calle
de Crossley Street durante cuatro dias. El objetivo era cubrir todo el pavimento con hoja
de oro que colocaron en la suela de sus zapatos, y a través del acto de caminar,
interactuaron con la gente, despertando inquietud y asombro al ver lo que estaba

ocurriendo.

Occupation Artist, Parking day (2016). Happening. Melbourne, Australia.

Por otro lado, en América Latina, el colectivo Sin- Titulo (México, 2011) ha realizado
algunas intervenciones en espacio publico, buscando la interaccién de los
ciudadanos a través de dos piezas experimentales como Enjoyamesta (2013), una
intervencion en algunas calles de la ciudad de México, donde se pegaron carteles
con frases o preguntas, como “; Buscas diamantes?”. La solicitud de una respuesta
funcionaba igual que en los letreros de busqueda laboral o de renta de
departamentos: del papel colgaban algunas tiras con nombres relevantes de la rama
del disefio. Lo que se buscaba era entablar una conversacion: hablemos sobre

joyeria contemporanea.
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BRILLA ES ORO NI
! TODA LA JOYERIA

Sin-Titulo, Enjéyamesta, (2013). Accion.

También se realizé Intervencién #1, que consistia en una cadena dorada de grandes
proporciones, ubicada en diferentes puntos de la capital, para provocar otras maneras
de apropiacion del objeto —encontrado azarosamente— con el cuerpo. El equipo
creativo aun recuerda a los indiferentes, a los curiosos y a los que, maravillados,
encontraban el escenario perfecto para sacar una selfie envueltos en la pieza. Cada

persona que se relacionaba con el objeto ambulante, mostraba diferentes
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aproximaciones, recordando que la cultura es un proceso complejo, cuya practica
puede ser producida en términos que satisfagan las necesidades reales de

conocimiento y experiencias de cada individuo.

Sin-Titulo, Intervencion #1, (2013).

El colectivo argentino, (cuyo nombre se desconoce) realizé una actividad a modo de
juego, para difundir la joyeria contemporanea. Las integrantes del colectivo
comenzaron una serie de piezas en las que el objetivo consistia en producir objetos
con una aproximacioén intima/corporal, para posteriormente, entregarlas en cafeterias
de Munich y Buenos Aires, e invitar a los participantes a intervenirlas y continuar con
la narrativa durante ocho meses. Entonces, si el encuentro nos transforma y nos
vincula, mas alla del tiempo y del espacio, ;como seria una joya que simbolice ese

lazo con el cuerpo social?

A lo largo del tiempo han existido acontecimientos en diferentes lugares del
mundo, enfocados en la participacion y la exploracién del espacio a partir de la
joyeria contemporanea. Muchos que nos llevan a crear intereses dirigidos al
planteamiento de un nuevo campo de juego, en donde las reglas cambian y todo
puede combinarse con todo. La relacidn entre diversos lenguajes, los brincos entre
una disciplina y otra, hoy son un punto de partida clave para la creacion de

propuestas, que ademas de aportar modos visuales y estéticos de expresion, buscan
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nuevos mecanismos para la construccién de un campo de juego abierto y expandido.
En ese sentido, retomando el experimento para la realizacidon de la primera pieza
en la serie de acontecimientos colectivos, vinculados al cuerpo social, y la
deconstruccion de ciertos lenguajes para resignificar el objeto pasivo, a través de la
accion, se construye el primer acontecimiento que tuvo por nombre “La atomizacion
de un anillo”. Durante el tercer capitulo, se hara un recorrido puntual y descriptivo en
la creacion de este acontecimiento. Mientras tanto, es pertinente retomar algunos
conceptos de la filosofia positivista y mencionar la existencia de la continua
tendencia a desarrollar siempre el espiritu de colectividad. Tomando en cuenta la
idea de Comte de que el espiritu positivo es directamente social y que el hombre
propiamente dicho no existe, puesto que todo nuestro desarrollo se debe a la
sociedad, desde cualquier punto de vista donde se le mire®?, se busca explorar en
esta investigacion-produccion la resignificacion del cuerpo social en la concepcién
del objeto / joya a través de la interaccidn en espacios y con personas para hacer de
este fendmeno artistico, una experiencia de creacion mas completa. Es importante
tomar en cuenta que el espacio acompafa a la obra, no esta alejado el uno del otro
en una lucha binaria sino que se complementan entre si. Uno de los ejes de esta
investigacion-produccion es plantear la idea de la joyeria como una experiencia
colectiva, decodificando, o bien, replanteando un dialogo resultado de la interaccién:
cuerpo, objeto portable y espacio-colectividad, a través de la experiencia como una
propuesta transgresora. Dicho esto, ;cdmo se percibe el objeto joya en el espacio
publico? “La joyeria puede conectar no solamente personas sino espacios”, asi lo
describe Peter Dormer. Y en donde también se podra ejemplificar de mejor manera a
lo largo del tercer capitulo, a través del desarrollo del concepto central y el proceso

de las piezas Found'y Deriva.

La diversidad de experiencias de estudio para la construccion y deconstruccion,

derivadas de la observacion, daran origen a numerosas clasificaciones de métodos;

32 Julian Marias, Discurso sobre el espiritu positive, [en linea]
http://biblio3.url.edu.gt/Libros/comte/discurso.pdf (Consultada el 14 de septiembre de 2018).
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sin embargo, habra factores sociales y fisicos que completaran la transformacion de
las piezas. La percepcion de estas experiencias, como apunta Husserl, va de la

relacion o vinculo que se crea con los objetos, en el espacio en donde se ubican.

En relacién con el espacio y la percepcion, no se pueden omitir algunas ideas de
Leibniz, en donde menciona: “No importa a través de cual de nuestros sentidos
(tacto, oido, vista, olfato) podamos percibir; la extension es inseparable de cualquier
cuerpo, es entranable”. La extensidén es una condicion humana necesaria a nuestras
sensaciones, que puede o no, ser tangible, pero no por el hecho de no serlo no
significa que no existe. La extensién tiene una relacion con el sujeto y otra con el
objeto, es una idea. La extension es sensacion. En el caso de esta primera
propuesta, la extension del espacio dentro de la esfera de la joyeria contemporanea
se asume como configurador de la obra, es una nocién implicita que también se
puede convertir en un detonante para la obra, es decir, a través de un performance o
acto artistico colectivo, la extension del espacio se convierte en un motor para la

transformacion y deconstruccion de la pieza.3?

Es cierto que, en cuanto arte, la plastica se ve confrontada con el espacio
artistico, ya que en la actualidad aparecen de manera mas constante nuevos
conceptos en la organizacién de espacios, vinculados a la produccion de obra en
medios no convencionales. El espacio tiene que ver con la extensién que contiene
cualquier materia existente. En un sentido similar, Breton relaciona el espacio con el
cuerpo sensible, en donde la vida cotidiana obliga a que se instaure una sensibilidad
en él; estamos expuestos a cambios externos e internos, tenemos capacidades
olfativas, tactiles, kinéticas, visuales etc., cada una de estas nos aporta una manera
distinta de percibir el entorno, somos cuerpos sensibles que reciben informacién

diaria.®*

Para adentrarnos en el objeto de estudio, es necesario retomar algunos

conceptos filoséficos que se mencionan a lo largo de esta investigacién-produccion,

3 Lali Blazquez y Nicolas Vilamitjana, Observacion y percepcion del espacio, pp. 12-49.

34 David Le Breton, Antropologia del cuerpo y modernidad, p.37.
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con la intencién de crear una mayor reflexién en torno al cuerpo social, el espacio, el
movimiento y la experiencia. La experiencia desde la fenomenologia, como se
menciond anteriormente, busca el entendimiento del mundo de manera objetiva pero
al nivel de percepcion directo de dicho suceso. A diferencia del positivismo, en donde
se buscaba la materialidad del objeto, traerlo y definirlo a partir de las ciencias, la
fisica, quimica o neurocionencia. A lo largo de esta investigacion-produccion, se
busca vincular algunas de estas teorias para abrir la reflexion en torno a las
experiencias, el trayecto de los objetos y el cuerpo social, que forman parte de dichos
acontecimientos y, asi, entender que estos, no son independientes del mundo, sino
que, por medio de la percepcion, permanecen entrecruzados, como sedimento de
realidades bajo un marco fenomenoldgico. Merleau Ponty generalmente se concentra
en saber como el cuerpo puede entender su propia condicion, a partir de un estudio
del concepto de cuerpo, podemos situarnos en un campo fértil para vincular la
naturaleza humana con otras, y pensar ahi la unidad y la alteridad del hombre con

otros hombres.

En adelante, es facil sospechar que, a partir de un estudio del esquema corporal
y la motricidad en general, Merleau-Ponty deduce nociones en un plano filoséfico a
través de la experiencia, pues estas suceden en el espacio y en el tiempo vividos por
el sujeto, como una nocién que ha trascendido la psicologia de ¢ Franz? Brentano y
la fenomenologia subjetiva de Husserl. El cuerpo humano es, visto desde los ojos de
Merleau-Ponty, un “donador de sentido”, dado que “todo lo que comunica con él,
conforma un espacio significativo tan real, que todo se actualiza en su presencia,

pues adquiere cierto sentido, relieve, valor y expresividad".3®

Las perspectivas son distintas: “El ser en si, de acuerdo con su espacialidad,
nunca esta primariamente aqui, sino alla; desde este alla vuelve a su aqui; y vuelve a
su aqui solo en la forma en que interpreta su ser-hacia interesado en términos de lo
disponible alla.”® El danzante, por ejemplo, esta alla, y para éste, el espectador esta

alla, los dos piensan que estan aqui, cuando en realidad estan en ambas partes. Por

% Mario Teodroro Martinez, La filosofia del quiasmo, p.34.
% Hubert Dreyfus, Ser en el mundo, p.149.
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lo tanto el espacio es relativo. Tanto el publico es espectador, como el artista es

espectador: “El enigma es que mi cuerpo al mismo tiempo ve y es visto”.3’

En la danza contemporanea, al ser interpretada de forma convencional del
tiempo, ella por si misma posee su temporalidad, la cual no necesita de traduccion
alguna, no pide, como el tiempo de la cotidianeidad, ser cuantificado, dividido y
racionalizado. Sdlo fluye en el movimiento.3® En las obras de Merce Cunningham,
incluida Beach birds, por ejemplo, esto se ve acentuado con la improvisacién, es
decir, el desligamiento de un tiempo establecido (lo cual solo limita el discurso de la

obra).

Merce Cunningham, Beach birds (1993). Coreografia.

% Ibid, p.45

% Agustina Cardoni, “La obra del tiempo: El abordaje filoséfico de En busca del tiempo perdido
a partir de las interpretaciones de Paul Ricoeur y Gilles Deleuze”, Tesis doctoral. Argentina:
Facultad de Filosofia y Letras, Buenos Aires, 2010. [en linea]
http://dspace5.filo.uba.ar/handle/filodigital/1122 (Consultada el 28 de noviembre de 2019).
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Para él, los movimientos cotidianos tienen la misma significacion que los mas
estilizados: “la cotidianidad también es danza”.®® Algo similar en el pensamiento de

Allan Kaprow o John Cage, como mas adelante se menciona a través de sus obras.

El cuerpo, como puede apreciarse, es un sistema de equivalencias entre el percibir y
lo percibido, entre el reverso y el anverso de un cuerpo que siente y es sentido. Por eso
cuando la mano izquierda toca la derecha conforman una unidad de dominios

significativos. Esto se puede reafirmar en la siguiente cita:

Definir al espiritu como el otro lado del cuerpo [...] "el otro lado" quiere decir que el
cuerpo, en tanto que tiene ese otro lado, no es descriptible en términos objetivos, en
términos de en si -que ese otro lado es realmente el otro lado del cuerpo, se
desborda en él (Uberschreiten), se le superpone, esta escondido en él- y al mismo
tiempo lo necesita, concluye en él, esta anclado a él. Hay un cuerpo del espiritu y un

espiritu del cuerpo y un quiasmo entre ambos.

Tiene que haber un halo de visibilidad en mi cuerpo, tanto para mi como para los
demas; a esto Merleau-Ponty lo denomina "telepatia”, ya que piensa que sentir el
cuerpo propio, es también sentir un aspecto para los demas. Quiere decir, esto que
hay en nuestra percepcion, es la disposicion para ser invadidos por la percepcion de
alguien mas y lo mismo acontece al otro. Se trata de hablar de la filosofia y las
practicas del cuerpo como herramientas para expresar estos desafios artisticos.
Como mencionabamos anteriormente, David Le Breton, desde el interaccionismo
simbodlico, presenta una vision ligada a la relacion del cuerpo con experiencias
sensibles y significativas del individuo en el mundo. En su libro Cuerpo Sensible, Breton
plantea que la condicién humana es corporal, donde diferentes tipos de percepciones
captadas por los sentidos desarrollan un vocabulario sensible, capaz de manifestarse a
través de las emociones.
Por su parte, el artista brasileiio Helio Oiticica, a mitad de los 60, en su busqueda
de nuevas maneras de expresion, estuvo colaborando con bailarines de samba de

distintas escuelas de favelas en Rio de Janeiro, para producir eventos disruptivos

% |bidem.
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basados en “parangolés” (eventos corporales), en donde el énfasis estaba en la pérdida

del ser (dionisiaco) en una fusion social.

Helio Oiticcia, Parangolé Capa 12. Eu incorporo a revolta. (1967). Happening.

