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“Turno para la mujer en Bienal de Venecia”. BBC Mundo

http://news.bbc.co.uk/hi/spanish/misc/newsid_4082000/4082864.stm
"¿Tienen que desnudarse las mujeres para ingresar al Museo Metropolitano?" Las "Guerrilla Girls" denuncian la discriminación. Cuando la Bienal de Venecia abra sus puertas este fin de semana, será la primera vez en sus 110 años de historia en que la exposición no será curada por un hombre. En esta ocasión, las españolas María de Corral y Rosa Martínez fueron las encargadas de seleccionar las obras de uno de los eventos más prestigiosos del mundo del arte. Martínez dijo a la BBC que la elección como curadora "profesionalmente es muy importante, pero también creo que hay que ver la importancia política y simbólica". La 51º edición de la Bienal fue curada por dos artistas españolas. La artista está a cargo de un pabellón llamado "Siempre un poco más lejos", en el que investiga el rompimiento de las barreras artísticas. "Es sobre la apariencia de fronteras entre las disciplinas, las disciplinas clásicas, de pintura, escultura, y demás, y la posibilidad y la gran libertad de las ideas utilizando diferentes medios para expresar los pensamientos", dijo Martínez. "Los artistas pueden navegar por diferentes medios... a través de la pintura un día, o por la fotografía. Pueden utilizarlo todo", agrega. La curadora subraya que en esta bienal hay una presencia femenina "equilibrada". 

Chicas guerrilla 

La primera sala de la muestra es, de hecho, un manifiesto contra la escasa participación de las mujeres en el mundo artístico. Allí se encuentran los carteles de las "Guerrilla Girls", un grupo anónimo de artistas mujeres que desde hace veinte años denuncia la discriminación en el arte. Uno de ellos dice "¿Tienen que desnudarse las mujeres para ingresar al Museo Metropolitano? Menos del 3% de los artistas en las exposiciones de arte moderno son mujeres, pero el 83% de los desnudos son femeninos". En el mismo lugar cuelga una lámpara gigante de la artista francoportuguesa Joana Vasconcelos, quien sustituyó los cristales por cientos de tampones. Vasconcelos denuncia la misoginia y el conservadurismo. Vasconcelos afirma que su obra, llamado La Novia es una reflexión sobre la condición de las mujeres "bajo las dictaduras inspiradas en el modelo de catolicismo más misógino y conservador". 

América Latina 

Es sobre la apariencia de fronteras entre las disciplinas, las disciplinas clásicas, de pintura, escultura, y demás, y la posibilidad y la gran libertad de las ideas utilizando diferentes medios para expresar los pensamientos. María del Corral, por su parte, tuvo la tarea de hacer un recorrido por la historia del arte contemporáneo desde la década de los setenta. En la muestra, que se llama "La experiencia del arte", están presentes artistas latinoamericanos como la cubana Tania Bruguera, el mexicano Gabriel Orozco y los argentinos Jorge Macchi y Leandro Erlich. La guatemalteca Regina José Galindo recibió un León de Oro en la categoría de artista joven por un tríptico que incluye su video Himenoplastia, donde muestra la reconstrucción de un himen, como crítica de la imposición de la virginidad como requisito para el matrimonio. El alemán Thomas Schütte recibió un León de Oro por su obra internacional, la estadounidense Bárbara Kruger fue galardonada por su trayectoria artística, y el pabellón de Francia se llevó el primer premio nacional.

“Acento Hispanoamericano en la Bienal. Arte en Español para Venecia”

http://www.eluniversal.com/2005/06/11/til_art_11316A.shtml
Venecia. La presencia de dos directoras españolas ha tenido gran importancia para los artistas latinoamericanos en la Bienal de Venecia, pues aunque la mayoría de los países siguen exponiendo fuera de la sede central en los Giardini, participan más creadores en las dos exposiciones generales que lo que es habitual. 

Exceptuando a México, ausente este año en el Pabellón del Instituto Italo-Latinoamericano (IILA), varios de los países tienen una destacada representación y en un lugar mejor que en ediciones anteriores de esta muestra, que celebra 110 años de existencia. 

Convidados 

Entre los latinoamericanos llamaba la atención estos días la falta de artistas mexicanos, representados sólo por Gabriel Orozco y por el español residente en el país Santiago Sierra. Orozco, que ya estuvo en la edición de hace dos años y cuyas obras han sido comparadas con las de un Mondrian del círculo, forma parte de la muestra La experiencia del arte, dirigida por María de Corral. Allí están también los argentinos Leandro Erlich y Jorge Macchi -este último además representante de su país en el respectivo pabellón-, reseñó DPA. 