En las sociedades tradicionales, el cuerpo no se distingue de la persona para separarse
de la construccion simbdlica, sin embargo, el cuerpo moderno pertenece a un orden
diferente, implica la ruptura del sujeto.® El cuerpo se comunica de acuerdo a millones
de codigos y signos dentro del lenguaje corporal para dar pie a reflexiones en torno a
diversas expresiones fisicas, tal es el caso de la bioenergética*'. En este sentido,
se habla de la expresion corporal como el conjunto de maneras que tiene nuestro
organismo de transmitir sentimientos y emociones. El concepto de expresion corporal
naci6 como un apartado intrinseco; en la danza por ejemplo, los coredgrafos vy

bailarines tienen que ejercitar la capacidad de sentir el movimiento del cuerpo para que

40 David Le Breton, Cuerpo Sensible, p.67.
41 Alexander Lowen, Bioenergética, p.34.
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el espectador perciba igualmente sus emociones, de otra forma no hay intercambio.
Los artistas han investigado la temporalidad, contingencia e inestabilidad del cuerpo,
explorando la nocion de que la identidad se actua dentro y fuera de las fronteras
culturales, en lugar de ser una cualidad inherente. Se busca la nocidén de conciencia,
recurriendo a expresar el yo que es invisible, sin forma y liminal, abordando cuestiones
de riesgo, miedo, muerte, peligro y sexualidad, en momentos en que el cuerpo ha

estado mas amenazado por estos factores.

Ademas de haber mencionado algunas referencias dentro del contexto
situacionista, es importante hacer referencia al movimiento artistico del neoconcreto. El
neoconcretismo surgié en Rio de Janeiro, Brasil, a finales de los afios 50, como una
reaccion al concretismo ortodoxo. Los neoconcretistas buscaron nuevos caminos en el
arte, diciendo que el arte no es meramente un objeto, sino que este tiene sensibilidad,

expresividad y subjetividad, yendo mas alla del geometrismo puro.

Les interesaba eliminar la tendencia técnico-cientifica presente en el
concretismo, para aportar sistemas mas abiertos a la receptividad y la creacion
constante de nuevas formas e ideas. Un ejemplo es la pieza de la artista Lygia Pape,
Divisor/Divider de 1968, un performance en donde una multitud de personas llené una

pieza de tela blanca, metiendo sus cabezas en los huecos de la pieza.
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Lygia Pape, Divisor/Divider (1968). Accion.

Lygia Pape consideré su trabajo como una busqueda constante de creacion y una
investigacion sensorial de experimentos. La idea de abandonar el marco bidimensional
se basa en el acto de hacer y dejar espacio para construir su propio cosmos. Cuando el
proceso de disefio se basa en el acto de hacer, el espacio puede ser tocado, los
pensamientos son transferidos a las manos, los objetos sensoriales y tactiles entran en
existencia. El modelo escultérico se convierte en un mediador entre el cuerpo humano y
su constante movimiento en el espacio. Este renacimiento de la parte tactil conduce a
una geometria que es modulada tanto por el cuerpo como por el movimiento. En la
escultura social, las superficies y las lineas se transforman con el movimiento del
cuerpo, el proceso de accion, convirtiéndose en estructura. Tenemos que alejarnos del
objeto estatico y autébnomo hacia una practica que se traslade de la computadora al
mundo real, incorporando amplios experimentos en todos los medios, en la
participacion, en el cuerpo, en el rendimiento y particularmente en la abstraccion y
ausencia del cuerpo. Hacer en general es un proceso de aprendizaje en el que la

experiencia inmediata se hace posible.
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El cuerpo social y la antropologia del cuerpo.

Las ultimas tres décadas han dado un cambio de foco a la problematica de la
corporeidad y la subjetividad, ligada a la del poder y del saber. Lejos esta de
sorprendernos, que en los 70, Foucault se planteara cierta perplejidad ante la situacién
de que los cientistas sociales se hayan preocupado mas por hacer la historia de las
ideas que por la historia del cuerpo, tarea que consideraba necesario concretar.

Por otro lado, en el entendido de que la sociologia es un discurso que gira en
torno a los modos en que el individuo se halla sujeto a otro, y condicionado por él en
sus modos de existencia humana, anuncia la eficacia del otro en el condicionamiento de
la existencia, y pretende explicar el condicionamiento social de la existencia del hombre
o los individuos. Esto es, la modificaciéon de la situacién de un individuo, derivada de su
sujecion a la existencia, presencia y / o eficacia de la intervencién de un otro.

Durante esta investigacion-produccion, se encuentra en la obra de Marcel
Mauss, un abordaje especifico del estudio del cuerpo y las técnicas corporales, en
donde se enmarca el ambito de la antropologia y etnografia. Estas actitudes y posturas
del cuerpo varian segun diversos factores, como el contexto cultural, el sexo, la
ocupacion, el estatus social, las circunstancias y la edad de las personas. Norbert Elias,
por su parte, nos presenta un mismo conjunto de elementos generatrices, productores
del cuerpo humano y el cuerpo social, conceptos que mas adelante se irian conjugando
a lo largo de la historia.

Pensar el cuerpo como sujeto, como lugar de resistencia y espacio reflexivo, es
uno de los propdsitos durante esta investigacion. En ese sentido, se retoma la postura
de Mari Luz Esteban, quien se identifica con Mauss por su interés en el analisis
socioantropolégico del cuerpo, con su concepto de técnicas corporales. Esteban retoma
el planteamiento de Mauss de que no "hay un comportamiento natural en relacién con

el cuerpo y que convertirse en un individuo social implica un determinado aprendizaje
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corporal, considerando fundamental el analisis del cuerpo desde las ciencias
sociales.”?

A través de lo que Merleau Ponty con la experiencia encarnada, y el cuerpo
vivido plantea, parece encontrar un punto culminante de la teoria social del cuerpo; sin
embargo, con el concepto de embodiment, propuesto por Esteban, busca "superar la
idea de que lo social se inscribe en el cuerpo, para hablar de lo corporal como auténtico
campo de la cultura, como 'proceso material de interaccion social”.*® Este
planteamiento, sin duda, se vincula con las premisas de esta investigacién —
produccion, para enfatizar la importancia de encontrar un puente entre el objeto como
materia de estudio y el cuerpo como agente de transformacioén social.

Entender el cuerpo como interseccion de lo bioldgico, lo psicoldgico y lo social,
resulta fundamental para comprender las relaciones entre el cuerpo, el sujeto y la
sociedad. En este sentido, se lucha por una antropologia del cuerpo que considere la
experiencia corporal reflexiva de las personas dentro y frente a la cultura.

Por otro lado, esto lleva a comprender que los procesos corporales
experimentados en determinadas actividades artisticas (hombres en la danza) por
ejemplo, son procesos corporales de autotransformacion.

Dichos conceptos estan enfocados a recuperar la experiencia corporal y social
de los agentes, sus resistencias y contestaciones dentro de la enculturacion corporal,
como aquellos procesos vitales individuales que nos remiten siempre a un colectivo y
ocurren dentro de estructuras sociales concretas, en los que damos toda la centralidad
a las acciones sociales de los sujetos, entendidas como practicas corporales.

El cuerpo es, asi, entendido como el lugar de la vivencia, el deseo, la reflexion, la
resistencia, la contestacion y el cambio social en diferentes encrucijadas econémicas,
politicas, sexuales, estéticas e intelectuales.** De esta forma, el estudio de la
corporeidad debe ser visto no como una moda, sino como una necesidad para entender

a los sujetos menos en la abstraccion y mas en la experiencia etnografica concreta.

2 Mari Luz Esteban, Antropologia del cuerpo, género, itinerarios corporales, identidad y cambio,
p.21.

“3 Ibid.

4 Mari Luz Esteban, op. cit.
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Elias, en su teoria de la civilizacion, da cuenta de este modo, en tanto proceso
civilizatorio, de la sociogénesis y la psicogénesis: las configuraciones sociales que
hacen a las sociedades humanas, y las configuraciones internas que regulan los
comportamientos de los hombres, son procesos simultaneos que, en la medida en que
regulan los comportamientos de los hombres y las relaciones entre los sujetos,
configuran también las formas de comportamientos que se instalan como formas
“civilizadas” de conductas.

Esta persepectiva critica y fenomenoldgica del cuerpo, que recupera y
transforma visiones anteriores, plasma conceptos y categorias nuevas, que se estan
comenzando a articular con la antropologia de las emociones, aunque tanto una como
la otra se estan desarrollando mas en algunos campos de estudio, como la antropologia
de la violencia o la antropologia de la memoria.

Asi, los mecanismos que disciplinan y producen un cierto tipo de corporalidad
(posiciones, disposiciones, modos operatorios, etc.) conllevan necesariamente ciertos
esquemas de percepcion y representacion mental. El paradigma que sostiene la
separacion de lo corporal y lo mental (dualismo cartesiano) impide la desnaturalizacion
de lo social a los fines de la comprension de la relacién individuo sociedad. Lo corporal
y lo mental se combinan para producir una forma determinada de relacion entre la
institucién y el yo.

Por su parte, Foucault habla de las estructuras sociales, politicas y cognitivas a
través del pensamiento que hemos generado en torno a ellas. Por ejemplo, la
esquizofrenia no es unicamente una enfermedad, sino también un producto de la
estructura social, gubernamental y de salud, al igual que la criminalidad, la sexualidad,
etc. Casi todos los conceptos que tenemos estan influenciados por alguna estructura
social, capitalista y gubernamental. El posestructuralismo trata de ir mas al fondo de las
estructuras a traveés del cuestionamiento de su historia, preguntandose cémo se formaron
estos modos de pensamiento y como nos afectan estas estructuras al dia de hoy.

Desde la esfera del arte se han buscado respuestas ante los modelos impuestos
en la corporeidad, a partir del contexto cultural que habita el individuo y por medio de
los factores que lo componen en la sociedad, como el sexo, la ocupacion, el estatus

social, el género, las circunstancias y la edad de las personas, que son algunos de los

62



elementos que se han utilizado para proponer nuevos acercamientos al cuerpo, desde
el arte.

A continuacion se mostraran diversos ejemplos de piezas performaticas y
escultéricas que surgen del cuestionamiento anterior, acerca de la espacialidad del
cuerpo y las estructuras que lo rodean.

Un cuerpo en movimiento en el espacio es capaz de tejer su propia geometria,
dejando trazos de formas en el espacio. Bajo esta premisa, Oskar Schlemmer (1888-
1843), quien inicio el Ballet Triadico en 1922, llamé “stereometry of space” al efecto de
la figura humana en movimiento y las lineas / marcas que deja este en el espacio. La
interaccion entre el cuerpo y el espacio crea formas dinamicas.

Slat Dance es un ballet concebido por el artista de la Bauhaus, Oskar
Schlemmer, en la década de 1920. La caracteristica principal es un traje especifico que
conecta los polos al cuerpo del bailarin para limitar sus movimientos, pero también para
subrayar la direccién de los movimientos del espacio. En la investigacion de
Schlemmer, los polos se refieren a las lineas que relacionan el cuerpo humano con el
espacio abstracto que lo rodea; son una visualizacion de la red lineal invisible de las
relaciones planimétricas y estereométricas. Al mismo tiempo, el disfraz convierte el
cuerpo de la bailarina en una figura abstracta, capaz de describir el espacio a través de

la geometria y el movimiento.

Mariabruna Fabrizi y Oskar Schlemmer, Slat Dance, (1920).
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En el ambito del arte, entre 1910 y 1920, artistas de la corriente dadaista, como Tristan
Tzara y Kurt Schwitters, utilizaron tacticas irreverentes, performativas y
multidisciplinarias, para incorporar las realidades corporales fisicas como un reto a la

pretension de representacion tradicional en el arte.

Jacqueline Chaumont y Rene Crevel en la obra dadaista E/ Corazon a gas (1916). de Tristan

Tzara

Los dadaistas llevaron el arte a lugares que consideraban mas reales y mas relevantes:
cafés, salas de cabaret, periddicos, calle, entre otros; Introdujeron un giro psicolégico y
ayudaron a popularizar la fascinacion freudiana con el sexo, los suefios y el
inconsciente. El collage, el fotomontaje, la instalacion, el rendimiento, los entornos y las
asambleas del daday el surrealismo rompieron el marco y el plano de la pintura para
comprometerse con la vida cotidiana.

El interés de los surrealistas por los suefos y por el inconsciente fue evidente
en sus pinturas, esculturas, acciones y manifiestos; fue alimentado también por la
investigacion antropologica de sus contemporaneos y por los desarrollos posteriores en
el psicoanalisis. La antropologia era una fuente fértil para una semantica alternativa del
cuerpo, que habia sido suprimida por capas del racionalismo occidental. Las culturas no

occidentales no estaban tan centradas en una nocion del individuo como un punto
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central y acumulativo, sino mas bien en una comprension del yo como parte de un
tiempo continuo. Sin embargo, el cuerpo, a través de la historia del arte, se modifica por
medio de la accion en las obras de diversos artistas. Por ejemplo, después de la
Segunda Guerra Mundial y durante un periodo de relativa prosperidad en Europa y
América, artistas como John Cage, Marcel Duchamp, Yves Klein, Kazuo Shiraga y el
grupo Gutai (mencionados anteriormente), aprovecharon el desarrollo de espacios no
galeria e ideologias alternativas para crear un trabajo multidisciplinario.

Otros artistas han trabajado con su cuerpo, transgrediéndolo y utilizandolo
como movil para la expresion y realizacion de diversas acciones feministas, sociales y
artisticas, como el caso de las artistas Orlan, Sukral o Gina Pane, quienes exponen su
cuerpo a duras pruebas. Pane, por ejemplo, presenta una doble vision del cuerpo como

objeto sexual y simbdlico de fecundidad, asi como vehiculo de fecundacion.

Gina Pane, Accion sentimental (1973).

Por su parte, Shirin Neshat (Qazvin, Iran 1957) aborda el tema del cuerpo desde lo

politico y lo social; habla de las relaciones humanas en la cutura islamica y cuestiona su
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papel en dicha sociedad, para proponer un cuerpo de trabajo que abarca temas como la
muerte, fe, violencia y crimen. Es necesario destacar la obra de estas artistas, porque
han sido capaces de brindar diversas connotaciones sociales y feministas a través de
su practica; y expandir los limites del cuerpo para vincularlo con lo politico, social y
cultural, tal como se propone con esta investigacion — produccion.

Sarah Lucas (Holloway, Reino Unido 1962) evoca al cuerpo en su complejidad
fisica y psiquica. En sus composiciones utiliza elementos cotidianos como sustitutos del
cuerpo humano (medias, comida, cigarros y mobiliario por mencionar algunos) para
interconectar y transformar en representaciones viscerales y antropomaorficas de

extremidades, senos y falos, que materializa en esculturas de bronce o moldes de yeso.
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Sarah Lucas, Au Naturel (1994). Escultura.

Claude Cahun, Cindy Sherman, Ana Mendieta y Vanessa Beecroft, también son
ejemplos de mujeres artistas que han utilizado el cuerpo a través de distintos
mecanismos y connotaciones sociales y feministas, para refedinir su postura dentro de
su cultura.

Lynda Benglis (Luisiana, Estados Unidos 1941), cuando le piden que explique

sus ambiciones artisticas en 1960, responde: “No estaba rompiendo mi relacion con la
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pintura, sin embargo, trataba de redefinir lo que era.”® Una idea similar a lo que se
busca hacer con esta investigacion-produccion, en cuanto al concepto de joyeria
contemporanea, cuando se propone un nuevo acercamiento y lenguaje a partir de esta
idea. Benglis permitia que el proceso de creacion dictara la forma que tendrian sus
piezas finales. Su trabajo se ha comprometido tanto con la fisicalidad como con con el
proceso de las practicas basadas en materiales, al tiempo que se enfrenta a la
feminidad en el contexto de un mundo artistico dominado por los hombres. Su trabajo
es una expresion del espacio, abriendo preguntas como ¢ qué es la experiencia de
moverse?, ;es pictorica?, es un objeto?, jes un sentimiento? Dijo: “Todo viene de mi

cuerpo”.#6

Lynda Benglis, Quartered Meteor (1969). Escultura en bronce

Es a partir del vinculo que se construye entre diversas disciplinas que el acontecimiento

sugiere una interaccion entre el espectador y la pieza. Al igual que en el arte relacional,

45Lynda Benglis, MOMA, [en linea] https://www.moma.org/artists/471
(Consultada el 18 de noviembre de 2018).

46 [bid.
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(dentro del cuerpo de obra que se describe mas adelante) en la pieza Deriva Poleta,
(2017) se busca generar un intercambio con los pasajeros del metro, a través de
diversas metodologias de las ciencias sociales como los “overheads” o escuchones,
para lograr una reflexion acerca de lo que sucede a lo largo de los traslados, invitando a
los usuarios del transporte publico a participar para activar la pieza.

Como se menciond anteriormente, la joyeria artistica contemporanea comienza a
articularse con otras disciplinas como el happening y el performance a partrir de los
anos 70, con obras de artistas como Pierre Degen y Peter Skubic, aplicando conceptos
basados en la fenomenologia. Por otro lado, es importante recordar la importancia de la
ergonomia y su vinculo con la joyeria, en donde esta responde a las necesidades de la
portabilidad de dichos objetos. Es una simbiosis mutualista, en donde una no puede
existir sin la otra. Sin embargo, en esta investigacion lo que se propone es ampliar los
limites en esta relacion para hablar de la joyeria como un suceso, un experimento
social, similar a las que propone el colectivo Sin-Titulo, en donde se abren las fronteras
entre el cuerpo privado y el cuerpo social, espacio privado y espacio publico.

Por otro lado, la sociedad a la que pertenecemos hoy, se caracteriza por la
individualidad y al mismo tiempo el alto nivel cultural performatico. Constantemente
demostrandonos como va creciendo, haciendo de nosotros, los performanceros de la
vida cotidiana, un gran show de versiones construidas de nosotros mismos. Aqui, se
puede retomar lo que menciona el sociélogo Theodor Adorno en sus obras acerca la
critica de la cultura de masas, el impacto de los medios digitales en nuestra eray la
inmediatez que nos hace perdernos en la homgenizacién del tiempo de ocio y las
pantallas como ente que paraliza nuestra movilidad corporal.  Todo esto de qué
manera se relaciona con las artes visuales?

En la época actual, los limites del arte y particularmente de la escultura o de la
obra tridimensional, han sido constantemente redefinidos, ampliados y abolidos. En
este contexto, resulta dificil pensar que pueda haber escultura figurativa, monumental,
de medios tradicionales capaz de generar nuevas experiencias. Sin embargo, a
continuacién se mostraran algunos ejemplos de la transformacién del objeto escultérico

y su activacion a través del happening y la escultura social.
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El objeto paviso (petrificado) y la escultura social

Es evidente que, desde hace varios afos, la escultura ha pasado por varias crisis
técnico-expresivas, es decir, la pérdida de oficio de los escultores formados en el
periodo de las primeras vanguardias del siglo XX para trabajar en el espacio publico,
plantean el ocaso de la escultura monumental y como muchos de los conceptos
antiglos, se transforman para obtener nuevas formas de creacion, llegando a un
concepto expandido de escultura. Fernando Gomez plantea que para Javier Maderuelo,
la “pérdida del pedestal” no es mas que un sintoma, mas o0 menos emblematico, de
otras renuncias que atafen a la pérdida de las cualidades formales de la escultura, como
la pérdida de la materialidad y el contorno, es decir, pérdidas que conducen a la
negacion de la masa, y del volumen. La pérdida de materialidad en el formato de lo que
hasta este momento se entendia como escultura, sobre todo a partir de la década de
los 60 con obras del minimalismo, land art y los earthworks, es interpretada por
Maderuelo como la posicion mas extrema de un problema que atafne, de un modo mas
general, a toda la escultura moderna, la disolucion de los limites de la escutlura.
Thomas Houseago parece ser uno de los pocos ejemplos de escultura capaz de generar
nuevas experiencias, inserto en el mercado global del arte contemporaneo. El escultor
de origen britanico presenta esculturas que a primera vista son agradables. Sin
embargo, una segunda aproximacion muestra una relacién compleja con los materiales

y las alusiones visuales e histéricas que contienen.*’

47 Emiliano Lazo, “Thomas Houseago y la figuracion escultérica”, [en linea]
https://arting.mx/blog/art-teasers/thomas-houseago-y-la-figuracion-escultorica/ (Consultada el
10 de marzo de 2019).
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Thomas Houseago, Baby (2010).Escultura.

Sus piezas muestran siempre importancia sobre el proceso de creacion mismo, es
posible ver como estan hechas. Se muestran como cuerpos / esquemas anatdomicos de
libros de medicina, donde podemos ver los 6rganos y el funcionamiento interno de cada
uno de estos seres.*® Esta relacion hace que, si bien son esculturas figurativas, la ilusion
de realidad o de mimesis en un sentido representacional no sea al unico objetivo que
se busca. Por el contrario, se evidencia el proceso de construccion de la pieza al
combinar dibujo, escultura, ensamblaje y accidente, manteniendo sus piezas como
obras en proceso. Por un lado, nos recuerda las vanguardias del siglo pasado, como
una obra de Picasso o Brancusi. Por otro lado, a las vanguardias posteriores con
representantes como Serra o Morris por mencionar algunos. Es importante mencionar
que la forma debe de ser tal que se resista al sentido. Solamente la forma que sefala
las heridas que ha dejado sobre la materia, puede revelarse como verdadera. Adorno

reconoce que toda obra de arte surge en un contexto y de manera indudable es parte

48 Xavier Hufkens, Thomas Houseago, [en linea] http://www.xavierhufkens.com/artists/thomas-
houseago (Consultada el 13 de junio de 2018).
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de ese mismo, su funcion reside en su creencia de funcion social especifica. Solo asi,
en su radical separacion de cualquier funcién social, puede la obra de arte decir algo
critico de ella. El objeto escultorico es capaz de redefinirse a través del tiempo y el
contexto en el que habite. Hoy en dia, gracias a la rapidez con la que nos movemos en
el espacio y los nuevos codigos de lenguaje, es necesario que el objeto escultdrico se
muestre de igual manera en movimiento. Hablo de un movimiento que se vincule
intrinsecamente con la evolucion de la pieza y el paso del tiempo. El objeto se vuelve
activo a través de las diferentes disciplinas, en donde convergen posibles dialogos por
medio de la interdisciplina y la resignificacion del objeto. En cierto sentido, este
movimiento lleva al objeto a relacionarse con elementos a los que comunmente no esta
expuesto, algunos con base en oposiciones conceptuales, por ejemplo, mente-materia,
eterno-historico, trascendental-empirico, hombre-mujer, universal-particular, joyeria-
cuerpo social. Los conceptos vienen en pareja y tienen que oponerse a su contrario, asi
lo plantea Jacques Derrida, en donde el habla se opone a la escritura.*® El habla es un
acto inmediato y directo. Es la presencia del habla la que le da la intencidén al mensaje.
La escritura, segun la tradicion, envuelve la intencion y la lleva lejos en el espacio y el
tiempo. La escritura se deriva del habla y no es necesariamente fiel. El habla esta al
origen del logos y de la intencién, mientras que la escritura se deriva del habla, es una
mera copia que no es necesariamente fiel. Su critica a la metafisica occidental se inspira
en el estructuralismo que las ideas de Ferdinand de Saussure sobre la naturaleza del
lenguaje iniciaron en sus escritos sobre el signo linguistico. En donde se establece que
las palabras significan por un sistema de diferencias del que forma parte. Lo que la

metafisica occidental quiere hacer es aislar un término en su positiva presencia, pleno

49 0. Del Barco y C. Ceretti en DERRIDA, J., “De la gramatologia, Siglo XXI” [en linea]
https://roxanarodriguezortiz.files.wordpress.com/2011/04/derrida-de-la-gramatilogia.pd
(Consultada el 17 de febrero de 2019).
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y autosuficiente. Lo que Derrida cuestiona en la gramatologia, es esa autosuficiencia,
la posibilidad de que algo sea puro e idéntico consigo mismo al margen de cualquier
cosa. Su punto de partida en casi todos sus analisis es que lo que consideramos puro y
presente, no es mas que un producto, un resultado de un sistema de diferencias
anterior. Su forma de analisis de deconstruccion consiste simple y sencillamente en
mostrar cdmo uno de los términos de una oposicidn, el que se quiere aislar y valorar
depende intimamente del término que se rechaza. Derrida analiza esta dinamica en
diversos autores: Jean-Jacques Rousseau, Ferdinand de Saussure y Claude Levi-
Strauss principalmente. La relacion entre estos dos componentes no es natural, sino
arbitraria y convencional. Como final, el significado no proviene de algun valor positivo
que tenga el signo, sino de las diferencias que guarda con otros signos en el sistema
linguistico. En ese sentido, regresando al tema de interés en esta investigacion y sus
implicaciones en la ruptura del objeto-cuerpo (oposicidon binaria), es esencial mostrar

como este argumento depende del término joyeria en cuestion.

Por otro lado, si retomamos la idea del artista situacionista Guy Debord y la importancia
de las “situaciones construidas”, la transformacion del arte hacia la creacion de eventos
participativos usando comportamientos experimentales para romper construcciones
artisticas y sociales hechas previamente, nos vinculan con la idea del habla-escritura que
plantea Derrida. Si hacemos una analogia entre lo anterior, el objeto como la escritura y
el habla como el acontecimiento o situacién, descubrimos que el objeto necesita del
acontecimiento para validar su existencia.

Por tanto, el objeto-joya necesita de la situacién para reconstruir significados a
partir de lo que acontece con la ruptura de lo anterior, como uno de los términos de una
oposicién, el que se quiere aislar y valorar depende intimamente del término que se
rechaza; por ejemplo, se busca la separacion de la joyeria con el cuerpo y su relacion
expandida con otras disciplinas, sin embargo, sin la existencia del cuerpo resulta

imposible hablar del objeto de estudio y su relacion con el espacio.

72



Con el desarrollo de esta investigacion practica-tedrica, la construccion de
situaciones, de actos vivos y su transformacién hacia niveles creativos mas profundos,
resulta de gran importancia. Debemos desarrollar una intervencion guiada por factores
de dos componentes en interaccion perpetua: los escenarios y experiencias vividas junto
con los comportamientos que las transforman.

Como se mencion6 anteriormente, durante el movimiento Fluxus, Beuys comparte
la idea del arte como un instrumento social y de conciencia, reforzando los cuatro puntos
cardinales de la filosofia beuysiana: amor césmico, comunicacion, creatividad y valores
humanos, de donde surge mas adelante la escultura social, ademas de proponer la
insistencia en la participacion para la accion del arte fluxus y el happening. Joseph Beuys.
quien era un ferviente creyente del arte como el unico medio para la revoluciéon, como
mencionamos anteriormente, creia que solamente a través de una sociedad de creadores
participativos, la democracia se habria realizado por completo. Se reforzaba la
determinacion y la participacion en la esfera cultural.

La quinta internacional promovia la comunicacién y la reciprocidad, no debe de
ser nunca en un solo sentido, el maestro recibe de la misma manera que el alumno y
viceversa, la comunicacion va oscilando todo el tiempo y por todos lados, en cualquier
situacion externa o interna, entre cualquier grado de habilidad en el espacio de trabajo,
instituciones, la escuela, grupos de investigacién y circulos callejeros. Por otro lado,
Joseph Beuys, para la creacion de su pieza Olivestone, toma en cuenta la transformacién
de la materia y a través del contacto con el aceite de olivo crea una simbiosis mutualista
en donde uno no puede vivir sin el otro. Construye un vinculo entre ambos para revivir de
manera simbdlica las piedras a través del contacto con un material vivo como el aceite

de olivo.
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Joseph Beuys, Prototipo Olivestone (1984). Escultura.