La cubana Tania Bruguera trajo a Venecia Justicia poética, un corredor tapizado de bolsitas de té usadas que pese a estar ya teóricamente gastadas, desprenden un agradable aroma y, tal como subraya la artista, recuerdan más a sus orígenes naturales que a la bebida ya procesada. 

En una selección por la que incluso se ha calificado de "hispanófila" a la presente edición con los latinoamericanos, se suman nueve españoles. Están incluidos en la otra gran sección de la Bienal, titulada Siempre un poco más lejos, Guillermo Calzadilla (Cuba) que, con Jennifer Allora (EEUU), muestran un enorme hipopótamo que remeda a las estatuas ecuestres de los próceres, sobre el que hay una persona leyendo el periódico y que toca un silbato cuando lee una injusticia. 

Regina José Galindo (Guatemala) exhibe dos videos, uno de los cuales muestra una "himenoplastia" o reconstrucción del himen, y en contraste María Teresa Hincapié de Zuluaga construyó un jardín de quietud titulado El espacio se mueve despacio, en el que en medio de la oscuridad se escuchan ruidos de animales y se proyectan imágenes de indígenas en la selva con música tocada en vivo. 

Está también Donna Conlon, estadounidense que vive en Panamá y que trajo a Venecia Espectros urbanos, un video que combina los rascacielos con una serie de montajes de fichas y chapas de botellas, además de ser la representante del país centroamericano en el IILA con un interesante film titulado Coexistencia, en el que se ve a hormigas llevando hojas, pero también banderas de diferentes países y el símbolo de la paz.

“Creadores latinoamericanos llevan arte del continente a la Bienal”

http://actualidad.terra.es/cultura/articulo/creadores_bienal_latinoamericanos_llevan_arte_343574.htm
La 51 edición de la Bienal de Arte Contemporáneo de Venecia, que se inaugura este viernes, cuenta con una nutrida presencia latinoamericana, con varios pabellones nacionales y una quincena de artistas en la sección oficial.

Las directoras de la muestra, las españolas María de Corral y Rosa Martínez, han seleccionado para sus respectivas exposiciones a varios creadores procedentes de diversos países de América Latina, que han llevado a la bienal obras pictóricas, montajes audiovisuales, esculturas e instalaciones.

En 'Siempre un poco más lejos', la exhibición organizada por Martínez, hay un total de ocho artistas de Latinoamérica, una región 'con una gran creatividad y una gran energía', señaló a EFE la comisaria.

La elección se basó en que fueran creadores 'con un trabajo de continuidad, capaces de desarrollar un mundo personal y que no se dejen llevar por las modas', agregó la comisaria, que recordó además 'esa conexión que tradicionalmente desde España tenemos con Latinoamérica'.

En su muestra tienen cabida obras de las brasileñas Laura Belém, Rivane Neuenschwander y Valeska Soares, los cubanos Carlos Garaicoa y Diango Hernández, la colombiana María Teresa Hincapié de Zuloaga, el argentino Sergio Vega y Regina José Galindo, de Guatemala.

Martínez hizo hincapié en la presencia 'equilibrada' de mujeres entre los artistas, algo que va en línea con una exposición de sabor 'femenino y feminista', indicó.

A través de los trabajos de los ocho latinoamericanos y otros 41 artistas de los cinco continentes, Martínez explora el presente del arte y su transformación y retos futuros.

La exhibición de María De Corral, por su parte, hace un recorrido por la evolución del arte contemporáneo desde la década de los setenta con los obras de 42 creadores, entre ellos seis procedentes de diversos países de América Latina.

De la muestra, que lleva por título 'La experiencia del arte', forman parte la cubana Tania Bruguera, los brasileños José Damasceno y Cildo Meireles, el mexicano Gabriel Orozco y los argentinos Leandro Erlich y Jorge Macchi.

Este último es también el artista responsable del pabellón argentino, uno de los cuatro presentes a nivel nacional en el escaparate veneciano del arte contemporáneo. Con la colaboración del músico Edgardo Rudnitzky, Macchi ha trabajado en una instalación audiovisual que lleva por título 'La Ascensión', situada en el antiguo oratorio de San Felipe Neri, en la Venecia histórica.

También tienen un pabellón propio Uruguay, Venezuela y Brasil, todos ellos situados en los Jardines de la Bienal, donde se ubican el Pabellón Italia (donde se encuentra la muestra de María de Corral) y las exposiciones nacionales de una treintena de países.

La exhibición uruguaya está a cargo de la artista Lacy Duarte, mientras que la de Venezuela ha sido ideada por Santiago Pol y en la de Brasil participan el fotógrafo Caio Reisewitz y el grupo Chelpa Ferro, integrado por Sergio Mekler, Luiz Zerbini y Barrao.