Beuys, al trabajar tan de cerca con la naturaleza y su habil capacidad para crear
conexiones entre distintos elementos, nos muestra la importancia de los materiales
“invisibles”, palabras, sonidos, e ideas, en su trabajo artistico.°

El arte no esta en los objetos sino en el uso simbdlico que se haga de ellos, en la
forma particular en la que utilizamos las propiedades perceptivas de estos, de una idea o
una sensacion, para proyectar nuestra identidad como forma de conocimiento y
desarrollo subjetivo. Hablamos de crear un discurso que abandone todo centro. Buscar
en lo que aparentemente ya no funciona o lo que ya se ha estudiado para encontrar
nuevas respuestas. Los situationistas a partir de la idea del arte como expresion
(expresionismo abstracto) retoman formas para hablar de otras. Volvemos a estas
teorias, que aparentemente se encuentran alejadas del tema central de investigancion,
sin embargo, al entender la joyeria contemporanea como un acto participativo creando
discursos en torno a este, es prudente también rescatar estas ideas y situarlas en cierto
contexto artistico.

Para ser flexibles y abrir nuestro campo de juego, es necesario abandonar la idea
de resistencia en favor del concepto de desviar, por ejemplo, cuando el satanismo surge

en respuesta al cristianismo se hace para desviar la atencion de la religidon catdlica. En el

%0 Lucrezia De Domizio Durini, “Joseph Beuys, Sculptor of Souls, Olivestone”, p.74.
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modernismo existe cierta obsesién por buscar el secreto en las cosas, en el
posmodernismo puede decirse que se valora lo superficial, sin embargo es necesario
romper el hechizo. Es necesario jugar con estas reglas a partir de la participacion,
enfatizar lo abierto para tratar conocimientos de una forma amplia. La joyeria artistica
contemporanea con todas las connotaciones culturales que le atafien, ha de expandir su
campo de juego, y buscar mecanismos para articular nuevos modos de produccion,
técnicas y procesos de experimentacion. Ante todo esto, debe recordarse que el arte se
hace con placer, debe de ser divertido.

Generalmente se crea desde el terreno que se conoce, por lo tanto, no existe la
posibilidad de oponerse al poder si se es el poder. Lo que recuerda el planteamiento que
hace Foucault, quien dice que no hay un afuera, siempre se hace desde adentro.

Lo que conlleva el posmodernismo es que la idea de oposicidn o de resistirse ya
no es posible ni es una actitud privilegiada. Tienes que participar. Foucault
especificamente habla de la resistencia a partir del lugar en donde te encuentres. Por
ejemplo, alguien que obtiene cierto poder y lo utiliza para sefalar problemas fisicos,
bombas atomicas / nucleares, experimentos de laboratorio, etc. Las decisiones que tome
en el contexto de su trabajo llegaran a tener un impacto politico, asi que lo importante es
como se aplica a partir de su situacion.

Cuando se crean propuestas que no se han considerado antes dentro de un
terreno o esfera del arte especifico pero en su complexion hay algo que genera un dialogo
entre los espectadores o criticos que lleva a la reflexion, se puede decir que se esta
iniciando la construccion de un nuevo lenguaje en torno a una propuesta creativa. En ese
sentido, se destaca la idea de Foucault al mencionar la importancia de prestar mas
atencion a las diferencias y no tanto a las similitudes; se construye un nuevo lenguaje o
una expresion que vincula diversos medios, para acercamos a la joyeria como un ente,
que al igual que otras, evoluciona y se transforma principalmente a partir de las
diferencias que existen entorno a ella.’!

A lo largo de esta investigacion — produccién se han visto algunos ejemplos de
piezas de joyeria contemporanea que se relacionan de manera directa con la idea de la

biopolitica, por ejemplo, con la propuesta de Enjoyamesta se encuentra una relacion

" Michel Foucault, Las palabras y las cosas. Una arqueologia de las ciencias humanas, p.1009.
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particular con la accién de clasificar y diferenciar los medios en los cuales se comunica
la joyeria. Por un lado, al utilizar el lenguaje como un puente entre el objeto petrificado
de joyeria que cuenta con un determinado valor y aquel que se expande y se moldea
libremente, es que se rompen los estereotipos de dicha practica. En esta propuesta
también se hace alusion al conjunto de estrategias orientadas a dirigir relaciones de
poder, para hacer de la vida algo adminstrable, tal como sucede en un empleo en donde
existen jerarquias y modelos de control. Por medio de esta pieza, se busca crear un
vinculo entre lo cotidiano de dicha busqueda de empleo, y aquella que genera un nuevo

conocimiento en la esfera de la joyeria que hace que se expanda.

~1 NITODOLO Q@
BRILLA ES ORO NI
TODA LA JOYERIA

BRILLA

Sin-Titulo, Enjéyamesta (2013). Accién.

Tenemos que aceptar que hay diferencias fundamentales, aun si dentro de cada cambio
se empieza desde la diferencia y no de la similitud. En el psicoanalisis, por ejemplo,
Jaques Lacan en sus aportes a una teoria del discurso, propone que la esencia de la
comunicacion es el malentendido, va primero.

En este movimiento constante e itinerante dentro del sistema del arte se articulan
diversos lenguajes, que se conectan y se mueven en un campo del juego expandido.
Eventualmente tienes que decir algo, pero siempre a partir de una impureza fundadora;
de esta manera, en vez de construirnos como los demas podemos participar para

construirnos una vida mas divertida. Por su parte, el discurso de la joyeria contemporanea
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debe de ser capaz de situarse en cualquier contexto social y, asi, liberarse de ataduras
que la encasillen dentro de un area de produccion comercial especifica Unicamente.

En la practica de creacion, es importante el hacer y el querer que el publico se
involucre y participe. Uno de los intereses con esta investigacion practica-teorica es iniciar
acciones que conduzcan hacia la reflexion por fomentar nuevas relaciones en el
desarrollo de una mayor conciencia, por medio de la creacién de propuestas que vinculen
disciplinas a través de la biopolitica.

Es importante mover estas acciones a las calles, a la montafia, a lugares abiertos
en donde se pueda poner en contexto la obra con el espacio. El museo como institucion
es un canal para exponer las propuestas, sin embargo, los acontecimientos presentados
a lo largo de esta investigacion suceden generalmente fuera del museo, para expandir y
ampliar la busqueda de nuevos procesos creatvios y vias de desarrollo.

Durante la busqueda de espacios como los que se mencionan en el siguiente
capitulo, se hace un acercamiento a algunos de los experimentos y al cuerpo de trabajo
que se construye desde la esfera de la joyeria contemporanea hacia la integracion del
happening, para establecer vinculos no solamente con el cuerpo y la joyeria sino también
redefinirla a través del cruce de disciplinas y analizar el sutil desdibujamiento de las
fronteras del espacio publico y el privado. Se proponen diversas acciones, en donde

joyeria, espacio y cuerpo social logran redefinir su extension.
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Capitulo 3. Produccién

Exploracion personal: ;Como se desarrolla el cuerpo de obra y cuales son los

factores que surgen para esta investigacion-produccion?

El estudio en curso busca acercarnos a mecanismos creativos y participativos abiertos,
vinculados a la joyeria, su extension en el espacio y el cuerpo. Para ejemplificar estas
ideas, se realizan varias piezas durante la investigacion-produccion, en donde finalmente
se ponen en practica algunos de los conceptos mencionados con anterioridad. La primera
pieza en la serie de acontecimientos colectivos que se desarrolla durante la produccion
del cuerpo de obra, se construye para explorar los limites de la extension del cuerpo
social, en relacion con la joyeria y el espacio. Se espera encontrar lenguajes que se
contaminen entre si. Este primer experimento tuvo por nombre La atomizacion de un
anillo. A lo largo de este capitulo se hara un recorrido puntual por la creacion de este
acontecimiento. Con esta pieza, surge el interés por operar con los niveles de
transformacion de la materia y el entorno; en este sentido, La atomizacién de un anillo es

la negacion-afirmacién del simbolo.

Esta escultura surgio de las mismas bases del proceso de construccion de un anillo
portable de piedra caliza, sin embargo, su escala hizo que se convirtiera en un objeto de
joyeria no-portable. Se hizo de marmol travertino, midié 1.20 metros de diametro exterior,
70 centimetros de diametro interior y 40 centimetros de ancho. Se aposté por la creacion
de una enorme pieza convertida en un anillo de gran formato para después rodar,

quebrar, manipular y transformar de manera colectiva.
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Poleta, La atomizacioén de un anillo (2016). Mamol travertino, medidas 1.20cm x 45cm.

Durante el proceso de creacion de esta pieza, el trabajo fisico fue importante: asi como
los bailarines de danza concientizan y ejercitan la capacidad de sentir el cuerpo en
movimiento para que el espectador perciba igualmente sus emociones, en este caso,
observar las posturas y las herramientas utilizadas para imprimir la fuerza adecuada
sobre la materia (marmol travertino) resultaron de gran importancia. Como plantea
McCormick desde sus estudios de ergonomia, existen tres sistemas el hombre, la
maquina y el manual manual: el hombre suministra su fuerza y tiene el control de la
actividad que lleva a cabo. Semiautomatico: la maquina es quien proporciona la fuerza
para cumplir un objetivo pero es el hombre quien conduce la maquina. Automatico: la
maquina esta disefiada para que cumpla una funcion especifica y el hombre debe

controlar que realice el trabajo segun lo establecido y velar por el funcionamiento
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adecuado de la maquina.5? En consecuencia, se puede decir que la relacion que tienen
el cuerpo y su propia expresion cuentan con un papel importante desde el proceso de
creacion del objeto / joya hasta la activacion del objeto en el espacio. De tal forma, la
ergonomia funciona como un medio desde el punto de vista de la joyeria artistica
contemporanea; por el contrario, en la joyeria coorporativa la ergonomia es el fin.

La atomizacion de un anillo, esta dividida en 5 ejes tematicos: materia, montana,
atomizacién, cuerpo social y cuerpo, y joyeria. Materia, desde el inicio se apostd por
trabajar con piedras duras pero porosas, con historia y memoria en lo material y capaces
someterse a las mas increibles transformaciones sin perder su materialidad.

Montafa, trazar la ruta para su destruccion fue otro proceso. Encontrar el terreno,
medir la geografia, calcular variables de acuerdo a la pendiente y la velocidad fueron
también tareas a considerar en donde se busco el consejo de especialistas.

Atomizacién, finalmente llegd el dia. Cerca de dos decenas de personas me
acompanfnaron en la dura jornada. Transportar el anillo hacia la locacion lejana, llegar,
colocarlo, empujarlo y esperar lo mejor. No hizo falta mucho, apenas unos metros en
caida y jpum! el anillo exploté en pedazos. Luego vino la labor forense y casi
arqueoldgica. Encontrar los pedazos, senalarlos, numerarlos, inventariarlos y ya en el
estudio, catalogarlos para definir su futuro. Algunos se transformarian en joyas, otros en
esculturas, otros simplemente permanecerian inmutables como restos de la accion,

registros del momento, inertes, impasibles, eternos.

52 Stephany Campos, “Sistema ergonémico segin McCormick”, [en linea]
https://prezi.com/r2wxyfp15bzl/sistema-ergonomico-segun-mccormick/ (Consultada el 17 de
agosto de 2017).
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Poleta, Pieza 79, La atomizacién de un anillo, Happening.

Cuerpo social, es aqui cuando comienza un segundo momento: la pieza se activa y se
resignifica cuando interviene la comunidad. Esa, que habia permanecido estatica y
observadora, ahora debia caminar cuesta abajo y buscar los restos, localizarlos e
identificarlos. Una accion que al integrar al colectivo deviene la escultura social. El anillo

en vez de ser portado por un cuerpo, se convierte en parte de la accion colectiva.

Poleta, Pieza 79, La atomizacién de un anillo, Happening.
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Poleta, La atomizacién de un anillo, Happening.

Cuerpo y joyeria, asi como para hacer joyeria de disefio debe pensarse en la portabilidad
y el tamario del cuerpo, en este proyecto la escala humana y la consideracion del cuerpo
fueron necesarios. La materia y el vacio (en el centro del anillo) importaban, se
complementaban y dialogaban.>?

Al concluir este acontecimiento, se hizo una reflexion colectiva en torno a la accion,
el objeto-joya ya no utiliza el soporte del cuerpo sino viceversa; la relacién y el contacto
con la pieza se vuelve colectiva, la participacion es mayor. En distintas esferas de
conocimiento se planearon varios esenarios posibles para este acontecimiento, lo
interesante fue reflexionar a partir de la postura y la visién de cada uno de ellos. Todas
las opiniones fueron importantes. La atomizacion de un anillo, previo al happening, fue
también una joya habitable convirti€ndose en soporte para el cuerpo. Este acontecimiento
tuvo lugar en un espacio que, por sus caracteristicas fisicas, funcion6é en armonia con el
material con el que fue construido y resultd, asi, ser una simulacion de un espacio de su
propia composicion fisica.

Retomando la idea del espacio directamente vinculada a este experimento,
podemos ampliar nuestra kinesfera; por ejemplo, cuando proyectamos el movimiento
lejos de nosotros, cuando estos movimientos son muy amplios y nos movemos en los

confines y los limites de la esfera, nuestras articulaciones se abren al maximo y los

5 Ana Elena Mallet, Atomizacién de un anillo. Texto curatorial, Galeria Angulo Cero. Abril 2018
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musculos se estiran. Nuestro espacio de movimiento se amplia, o que nos proporciona
una sensacion de mayor libertad, de mayor potencialidad.

La atomizacion de un anillo fue un acontecimiento documentado a través de videos
y fotografias, tanto el proceso como el resultado del recorrido y atomizacion de la pieza.
Con este tipo de acontecimientos se deconstruyen ensamblajes ludicos o joyas/teatrales,
modificando la relacion del usuario tanto con su cuerpo, como con el espacio.

Durante el desarrollo de estos acontecimientos se produjeron varias perspectivas
desde el punto de vista objeto / sujeto. Por ejemplo: para el matematico, la probabilidad
es objeto de calculo; el fisico sabe que sus métodos inductivos desembocan en
probabilidades y considera a todas sus leyes como probabilidades; el historiador se
pregunta sobre la probabilidad de los testimonios. Varias de estas perspectivas fueron
tomadas en cuenta durante el proceso de realizacidén del anillo y con el resultado de La
atomizacion de un anillo, también.

Es importante considerar que la joya es un experimento, un objeto sucediendo, un
acto ludico de liberacion que va mas alla del espacio tridimensional establecido. Este
proyecto pretende ser un evento de estudio, de albergue transdisciplinario que a partir de
pruebas y ensayos se autoconfirmara mediante la experiencia. Para Aristoteles, por
ejemplo, todo conocimiento nace de la experiencia sensible, la experiencia que
obtenemos a través de los sentidos y del contacto con la realidad. No podemos tener
conocimiento del mundo si no tenemos contacto directo con él.

En occidente, a partir de Descartes la filosofia se convierte en una filosofia de la
conciencia. En efecto, el Cogito (yo pienso) se transforma en el punto de partida de
todo filosofar desde el cual se intenta alcanzar el mundo real. Por otro lado, desde la
fenomenologia, se sabe que el interés de sus teorias y el conocimiento que se construye es a partir de la
percepcion y de la experiencia. La filosofia de Husserl es también una filosofia de la
conciencia, pero de la conciencia intencional. Esto significa que la conciencia, lejos de

ser una cosa o un ambito vacio es una relacion a un objeto.

En este capitulo, se busca explorar las fronteras de la fenomenologia y expandir
los limites de acontecimientos cotidianos, por medio de la observaciéon de elementos
que los conforman; asimismo, resignificar estos elementos a través de experiencias

ludicas capaces de construir puentes entre la memoria colectiva, el contexto y el
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territori, por medio de métodos descriptivos que permitan vincular lenguajes y situen las
relaciones existentes entre el cuerpo, el espacio y los objetos dentro de un nuevo
ambiente. Tal como se menciona en el capitulo anterior, la relacion de la joyeria con el
happening ha estado presente desde los afos 60, con propuestas de artistas como
Pierre Degen y afos mas adelante con el colectivo Occupation Artist; sin embargo, la

exploracion de la relacidon entre el objeto y el espacio no ha sido del todo extensa.

Otro ejemplo de habitar el espacio publico con propuestas de objetos que se
vinculan con el cuerpo social ha sucedido con algunas de las propuestas del colectivo
Sin-Titulo, que como se menciona en el segundo capitulo, con su intervencion
Enjoyamesta se realiza un acercamiento con la gente que recorria las calles, a través
de una practica cotidiana especifica de busqueda de empleo. Con esta intervencion, se
busca entablar un dialogo o una conexién con mas personas a partir de la observacion

y el ingenio colectivo de los mexicanos.

En el caso de la pieza Found se centra en la construccién de estrategias performativas y
participativas de produccion espacial, dentro del concepto de una comprensién de cambio, entendimiento

y multidimensién que genera el conocimiento a través de sus procesos en la escultura social y el contexto

que se habita. La escultura se convierte en una declaracién en donde las nociones del
cuerpo y espacios habitables colectivos producen ideas alrededor de nuestros limites
personales. En ese sentido, la segunda piel se convierte en la “envoltura” de la

expresion del ser y al mismo tiempo, en la extension del cuerpo.

La amplitud de ideas formuladas durante el periodo de estancia de investigacion,
en Diisseldorf y en Amsterdam, fueron de mucha reflexién y crecimiento; a partir de la
observacioén del contexto, y con base en principios fundamentales de movimientos
artisticos como Fluxus, Dada y la escultura social, resulté de gran importancia conectar
con lo que proponian los situacionistas. Se busca conectar ideas que aparentemente
quedan aisladas entre si, para provocar acciones derivadas de la conjugacion de
disciplinas que se vinculan dentro de la propuesta creativa. Found, como se menciona
anteriormente, surge durante la estancia en dos ciudades europeas, a partir del interés
por encontrar similitudes entre situaciones urbanas, cotidianas y colectivas. Resulta

muy importante vivir en ambos territorios y desplazarse de un sitio a otro, para ampliar
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ideas en torno a temas como escultura social, cuerpo social, joyeria y acontecimientos,

y asi, conectar los espacios-tiempo de intercambio.

Al llegar a la ciudad de Amsterdam, el asombro al ver los mecanismos de
construccién social y urbana fueron muy grandes. La gente deja en la esquina de sus
casas los objetos que ya no necesita o ya no le interesan, de esa manera, si a alguien
mas le gustan o quiere ahora pertenecerlos es libre de tomarlos. Asi funciona la
estructura de la ciudad, se intercambian objetos, se recicla y se regalan antes de tirar a
la basura.

Los recorridos en bicicleta se vuelven muy placenteros, la ciudad es limpia, el
pavimento es liso, es facil observar el entorno y los elementos que la rodean. Al llegar el
invierno, en la calle, noté que se perdian con mucha facilidad los guantes de la gente,
asi que decidi empezar a recogerlos; cada recorrido que hacia en bici me hacia
observar las calles de manera cada vez mas obsesiva para encontrar guantes. Estas
extensiones corporales perdidas por la ciudad me llevaron a pensar que podria hacer
una pieza o una accion a partir de ellas. Como de costumbre, viajé a Dusseldorf varias
veces para encontrarme con mi tutor, comenté la idea con algunos amigos en Alemania
y empezaron a recoger guantes junto conmigo en un acto colectivo. La idea crecid y
alrededor de veinte personas de distintos paises se unieron para colaborar en la
creacion de esta pieza, misma que se presentod en la ciudad de Munich en marzo de
2017.

La pieza estuvo compuesta por mas de cien guantes de diferentes paises de
Europa: Alemania, Holanda, Bélgica, y Londres. El proceso de construccion de esta
pieza surgio a través del registro fotografico, bocetos, analisis de las cualidades fisicas
y estéticas de cada uno de ellos, etc. La idea central de la pieza es hacer una conexion
estructural-espacial con todos ellos para reforzar la idea de union, de pérdida y
recuperacion de memorias olvidadas en una sola pieza hecha a partir de extensiones

corporales encontradas en el pavimento.
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Entontrado en Berlin, Found, 2017. Encontrado en Dusseldorf, Found, 2017.

El contexto cultural me permitié advertir en estas costumbres una posibilidad de
expresar las variantes expresivas en y de la colectividad. El desarrollo de esta pieza,
como se menciond anteriormente, fue ludico, abierto a la construccién de nuevas
formas e interpretaciones a partir de mecanismos creativos. Durante el crecimiento de
la produccion de la pieza, con practicas similares a las que se rescaté durante la
investigacion de movimientos artisticos, como Fluxus o Dada, la pieza comenzo a
tomar mas forma y se facilité hacer vinculos con el cuerpo social, el cuerpo como
soporte, el cuerpo inmavil, invisible, misterioso.

Esta idea se apoya también del concepto planteado por el joyero y artista Pierre
Degen, que es esencialmente la relacion entre la joyeria, el cuerpo y el espacio. Aborda

el concepto de la joyeria contemporanea como una extension, un acto sucediendo;
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(como se menciona en el capitulo segundo) su trabajo se caracteriza por joyas extra-
grande, esculturas portatiles, o incluso instrumentos sin un uso especifico. Degen
menciona: “Estamos acostumbrados a ver personas usando joyeria, por que no joyeria
usando gente?.”%

Por otro lado, en el universo de formas de las diversas disciplinas existentes, se
han creado conexiones para responder a problematicas en las que, por ejemplo, los
artistas que se vinculan con la estética relacional poseen una trayectoria que le
pertenecen totalmente: ningun estilo, ninguna tematica o iconografia los vincula
directamente. Algunos de los exponentes mas relevantes dentro del movimiento del arte
relacional, citados por Bourriaud®® se encuentran: Rikrit Tiravanija, Maurizio Cattelan,
Christine Hill, Nirotoshi Hirawaka, Félix Gonzalez Torres. Jeremy Deller y Miltos
Manetas por mencionar algunos.

El arte relacional es un conjunto de practicas que plantean como su medio y
finalidad las relaciones humanas y sociales, en lugar de la produccion de objetos en un
espacio artistico privado. El arte relacional crea y problematiza las relaciones en lugar
de concentrarse en los objetos artisticos, buscando crear una “utopia de la proximidad”.
Lo que comparten los exponentes de esta corriente artistica es mucho mas
determinante, lo que significa actuar en el centro del mismo horizonte practico y teorico:
la esfera de las relaciones humanas. Una obra puede funcionar como un dispositivo
relacional que contiene cierto grado de variables aleatorias, una maquina que provoca y
administra los encuentros individuales o colectivos. Por ejemplo, a principios de los
anos setenta, Stephen Willats hizo un relevamiento cartografico de las relaciones entre
los habitantes de un edificio.

Por otro lado, el trabajo de Sophie Calle, consistié en gran parte en rendir cuenta
de sus encuentros con desconocidos: seguir a un transeunte o preguntar a los ciegos
cual era su definicidén de belleza fueron tareas que se formalizaron posteriormente en
una experiencia biografica que la llevo a colaborar con las personas con quienes se

encontraba. Este es un ejemplo de acercamiento directo con el espectador o

% Chiara Pignotti, "Il Corpo come Spazio. Un nuovo concetto di gioiello" [en lineal]
https://expydoc.com/doc/6990187/scarica-articolo-in-pdf (Consultada el 16 de junio de 2018).
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participante para la construccion colectiva de sus piezas. Como se plantea a lo largo de
este capitulo, se busca ejemplificar de diversas maneras los limites de resistencia del
arte dentro del campo social global. El interés en la pieza Found, por ejemplo, radica en
encontrar objetos productores de lo social, en este caso el objeto productor seria el
guante, los guantes de personas desconocidas encontrados en las calles de:
Amsterdam, Alemania, Londres y Bélgica, son objetos que tal vez llevan dias o
semanas en el pavimento, que por sus cualidades fisicas (forma, tamafio, colores y
texturas) ya cuentan una historia acerca del usuario. Como Foucault menciona en su
obra Las palabras y las cosas, para la produccion de Found, surge la necesidad de
realizar una excavacion arqueologica horizontal, en donde se va excavando el suelo,
analizando los estratos que nos dan en conjunto, una idea de la cultura que los
deposito; los rasgos hablan de una misma cosmovision.

Los textiles tienen una carga historica compleja en todas las culturas, haciendo
de ellos un campo ideal para direccionar asuntos de género, identidad cultural y estatus
social. De esa manera, se pueden construir codigos de interpretacion e ideas en torno a
este, en donde se puede imaginar que probablemente el duefio cuestiond alguna vez el

lugar en donde lo perdid, si la prenda sigue ahi, si alguien mas la tom¢, etc.
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Poleta, Found (2017). Performance, medidas del objeto: 1.70 x 90cm.

Se sabe, por supuesto que la forma es importante, sin embargo, no es lo primordial;
aqui se retoma la idea de Beuys y otros artistas alemanes a quienes les interesaba mas
el espiritu del material y de los objetos con lo que elegian trabajar que el resultado de la
forma en si. De hecho, Beuys en su libro Olivestone®® habla y trabaja con materiales

invisibles, como palabras, sonidos, olores e ideas.

Con esta pieza (Found) se busca aportar contenido para construir historias en
torno a objetos encontrados y los usuarios, despertar curiosidad y consciencia a partir
de esta ausencia, pero principalmente, reconocer la importancia de la unién, de saber
que a pesar de que existan barreras politicas, institucionales, culturales y sociales, esos

guantes hablan de nosotros, de gente que probablemente no se conoce pero que ahora

% Lucrezia De Domizio Durini, “Joseph Beuys, Sculptor of Souls, Olivestone”, p.23.
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comparte un mismo espacio-tiempo, gente que trabaja, mujeres, hombres, nifios,
estudiantes, nbmadas, etc.

Por otro lado, como menciona Kaprow, el arte no esta en los objetos sino en el
uso simbdlico que se haga de ellos.®” Para la realizacion del acontecimiento Found que
sucedié en Miinich, Melbourne y Amsterdam, fue necesario encontrar la relacién entre
el espacio y el objeto, para después activarla a través del movimiento, segun fuese el
contexto; Por ejemplo, en Melbourne se hizo un recorrido con la pieza alrededor de la
plaza central y algunas de las calles alternas, cercanas a la biblioteca de Melbourne,
para iniciar un dialogo con los transeuntes y espectadores, quienes, quiza, aportaron
(sin saberlo) una extensién de su cuerpo (guante) a la pieza Found. Ademas se
presentd en Mlnich, Alemania, durante el marco de la feria de joyeria Munich Jewellery
Week. Por ultimo, al cierre de esta estancia en Europa, se presento en el aeropuerto de
la ciudad de Amsterdam.

Al llevar esta acumulacion de energia a un espacio publico resulté importante
jugar con la figura de las manos en movimiento, los simbolismos, el lenguaje motriz y
las connotaciones que le atafien en la historia. Fue necesario ubicarla principalmente en
la calle, pues ese es el espacio central al que pertenecen los objetos que forman la
pieza.