Otro pabellón es el organizado por el Instituto Italo Latinoamericano de Roma, que con el título general de 'La trama y la urdimbre' sirve de escaparate a los trabajos de dieciséis artistas de doce países de la región.

Están presentes Bolivia (con Joaquín Sánchez y Guiomar Mesa), Chile (Gonzalo Díaz), Colombia (Juan Manuel Echavarría, Oswaldo Maciá y Oscar Muñoz), Costa Rica (Cecilia Paredes y Jaime David Tischler), Cuba (Los Carpinteros) y El Salvador (Luis Paredes). También alberga obras de Guatemala (Luis González Palma), Haití (Maxence Denis), Panamá (Donna Conlon), Paraguay (Mónica González), Perú (Luz María Bedoya) y República Dominicana (Polibio Díaz).

Los trabajos que estos artistas han llevado a la Ciudad de los Canales recrean la diversidad de creencias, símbolos y paisajes del continente a través de sus obras visuales, en las que también hay espacio para sentimientos como el temor y el ansia, situaciones de drama y la violencia o, por el contrario, de belleza y humor.

La Bienal veneciana echará a andar de forma oficial con la inauguración de este viernes y el domingo abrirá las puertas al público, que podrá visitarla hasta el próximo 6 de noviembre.

HERNÁNDEZ, Carmen. “Reflexiones sobre un Proyecto Expositivo. Desde el cuerpo: alegorías de lo femenino (MBA, enero-marzo de 1998)”, en CEM, ESCUELA DE SOCIOLOGÍA, FACES-UCV. III Jornada Nacional de Investigación Universitaria de Género. Caracas, 18 de julio de 2002

http://av.celarg.org.ve/Recomendaciones/ponenciacarmen.htm
Esta ponencia es una reflexión sobre el proyecto expositivo Desde el cuerpo: Alegorías de lo femenino presentado en el Museo de Bellas Artes entre enero y marzo de 1998. Al no contar con un registro documental de esta experiencia, creo necesario retomar algunas premisas que contribuyan a comprender el vigor que la perspectiva de género, asociada a políticas de representación individuales y colectivas, ha adquirido en el arte contemporáneo. Los trabajos seleccionados se inscriben en una visión crítica de la tradicional construcción de la subjetividad "femenina" como dimensión subalterna y a la vez, cuestionan los parámetros excluyentes del arte.

Hoy, a cuatro años de presentada la muestra, los problemas allí planteados resultan vigentes, sin embargo, hablaría de representaciones de las diferencias, porque el término femenino todavía opera como signo discriminatorio y esto oscurece la orientación subversiva de mi propósito curatorial, que recurrió a lo femenino para visibilizar una perspectiva crítica al sistema androcéntrico
 articulada en el arte realizado por algunas mujeres.

Si pensamos que la mujer -como signo o representación- ha sido definida por un orden patriarcal que requería definir su hegemonía en la producción de bienes materiales y simbólicos, resulta razonable que las mujeres hayan experimentado la necesidad de diseñar nuevas posibilidades de inserción en lo social. En el arte este proceso se hizo evidente a partir de los años 70 bajo la influencia de los movimientos feministas.

Pero estas obras presentan varios problemas, entre los cuales destaca su evaluación desde parámetros formalistas que no valoran los continuos emotivos e intelectuales que las sustentan estructuralmente. El arte feminista es básicamente plural y pocas veces se reconoce su enérgico alejamiento de la pintura y la escultura en su condición de códigos hegemónicos del modernismo. Como rechazo ideológico a su momento histórico, estas artistas asumieron el arte procesual caracterizado por el video, el performance y las instalaciones, y privilegiaron géneros menores como la autobiografía, el testimonio y las crónicas. Hoy es posible reconocer que el arte feminista de los años 70 contribuyó a recuperar formas expresivas periféricas y a la vez, advirtió sobre la no neutralidad del lenguaje y del arte, apuntando sus marcas de género, raza, sexualidad y clase social. Reconoció que el género sexual es construido socialmente y no un destino biológico. Cuestionó la noción de individualidad y genialidad artísticas para propiciar las experiencias colectivas y valoró lo personal como político
 en contraposición a la supuesta existencia del arte como expresión universal y neutra.

En el arte contemporáneo realizado por mujeres se observa la constante referencia al cuerpo como signo potencialmente expresivo para repensar la relación entre objeto y sujeto. Esta actitud responde a un deseo de constante desafío a los cánones sociales y artísticos, lo cual ha propiciado una densidad semántica que estimula una ambigüedad referencial sustentada en la rebeldía a suscribirse a modelos previamente fijados. Muchas de estas experiencias realizadas a lo largo de los años 80 y 90 del siglo XX, han contribuido a disolver los límites entre los géneros, visible sobre todo en las combinatorias entre desnudo, retrato y autorretrato, así como en las mezclas de modalidades técnicas.