En el marco de la fenomenologia, Merleau Ponty sefala "lo que aparece" o se
manifiesta a si mismo en la conciencia es aquello que percibimos. Asi, el fendmeno
deja de ser una apariencia engafosa para ser una manifestacién en tanto contiene una

esencia.

57 Allan Kaprow, The education of the Un-Artist, p.76.
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Poleta, Found (2017). Performance, Melbourne, Australia.

Una piel (quante) puede ser vista como una linea entre un interior oculto y un exterior,
donde el limite entre el interior y el exterior, publico y privado se convierte en el mas
extremo. La piel esta conectada a nuestros cuerpos, pero también es ajena: marca el
exterior, el fin de nosotros mismos. Las pieles poseen la capacidad de curarse a si
mismas. Carente de limites definitivos, la piel comunica continuamente entre las
superficies expuestas del cuerpo y sus cavidades internas. Las pieles también marcan
el vinculo entre la moda, el disefio y la escultura. Para la produccion de espacio, la
forma en que el cuerpo y el espacio interactuan es fundamental. Las paredes
esculturales pueden ser vistas como superficies multifuncionales que crean formas
ambiguas. Si los limites de un espacio escultérico se perciben como piel, el espacio se
vuelve activo en lugar de ser observado pasivamente.

Por ejemplo, con esta experiencia las geometrias suaves y las superficies
textiles implementadas en una atmadsfera urbana permiten de alguna manera que surjan

diferentes interacciones sociales y espaciales; la materialidad blanda en un entorno
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estaticamente construido constituye una rareza. Las estructuras suaves construyen la
transitoriedad y tienen el potencial de permitir que algo temporal se desarrolle.

Evocar sentimientos de pérdida, un recordatorio publico de como los cuerpos
facilmente se separan y pierden identidad, esconder el cuerpo. El cuerpo desde el siglo
XVIIl se ha convertido en un sitio abierto para ser explorado, abierto y mostrando lo que
se encuentra escondido bajo la superficie. A través del tiempo, la figura humana ha sido
uno de los instrumentos mas valiosos para afirmar una cultura mundial predominante;
las politicas corporales examinan un fendmeno inicial en el arte del siglo XX, la
preponderancia de la frontera en los fragmentos corporales como una metafora
altamente cargada de simbolismo para algunos individuos. El aislamiento que perturba
las partes del cuerpo. El cuerpo desmembrado es el sitio para la investigacion de
algunas de nuestras preocupaciones contemporaneas mas urgentes, incluidas el
sexismo, la enfermedad y la muerte o la ausencia del cuerpo. La glorificacion del cuerpo
humano en forma de cuerpo humano.%®

Por otro lado, en cuanto a la relacién del espacio y el cuerpo, el artista Allan
Kaprow (a quien cito a lo largo de esta investigacién) menciona lo siguiente: “El entorno
cada vez mas global nos llevara a implicarnos en un sistema mas y mas participativo”.
Esto, por un lado, nos habla de una apertura a nuevas ideas o al modelamiento de una
estructura que se desdobla para integrar otras formas que antes se encontraban
relativamente alejadas. Por otro lado, Kaprow a lo largo de su libro La educacion del
desartista (1971) menciona que al “des-educarnos” podremos abrir canales de creacion
mas libres, sin estar sujetos al “encarcelamiento” de una disciplina o una idea como
menciona también el filosofo Derrida, quien afirma que el arte se reduce a la caja en la
que la metemos.

Para explorar los limites en diversas areas disciplinares, esta investigacion busca
construir un ejercicio creativo de destruccion en el que es necesario quitar capas y tener
la suficiente apertura para absorber desde el exterior, el contexto cotidiano, urbano y
social.

Fomentar la idea de transformacion de la joyeria contemporanea hacia la creacion

de eventos participativos usando comportamientos experimentales para romper

%8 Helaine Poisner, Corporal Politics, p.129.
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construcciones artisticas y sociales hechas previamente. La participacion es el énfasis
en la colaboracion y la dimension colectiva de la experiencia social; es la reduccion de la
distancia entre actores y espectadores, el involucramiento y la reversion del autor y el
espectador. No hay divisiones entre activo y pasivo.

Asi, mientras que el arte se inclina a imitar la vida, la vida imita al arte. Con esta
idea me refiero a restaurar la participacion en el orden natural a través de la vinculacion
constante de sus rasgos no artisticos. Cualquier sitio es un patio de recreo; basandonos
en el movimiento Fluxus, entendemos que estos ejercicios ludicos de “apropiacion” de
espacios publicos y momentos cotidianos se refieren a separarse de estructuras
artisticas establecidas para vincularse a una esfera del arte expandida. Los cambios en
el cuerpo que habito, el espacio en el que vivo y el contexto sujeto a la transformacion
de acuerdo a factores fisicos y sociales externos, han llevado a indagar y observar de
manera mas consciente y receptiva el entorno, a vincular esas experiencias dentro de la
practica de produccion creativa.

Husserl dice que no podemos pretender tener respuestas de la verdad objetiva,
sino que es necesario que las vivamos a través de nuestra propia experiencia para
comprender el mundo de tal manera. A diferencia de los estructuralistas, quienes
pensaban que la sintactica y la semantica eran suficientes para dar significado,
Foucault propone que las cosas y las ideas por si solas no significan, sino que el
significado solamente se da a través de la experiencia. Ambas estan llamadas a
colaborar, a corresponder, a cumplir con su propodsito. Hay cosas que solamente

tienen sentido anulandose a si mismo.

Es importante tomar en cuenta que esto ha de hacerse con gusto, ingenio y
diversion; tiene que ser como jugar. Se require de tener una actitud libre para recrear
los hechos. La idea de la apertura en las extensions objetuales como mencionabamos
anteriormente sera importante para replantear formas que busquen la descentralizacion
como punto de partida. Establecer nuevas reglas en el juego a través de modos de
creacion sujetos al intercambio, la colectividad, la experiencia y la escultura social entre
otras. Esta idea radica en encontrar nuevos mecanismos capaces de construir una
dialéctica pertinente, en donde la joyeria contemporanea se enraice en la esfera de

creacion libre, de un juego en donde las reglas se construyen a través de la
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experimentacién y la participaciéon. El cuerpo, su ausencia y el espacio, seran

estimulantes en esta conversacion.

El proceso de seleccion de los objetos de estudio surge del interés y del
conocimiento previo en el area de joyeria para someterlos a diferentes experimentos
creativos, con el objetivo de replantear su extension y proponer nuevos lenguajes. Las
variables del objeto de estudio se transformaron paralelamente en la utilizacion de
diversas técnicas empleadas. En mi experiencia como creadora, al vincularme con
diversas practicas y entornos, pude explorar la materialidad de algunos objetos que a
través del tiempo y conforme fui desarrollando esta investigacion, tuvieron un vinculo
cada vez mas fuerte entre mi aparato critico y el bagaje de informacion del marco

tedrico.

A lo largo de este capitulo, como se menciono anteriormente, se hace un
recorrido a través de las piezas que se realizaron durante esta exploracién creativa. La
primera, La atomizacion de un anillo; la segunda pieza que se desarrolla antes y
durante el proceso de investigacion-produccién lleva por nombre Deriva, la idea surge
2014, a partir del interés en la observacion de conversasiones durante el estado de
traslado de un sitio a otro en el transporte publico, (metro, metrobus). Alrededor de
2,300 frases cortas (chismes, mensajes directos 0 muy produndos) se recolectaron
durante el tiempo del trayecto. Estas ideas se clasifican, utilizando algunas técnicas de
analisis estadistico para vincularlos a través de graficas o mapas visuales y

posteriormente convertir la informacién en objeto de estudio.
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Poleta, Deriva (2017). Organizacion y mapeo de frases recolectadas. Texto.

Deriva esta enfocada en actos ludicos y dinamicas de viaje; los ejercicios que surgen de
observaciones durante el traslado hace que se transformen las situaciones en el
ambiente social colectivo; son construidos a partir de los diversos lenguajes resultantes
de codigos que establecen la practica cotidiana de viaje y parten de la busqueda de
historias para la creacion e interpretacion de situaciones (momentos unicos,
conversaciones fugaces), vistas desde la perspectiva de un artista nomada.

A través de esta pieza que desplaza los mensajes adentro de una bolsa de tela,
unida al brazo como una extension corporal, se busca hacer una relacion con los
ciudadanos que transitan el espacio publico, (no espacio) para intercambiar estos
mensajes y ofrecerles aportar ideas a partir de la accion. Deriva se convierte en un
acontecimiento experimental que propone aportar en la construccion colectiva simbdlica
del espacio publico, crear situaciones que establezcan una reflexion a la forma de very
experimentar la rutina de desplazarse en el metro. La practica cotidiana de viaje,
recurre a metodologias de las ciencias sociales y conceptos de la internacional
situacionista, para analizar la informacion recolectada en el metro de la ciudad de

Mexico.
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Poleta, Deriva (2017). Happening en Metro Tacuba, Ciudad de México.

A partir de mecanismos y practicas establecidas dentro de las metodologias de las
ciencias sociales como de la etnografica, por ejemplo, se utilizd “overheards” o
“escuchones” que corresponden a concepciones de ocio para captar las experiencias o
conversaciones detonantes y asi transformarlas / ordenarlas. Por otro lado, se realiza
un acercamiento directo al espacio fisico y al usuario a través de metodologias de las
artes y el disefo, para recolectar informacion derivada de la percepcion del espacio
fisico y emocional del usuario en el transporte colectivo Metro.

La accion dio inicio en el Metro Constituyentes, pues desde ahi fue donde se
comenzé la recoleccion de los mensajes que después se utilizaron durante el
happening. Las lineas 7, 2, 5y 3 fueron las mas utilizadas para realizar las acciones
experimentales. Resulté de gran importancia mantener firme y en equilibrio el cuerpo
durante estos momentos, pues se necesitaba control absoluto para moverse de manera
eficaz y con destreza. La accion sucedia asi: una vez dentro del vagoén, iniciaba el
desplazamiento; en una parte de la bolsa cargaba plumas y, en el otro lado, los
mensajes impresos en unos pequefios pedazos de papel que se repartirian

posteriormente a los pasajeros del transporte. Me movia de un lugar a otro, algunas
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personas me daban el paso y agunos ni siquiera se percataban que estaba sucediendo
una accion fuera de lo cotidiano. En ese sentido, fue interesante integrar esta accién
dentro del contexto laboral de aquellos que utilizan los vagones del metro para vender
sus mercancias. Sin embargo, la idea de emplear estos mensajes para lograr un
intercambio de ideas surge de la observacion de practicas de comunicaciéon de aquellas
personas que aparentemente vienen de diferentes comunidades indigenas, y buscan

expresar su necesidad econodmica / laboral, a través de repartir diversos mensajes.

Poleta, Deriva (2017). Organizacion de frases recolectadas, Pt.1 Texto.

Con esta idea, se inicia una conversacion involuntaria, ya que mucho de lo que se
reoclectd durante esos afios fueron expresiones coloquiales, pensamientos
relacionados a su practica laboral, situaciones acerca de la vida en pareja, el amor, el
desamor, la enfermedad, el cansancio social, etc. Lo que noté al momento de organizar
esta informacién fue que habian muchas ideas similares, asi que me di a la tarea de
separarlas de acuerdo a la hora en la que se escuchd, el concepto o la intencion de la

frase y la linea del Metro en donde se recolectd, para encontrar puntos de conexion
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entre cada una de ellas y, asi, utilizar las mas representativas para compartir con los
pasajeros del Metro durante la accion.

El azar fue importante durante este acontecimiento ya que se esperaba que la
gente tuviera participacion en la accion, pero no se sabia con exactitud cuantas
personas aceptarian hacerlo. El cuerpo social y la joyeria se vinculan claramente en
esta pieza; a partir del resultado que se obtuvo, fue interesante ver el porcentaje de
gente que decidio participar durante la accion. Deriva es el resultado de un ejercicio de
experimentacion en combinacion con diversas metodologias de las ciencias sociales y
las artes.

Por otro lado, los planteamientos en torno a la relacién individuo / sociedad vy el
tipo de determinacion que se establece, sin duda han sido el tema que ha separado las
aguas dentro del pensamiento social, tanto en lo que se refiere al plano conceptual
como metodoldgico. La capacidad de la obra para intervenir en la realidad es limitada,
solo puede aspirar a mostrar dicha relacion de una forma negativa, mostrando lo que no
es espiritu, pero a través del espiritu, es decir, de la forma, como menciona Theodor
Adorno en la su teoria de la estética.

Deriva nos acerca de alguna manera al trabajo de Melquiades Herrera (Ciudad
de México, 1949 — 2003), el peatdn profesional, quien a través de sus largos recorridos
por las calles de México encontré una manera de responder a situaciones y objetos
cotidianos, por medio de su peculiar manera de ver, que define como: “Mirar, es un
fendmeno fisioldgico terrible. Porque depende de como se maneje el instrumento de los
conceptos”.? El sistema de los objetos y desplazamientos de Melquiades funciona
como una o6ptica de anamorfismos, donde la imagen capturada depende del punto de
vista del observador. Su obsesiva reiteracion de motivos oculares, vuelve presente el
acto de ver. Aqui la proposicion 6ptica no solo plantea problemas fisicos y sensibles
sino también histéricos y conceptuales.®®

Homenaje a Napo (mi abuelo) es una accion que se produce en 2017 que busca

explorar la transformacion de la memoria en el siglo XXI y su vinculo con las imagenes

% Melquiades Herrera, “Reportaje plastico de un teorema cultural”, [en linea]
https://artishockrevista.com/2018/04/08/melquiades-herrera-muac-mexico/ (Consultada el 18 de
abril de 2019).

60 /bid.
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digitales como apoyo para la existencia de la misma. Es a través de la manipulacion de
fotografias analogas que se realiza la impresion sobre este anillo de tela. La intencion
con esta accion es lograr un ejercicio de reflexién en torno a la evolucion del registro y
su impacto en la memoria.

Es cierto que el apoyo de los medios digitales para guardar y compartir
informacién cada vez tienen mayor importancia; el registro de momentos que marcan
nuestra experiencia, con una finalidad emocional, es una condicion humana que surge
desde el Renacimiento, a través de la pintura, y mas adelante con la llegada de la
fotografia es como socialmente entendemos nuestro vinculo con la experiencia. Sin
embargo, en el siglo XXI, hemos visto como las imagenes digitales, al ser un apoyo
para la memoria, han sustituido poco a poco el ejercicio de guardar informacién en el
cuerpo y la mente.

Asi, parece que los medios digitales son un apoyo para almacenar informacion y
funcionan como una especie de guia en la toma diaria de decisiones; no obstante, se
necesita la suficiente apertura y perspectiva para comprender el impacto que tienen
ciertas estructuras sociales sobre nuestra vida.

Por otro lado, la fotografia analoga ha pasado por muchas transformaciones a lo
largo de la historia. Como se sabe, en un inicio se utilizaba para hacer retratos
principalmente; en adelante, comenzé a ser empleada para capturar momentos o
ceremonias mas especificas, hasta el dia de hoy que la fotografia se ha convertido en
una cuestion mucho mas efimera y global.

Mi abuelo Napoledn dedico su vida al beisbol, su pasién y dedicacion por este
deporte lo llevé a explorar el dinamismo de esta actividad y a la celebracién de la
misma cada fin de semana, durante mas de 50 afios. Napo se enfoco en celebrar no

solamente el beisbol sino la propia vida.
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Poleta, Homenaje a Napo (2016). Accion. Medidas del objeto: 4 x 1 mt.

Era un ser humano ligero y simple, que festejaba estar vivo. No habia complicaciones
en su vida (o quiza, las evadia); con la celebracion que hacia todos los fines de semana
con esta practica y cada dia de su vida, la risa lo acompanaba en cada situacion. Alegre
o triste, siempre las sentia de igual manera y con el mismo optimismo. Cuando murio,
un gran vacio quedo en toda la familia, sobre todo en el campo de beisbol mexicano. El
homenaje a Napo sucede en el campo, en donde cada fin de semana se encargaba de
dejar su energia y entusiasmo con cada partido que jugaba.

Esta accidon va de la experimentacion y transformacion de la materia, a partir de
un acto ritual que constituia de prender en fuego la tela con imagenes. Una metafora a
la memoria contemporanea que, de manera natural, va transformandose con cada
avance tecnologico que nos rodea. La permanencia de los recuerdos hoy queda
separada de la experiencia que vivimos, en donde a través de pantallas vemos que la
intencion de un mensaje, recuerdo o expresion, se manifiesta de manera veloz y
efimera por medio de una multiplicidad de situaciones cotidianas.

A partir de estas reflexiones, surgen las siguientes preguntas: Cuando se
desvanezca por completo la memoria y se pierdan las imagenes en la nube, §como
sera el recuerdo?; cuando envejezcamos y perdamos la memoria por completo, jse

extinguira también la experiencia?; si no existe la imagen como forma que le da a la
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memoria, ¢,tampoco existira la vida como la percibimos ahora? ; Sera entonces, que la

evolucion de la memoria dejara de tener forma?

Estas preguntas surgen a partir de mi propio encuentro con la naturaleza de la
existencia, la evolucion y transformacion de la memoria en el siglo XXI y mi relacién con
la pérdida de un querido ser humano. Mientras cursaba una asignatura vinculada a la
fotografia y a la memoria, el homenaje a Napo se fue desarrollando de manera
organica. Esta pieza en accion sucedié en el campo de beisbol en donde practicé a lo

largo de su vida.

Poleta, Homenaje a Napo (2016).

Por otro lado, desde las trincheras del capitalismo, cabe mencionar que las imagenes
en los medios de entretenimiento y publicidad han sido testigos del consumismo al que
estamos expuestos hoy de manera cotidiana. Cuando Theodor Adorno se muda a Los
Angeles, queda asombrado de la influencia del capitalismo moderno y menciona tres de
las maneras en las que este nos corrompe y degrada. La primera, es el tiempo de ocio;
para él, la importancia de conocer los habitos y las costumbres en las que los
trabajadores y habitantes de diversas naciones empleaban su tiempo libre, era de lo
mas necesario. Adorno decia que el ocio era una de las mejores oportunidades, para

expandir las ideas, lograr llegar a una mejor version de nosotros mismos y, asi, de
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manera gradual, transformar nuestra sociedad. Pero, en el mundo moderno asegura
que el ocio ha caido en manos de la omnipresente y malévola maquina de
entretenimiento, llamada la industria de la cultura. Para Adorno, este monstruo del
capitalismo, fue disenado para separarnos de nosotros mismos y mantenernos
distraidos; cuando podriamos estar buscando nuevos enfoques a través de la lectura de
un nuevo libro de politica o sociologia o de ver una pelicula que nos brinde un nuevo
enfoque ante nuestras relaciones humanas y nos otorgue mayor claridad, preferimos
sumergirnos en la voragine de la gran maquina del entretenimiento.®’

El impacto de los medios de entretenimiento en nuestra vida hoy es mas grande
de lo que podemos comprender. Incluso, Adorno menciona que Walt Disney es uno de
los culpables de nuestra frustracion por el extremo optimismo que sugieren los
personajes a los que da vida. El exceso de informacion visual es cada vez mayor y se
buscan respuestas ante situaciones complejas a través del acercamiento a medios
digitales. Estamos en la era de la homogenizacion del ocio.

Por su parte, el Homenaje a Napo es también un recordatorio de la importancia
de integrar el tiempo libre en nuestras propias vidas, el deporte como una actividad de
ocio que nos llena de energia y nos da vitalidad. Ademas de ser un ejercicio de
reflexiébn acerca de la memoria, como se menciond anteriormente, es a través de esta
seleccion y busqueda de imagenes analogas que se pretende hacer una reconstruccion
visual para hablar de la permanencia de las fotografias en la era digital y su vinculo con
la memoria.

En otro sentido, esta accion es una metafora a la transformacion, la pérdida
natural de la memoria y la vida. El elemento que se decidié utilizar para activar este
ejercicio fue el fuego, el cual representa la conexion entre lugares inaccesibles para el
ser humano, mundos lejanos pero desde donde llega el calor. El fuego, por otro lado, es
asociado a la idea del calor corporal como signo de salud y vida.

La definicion del fuego por Heraclito, como agente de destruccion y renovacion,

contenida ya en los puranas del hinduismo y en el Apocalipsis, fue recogida por los

1 Hernan Fair, “La teoria critica de Adornoy el psicoanalisis lacaniano como filosofias de la
negacion ontoldgica.” [en linea] https://www.redalyc.org/pdf/184/18440029002.pdf (Consultada
el 19 de septiembre de 2020).
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alquimistas, en su sentido filoséfico y magico de agente de transformacion («todas las
cosas nacen del fuego y a él vuelven») y también como germen que se reproduce en
las vidas sucesivas (asociado asi a la libido y a la fecundidad). Por otro lado, la idea
alquimica de que «el fuego es un elemento que actua en el centro de toda cosa», como
factor de unificacién y de fijacion, se sugiere también a través de esta accion.

Se realiza la incineracion o combustidon completa de la materia (anillo de tela), hasta su
conversion en cenizas para iniciar la reflexion y analogia sobre la pérdida de la memoria

y su relacion con la vida.

Poleta, Homenaje a Napo (2016).

La materialidad del espacio se expresa en su proceso de produccion, consumo y
recepcion. En una época cada vez mas dominada por las tecnologias digitales y
virtuales, es interesante notar que algunas de las tecnologias mas antiguas y
perdurables del mundo (el tejido, la hilatura, el tejido, la costura y el trenzado)
asociadas con el trabajo manual y el producto fisico tangible, son dominadas ahora por
maquinas operadas por hombres. La capacidad de moverse, funcionar y referenciar
dentro de multiples sitios simultaneamente da a los textiles una tremenda potencia
como medio para comentar sobre la cultura contemporanea, basada en la

fenomenologia de la percepcion de Maurice Merleau-Ponty. Los procesos manuales
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son medios de vincular lo social, lo politico y lo personal, a través del tiempo repetitivo
de elaboracion, la sensibilidad corporal y las acciones que se generan.®?

Adentro — Afuera (2016) es un ejercicio de experimentacion y transformacion de
la materia, que vincula lo personal a partir de la intervencion de los elementos natuales
en los ciclos de vida. En esta accion se busca explorar la temperatura del cuerpo, su
transito, los elementos y el recorrido, en combinacion con cuestiones fisicas que hacen
que ocurra la transformacion de la pieza. Adentro — Afuera es una danza sutil, por
medio de una secuencia simple, inspirada en el andar de lo cotidiano.

Este ovalo de hielo, que vemos en la imagen a continuacion, tiene la misma
circunferencia que mi cintura y surge de un estudio anatémico para hablar de la
temperatura, del cuerpo sensible, de aquel que siente, que sufre, llora, rie y sobre todo
que fluye.

Adentro - Afuera se construye para hacer una reflexiéon acerca de la permanencia
y la impermanencia de la temperatura de la materia. Es una representacion de la
sensibilidad del cuerpo a través del agua en sus diferentes estados. Esta pieza es un
comentario sobre la naturaleza del cuerpo humano, refutando la duracion del objeto

artistico.

Poleta, Adentro-Afuera (2016). Performance.

62 Gabi Schilling, Mediating Space- soft geometries, textil estructures, body architecture, pp.10-
17.
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El cuerpo humano puede ser visto tanto como una fuerza transformadora para la
produccion espacial, como un sitio para implementar construcciones espaciales
operativas. El cuerpo humano debe tener una presencia sensorial para crear una
experiencia espacial auténtica e inmediata.

En resumen, a lo largo de este capitulo se realiza un recorrido por las
producciones mas representativas que se llevaron a cabo durante esta investigacion-
produccion y se vinculan directamente con el tema. Sin embargo, en la busqueda de
mecanismos de apertura en la esfera de la joyeria contemporanea, se produjeron varios
experimentos en torno a este tema, a través de piezas como Homenaje a Napo o
Adentro-Afuera, en las que se busca encontrar las relaciones existentes entre diferentes
conceptos: el cuerpo sensible y social, la transformacion de la memoria, la temperatura
de la materia, la combinacion de disciplinas y los puntos donde convergen, como la
fisica, la antropologia y la arqueologia, entre otros.

El arte representa una actividad de trueque que ninguna moneda o sustancia en
comun puede regular, un intercambio cuya forma esta determinada por la del objeto
mismo. Retomando la idea de Marcel Duchamp (Blainville - Crevon, Francia 1887 —
1968) de desplazar el objeto (ready-made) al contexto del arte, la practica del artista y
su comportamiento como productor determina la relacién que mantiene con su obra.
Dicho de otra manera, lo que el artista produce en primer lugar son relaciones entre las
personas y el mundo.

Por otro lado, con las piezas mencionadas a lo largo de este capitulo, y en
relacion con las ideas que se plantean en capitulos anteriores, se busca expresar los
vinculos existentes entre el objeto portable y las acciones que los alteran, para dar un
nuevo enfoque a la manera en la que nos relacionamos con el espacio y la joyeria,
dando paso a una mayor participacion y construccion de piezas que involucren al
cuerpo social. Estas piezas nos recuerdan la importancia del proceso y la
experimentacion como parte fundamental de la produccion artistica, para observar
nuestro entorno y aportar ideas con elementos cotidianos, desplazandolos al contexto
del arte y la vida.

Cabe mencionar que la joyeria, al ser un oficio antiglio cargado de tradiciones,

significados y valores simbdlicos, (tal como se menciona en el primer capitulo), es dificil
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que se aleje de su cultura y sus raices. Sin embargo, en esta investigacion se trata de
considerar al objeto joya como punto de partida para exploracion con diversos
materiales y formatos, que evidentemente se separan de la idea inicial de la joyeria
tradicional.

Se busca desarrollar nuevos lenguajes de identidad social, de transgresion y de
ruptura. La resignificacién de la joyeria, a través de la activacion del objeto pasivo en el
sistema de la joyeria contemporanea, esta evolucionando constantemente. Con las
piezas realizadas durante esta investigacion-produccion y la creacion de La atomizacion
de un anillo y Found, por ejemplo, se dio la oportunidad de un acercamiento ludico a
diferentes esferas de produccion artistica. Fue importante situar los elementos que
construyeron cierto contexto en torno a la produccion, apoyandome de conceptos
mencionados anteriormente como la escultura social, la estética relacional, y el arte y la
vida propuesto por el artista Allan Kaprow.

En el caso especifico de la pieza Found, por ejemplo, las estructuras tactiles
del cuerpo apuntan a las necesidades espaciales publicas, en estrecha relacién con el

individuo, lo privado, pero también con el cuerpo colectivo.
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Conclusiones

Antes de concluir, es pertinente mencionar el recorrido que se ha realizado para lograr
llegar hasta este punto en mi camino como creativa. Previo a la realizacion de esta
maestria, hice una licenciatura en disefo textil y de moda, pues desde aquel entonces
me interesaba observar el lenguaje corporal, las dinamicas de expresion del ser
humano, las relaciones y los objetos que daban indentidad y caracter a la persona al
ser portados. Al poco tiempo descubri mi interés por la joyeria y fue que dio inicio
aquella practica en mi carrera; tenia mucha ilusion por todo el camino que comenzaba a
recorrer, sin embargo, sabia que no tenia nada de conocimiento técnico en el oficio de
la misma. Solamente habia una gran necesidad de crear objetos que acompafaran el
movimiento del cuerpo y que expresaran lo que tanto me interesaba acerca del lenguaje
corporal, el equilibrio entre las formas y su eventual relacion con el campo dinamico de
relaciones expandidas. Una disciplina que me ha acompafiado a lo largo de quince
afnos ha sido la danza; empecé bailando jazz y tap a la edad de siete anos, pasando por
danza aérea, africana y tango. Actualmente llevo mas de cinco afios practicando danza
contemporanea, en donde finalmente comencé a sentir una conexién mas profunda con
mi cuerpo y mi practica como bailarina.

Desde que inicié trabajando con diversos materiales, me interesaba comenzar un
dialogo con la materia, los objetos y el cuerpo, estudiando las formas de las piezas, el
balance, el movimiento y la composicién que se creaba en cada una de ellas. El inicio
en mi practica como disefiadora de joyeria fue a través del uso de rocas calizas como
marmol y granito. Mi acercamiento con estos materiales fue muy organico; mi maestro
Don Juan fue quien me enseio la técnica de talla y pulido de piedras, ayudandome en
la creacion de mis primeras piezas de joyeria, hechas de marmol y granito. Fue en esos

materiales que encontré mucha fuerza, calma, placer y gozo.
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Proceos en el taller del maestro Don Juan, 2013.

Asi fue que di inicio a esta nueva relacion y dialogo con la materia, una nueva manera
de entender la joyeria y los objetos que porta un cuerpo. Mas adelante, comencé a
sumergirme en la esfera de la joyeria contemporanea, en donde me cuestioné el
concepto y la profundidad del mensaje que contenian las piezas, a través de la manera
natural en la que me involucraba en esta practica. Cinco anos mas tarde construi mi
propia marca de disefio de joyeria “Rodete Studio”, la cual hasta la fecha sigue vigente
y ha sido testigo de multiples transformaciones no solamente estéticas, sino también
conceptuales, técnicas, estructurales y comerciales.

El interés de hacer un trabajo de investigacion y produccién, enfocado
primeramente en escultura, surge de la necesidad por explorar un territorio creativo mas
amplio desde mi practica como disefiadora de joyeria, en la que cuestiones de
ergonomia y portabilidad principalmente, resultaron ser elementos inseparables de
dicha esfera, mismas que me hicieron sentir limitada y hasta cierto punto encasillada.
Es entonces cuando decido salir y aventurarme a explorar de manera mas libre y
profunda mi camino como creativa. Fue necesario escaparme de manera temporal de
aquellas ataduras, técnicas y funcionales, para perderme en un laberinto lleno de
posibilidades, en donde las respuestas estarian dentro de mi.

Durante ese tiempo de exploracion, y a lo largo de esta investigacion —
produccioén, pude ver como la joyeria artistica en México ha quedado incomprendida por
muchos. Como se expresa a lo largo del primer capitulo, la historia de la joyeria

contemporanea no podria comprenderse de manera integral sin el estudio de este

108



movimiento tanto en México como en Europa, y el rol que jugaron los joyeros a través
de la experimentacion con diferentes medios, el acercamiento a diferentes disciplinas
para dialogar acerca de los puntos donde convergen, ciencia, arte, arqueologia,
sociologia, etc. Sin embargo, en esta investigacion-produccion se busca responder a la
necesidad de resignificar la joyeria a partir de estos elementos, para activarla a través
del happening vy, asi, redefinir su extension.

Previamente a eso, es importante recordar la importancia del devenir creativo en
la relacion de la joyeria de los pueblos originarios con la propia del mestizaje, pues es el
surgimiento de esta practica y la manera en la que se ha utilizado dentro del lenguaje
de lo cotidiano, incluso después de la Conquista, ha sido una via muy poderosa de
comunicacion y relaciones a través del tiempo. Sin duda, es necesaria de abordar en
esta investigacion, a lo largo del primer capitulo, pues es el eje del cual parte este
proyecto.

Como se menciond anteriormente, los capitulos que se desarrollan buscan
mostrar un acercamiento a diversos conceptos tedricos, filoséficos y de produccion
artistica, para vincularlos a los elementos centrales, como son el cuerpo social, el
espacio, la accion, la joyeria y la interdisciplina. Esta investigacion-produccion es el
inicio de una busqueda mas extensa en torno a la exploracién del cuerpo generizado,
moldeado por su duefio, su postura social y las politicas adquiridas. Se puede concluir
que, al haber poca investigacion en torno al tema de joyeria contemporanea en México,
las posibilidades de expansion y de desarrollo de piezas entorno al tema, son todavia
muy amplias. Se busca que esta esfera pueda emanciparse de las connotaciones
meramente ornamentales y comerciales, para aportar nuevas perspectivas en el arte de
la produccion social y la critica del pensamiento. Sin embargo, es importante
comprender que la confusion e incertidumbre que hay en el tema de la joyeria artistica y
su relacién con el cuerpo social, son la base del crecimiento de esta expresion. El
transito de los cuerpos, el cuerpo anatdomico y aquel que hasta en ocasiones es
transgredido para brindar un lenguaje mas intimo con los objetos y su relacion con el
espacio, otorgan una experiencia que se vive en torno a dichos sucesos, y hacen que el
cuerpo social se vaya moldeando a la situacién y problematica planteada previamente.

De esta manera, se propone un sutil desdibujamiento de las fronteras entre el
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espacio publico y el privado, para abordar de manera mas especifica la situacién del
cuerpo y el objeto decimondnico, sugiriendo nuevos alcances a través de la activacion
de los mismos. En ese sentido, el cuerpo y la colectividad ya dialogan con el espacio,
por tanto, el objeto se define como connotativo. Entonces, el objeto evolucionado en el
cuerpo y en el marco de la sociedad, define al cuerpo posmoderno y el didlogo se
establece a partir del objeto pasivo contra el objeto activo. Por medio de diversos
acontecimientos, encuentro en el happening y el arte-accién uno de los medios idoneos
para generar dialogos entre disciplinas y reflexionar acerca de los dos motores
principales en mi practica: la joyeria y la danza contemporanea, la libertad intrinseca de
movimiento, la presencia escénica del cuerpo y su proyeccion en el espacio. En
resumen, lo que se propone con este proyecto es sacar a la joyeria de su espacio
tradicional, para convertirla en una experiencia social que defina (a partir de esa
practica) un objeto artistico con una accion estética que logre cambiar el sentido de
como tradicionalmente se ha manejado el concepto de joyeria.

Con base en el marco tedrico, se sugiere hacer la relacion entre los conceptos
de fenomenologia y la escultura social, en elementos que aportan respuestas a la
resignificacion de la joyeria por medio de la accion. La fenomenologia, por su parte,
aparecera como un intento para establecer a la filosofia, el criterio absoluto de que la
verdad no esta basada en las ciencias sociales, sino en la experiencia. Sin embargo,
estamos en el lugar donde una cosa no se puede separar de otra (filosofia, ciencia,
arte, psicoanalisis...). Las fronteras entre las disciplinas se crean y se imponen
fundamentalmente desde la institucion; siendo ,asi, el arte la institucion mas libre,
combinandose e interponiéndose disciplinas y experiencias.

En ese sentido, se concluye que encontrarmos las respuestas a una de las
preguntas centrales de esta investigacion, afirmando que se logra hablar de la
materialidad y significado de los objetos que utilizamos y llamamos joyeria, para
explorar nuevas maneras de habitar el espacio y relacionar la accion con el cuerpo
social. El objeto de estudio de esta investigacion, como se menciona al inicio, es la
resignificacion de la joyeria a través del accionismo, en donde la transformacion y
movimiento de la misma surge a partir de la experiencia social.

Las posibilidades expresivas de la joyeria contemporanea, en relacion con el
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espacio y el cuerpo social, son muy extensas y varian segun el contexto en el que se
presenten. Este vinculo, surge del interés de los creadores por explorar nuevos
territorios y lenguajes, tal como se plantea en el primer capitulo. Cuando la joyeria se
extrae de su espacio tradicional de disefio para acercarla al happening, se abren
nuevos modos de creacion y liberacidén de dicha practica para guiar hacia la
participacion y vinculacién con la experiencia social. Es, quiza, cuando deja de tener
importancia si se considera joyeria o no que la produccion artistica se libera y la
practica se expande. Por otro lado, la idea del fin sugiere replantear formas que
busquen la descentralizacidn como punto de partida. Establecer nuevas reglas en el
juego a través de modos de creacion sujetos al intercambio, la colectividad y la
experiencia, para encontrar mecanismos capaces de construir una dialdgica pertinente,
es importante.

Aunque el interés en esta investigacion surge de comprender la importancia de la
joyeria contemporanea como una practica que se expande a través del tiempo y se
encuentra en constante proceso, se destaca la importancia del surgimiento de esta
disciplina como un canal para la experimentacion con diversos materiales y referentes
que la van construyendo y transformando. Es asi que el abandono por los recursos
materiales tradicionales establecen la apertura del movimiento contemporaneo en la
joyeria, tomando en cuenta que el medio y la transdisciplina establecen los limites. Los
creadores de joyeria contemporanea desarrollan el ejercicio en horizontalidad y hacia
un pensamiento tentacular, en donde la contextualidad de la accion interdisciplinaria la

expande y emancipa.
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Anexos

Poleta, Anillo placa (2013). Ciudad de México.

Materiales: granito Santa Cecilia con plata .925. Medidas: 7.5 x 0.5 x 2cm.

Poleta, Anillo irregular doble (2014). Ciudad de México.
Materiales: granito oxford y plata .925. Medidas: 7.5 x 0.5 x 2cm.
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Poleta, Anillo Triple (2014). Ciudad de México.
Materiales: marmol blanco carrara. Medidas: 12 x 2 x 3cm.

Rodete Studio, Anillo Articulado (2017). Ciudad de México.
Materiales: plata .925. Medidas: 4 x 1.5cm.
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Rodete Studio, Anillo Articulado Ill (2019). Ciudad de México.
Materiales: plata .925 y zafiros. Medidas: 5.7 x 1.3cm

Poleta, Arete movil (2016). Ciudad de México.
Materiales: plata .925 y marmol blanco. Medidas: 14 x 11 x 0.5 cm.
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Rodete Studio, Arete Agnes y Anillos brote, coleccién Amorfas (2018). Ciudad de México.
Materiales: plata .925 con bafio de oro, marmol travertino y vidrio soplado

Rodete Studio, Aretes tuvalt y pinzén, coleccion Amorfas (2018). Ciudad de México.

Materiales: plata .925 con bafio de oro y perlas. Medidas: variables
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Rodete Studio, Dijjes Iso, coleccion Leonela (2015). Ciudad de México.

Materiales:plata .925, marmol blanco aurora y granito negro. Medidas: variables

Rodete Studio, Anillos rebanadas, coleccion Leonela (2015). Ciudad de México.
Materiales: plata .925 y granito negro. Medidas: variables
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Poleta, Maqueta La atomizacién de un anillo (2016) Ciudad de México.
Materiales: marmol blanco aurora y negro Monterrey

Técnica: mixta. Medidas: variables

Poleta, La atomizacién de un anillo (2016) Ciudad de México.
Materiales: marmol travertino. Medidas: 1.20 x 45cm.

Técnica: mixta
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Poleta, La atomizacion de un anillo (2016) Ciudad de México.
Materiales: marmol travertino. Medidas: 1.20 x 45cm.

Técnica: mixta

Poleta, La atomizacién de un anillo (2016) Ciudad de México.
Materiales: marmol travertino. Medidas: 1.20 x 45cm.

Técnica: mixta

118



Poleta, La atomizacién de un anillo (2016) Ciudad de México.
Materiales: marmol travertino. Medidas: variables

Técnica: mixta

Poleta, La atomizacién de un anillo (2016) Ciudad de México.
Materiales: marmol travertino. Medidas: 63 x 45cm.

Técnica: mixta

119



Poleta, La atomizacién de un anillo (2016) Ciudad de México.
Materiales: marmol travertino
Medidas: 95 x 40 x 2cm

Técnica: mixta

Poleta, Found (2017) Ciudad de México.
Materiales: Textiles, varios
Técnica: mixta
Medidas: 1.70 x 90cm.
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Poleta, Found (2017) Ciudad de México.
Materiales: textiles, varios. Técnica: mixta
Medidas: 1.70 x 90cm.
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Poleta, Adentro/Afuera (2016) Ciudad de México.
Materiales: hielo y aluminio. Técnica: mixta
Medidas: 75 x 40 x 20cm

Poleta, Adentro/Afuera (2016) Ciudad de México.
Materiales: hielo y aluminio. Técnica: mixta
Medidas: 75 x 40 x 20cm
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Poleta, Adentro/Afuera (2016) Ciudad de México.

Materiales: hielo y aluminio. Técnica: mixta
Medidas: 75 x 40 x 20cm

Poleta, Adentro/Afuera (2016) Ciudad de México.
Materiales: hielo y aluminio. Técnica: mixta
Medidas: 75 x 40 x 20cm
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Poleta, Deriva. (2017) Ciudad de México.
Materiales: libretas y computadora. Medidas: variables. Técnica: mixta.

Poleta, Deriva. (2017) Ciudad de México.
Materiales: textil, resorte, hojas de papel, plumas. Medidas: variables.
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Poleta, Homenaje a Napo (2016).
Materiales: textiles, varios. Medidas: 4 x 1 m.

Técnica: mixta.

Poleta, Homenaje a Napo (2016).

Materiales: textiles, varios. Medidas: 4 x 1 m.

Técnica: mixta.
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Poleta, Homenaje a Napo (2016).
Materiales: textiles, varios. Medidas: 4 x 1 m.
Técnica: mixta.

Poleta, Homenaje a Napo (2016).

Materiales: textiles, varios. Medidas: 4 x 1 m.

Técnica: mixta.
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