Respecto a sus antecesoras, las artistas contemporáneas manifiestan menos interés por la capacidad expresiva del performance y se interesan más por las articulaciones del lenguaje. Laura Cottingham señala que, salvo la actuación crítica de las Guerrilla Girls
, son pocos los casos de abierta provocación y es más común observar una ironía sutil hacia las estructuras ideológicas por medio de complejas relaciones con la tecnología.

En la exposición Desde el cuerpo: alegorías de lo femenino, se pudo observar que las artistas seleccionadas asumen el lenguaje del arte como posibilidad de problematizar su rol como sujeto y artista. El cuerpo es asumido como sitio de lucha porque es allí donde se marcan las diferencias representacionales entramadas en estructuras de poder.

Entre las artistas más conocidas en los años 80 y 90 se encuentran Rebecca Horn, Jenny Holzer, Mary Kelly, Sherrie Levine, Barbara Kruger, Louise Lawler, Annette Lemieux, Lorna Simpson, Laurie Simmons, Cindy Sherman, Rosemarie Trockel, Kiki Smith, Sadie Benning, Geneviene Cadieux y Sue Williams, entre muchas otras. En esta última década el panorama se muestra más complejo porque se han activado las reflexiones de algunas latinoamericanas
 junto a nuevas figuras de diferentes países.

Si la primera generación feminista aspiraba reescribir la historia del arte por un interés de recuperación del papel de las mujeres, las artistas activas durante los años 80 y 90, se centran más en la revisión de prácticas patriarcales y se distancian un poco del análisis del rol de la mujer.

Niveles de discursividad en el lenguaje del arte femenino contemporáneo

Después de haber observado las variadas orientaciones ideológicas y recursos formales de las artistas contemporáneas, decidí establecer niveles de discursividad tramados desde un eje común: la descentralización o desrepresentación del sujeto, pues la mayoría expresa un desplazamiento de la identidad categorizada como mujer y de su condición de productora de discursos que debe expresarse por medio de un lenguaje previamente signado por un orden hegemónico androcéntrico. Aunque es posible encontrar múltiples cercanías entre las artistas contemporáneas, seleccioné aquellas que propiciaban alegorías de lo femenino
, como figuras capaces de convocar ampliamente la construcción de identidades a partir del cuerpo, aludido en sus referencias visuales, en los materiales o en su presencia activa en el performance. Lo femenino fue concebido como configuración múltiple y subjetividad transgresora. Esta perspectiva se fundó en haber observado muchos trabajos que ponían en duda la moderna conceptualización del sujeto, basada en el conocimiento de sí mismo como principio fundamental6
. Foucault ha advertido que la verdad ya no puede salvar al sujeto, pues ésta se ha objetivado en el desarrollo autónomo del conocimiento y es él quien actúa sobre ella. La ruptura con esta dimensión trascendente (representada por la verdad) se manifiesta en la objetivación del conocimiento y sus relaciones con el proceso de subjetivación, si entendemos la subjetividad como la manera en que las personas hacen experiencia de sí mismas. Las tecnologías del yo implementadas en la modernidad han privilegiado un modelo de sujeto supuestamente universal, que resulta normativo.

Frente a la descentralización de la noción de sujeto, se observa la activación de dos posturas que no se contradicen entre sí y pueden ser incluso complementarias: una valoración de lo femenino como una verdad otra y una crítica a su construcción simbólica subordinada.

A) La valoración positiva de lo femenino trama el deseo de subvertir las relaciones de poder en nuestra cultura a partir de dos posturas, como:

1. el rescate de valores relativos a un orden matriarcal, vinculados con una posición más plural en la configuración de los roles sociales, o como una actitud que aspira crear una unión armónica sin la existencia de las tradicionales polaridades;

2. la apreciación de códigos femeninos que subvierten el orden del lenguaje, incluyendo el estético, para estimular nuevas posibilidades expresivas capaces de incluir las voces negadas por la cultura.

B) El segundo nivel de problemas lo representa la crítica a los discursos modeladores de lo femenino como categoría subordinada por el diseño de estereotipos. Esta postura de distanciamiento y resistencia al modelo convencional de lo femenino, apunta hacia:

3. el cuestionamiento de las disciplinas como sistemas organizadores de desigualdades discriminatorias, o

4. la ruptura de las representaciones tradicionales de lo femenino dejando en evidencia la disolución de las fronteras entre lo público y lo privado.

Ninguna de estas opciones niega u omite a las otras y en ciertos casos, se cruzan. Por ello, es común la referencia autobiográfica como recurso para introducir las interconexiones entre las esferas de lo público y lo privado, privilegiando la experiencia personal como vía alterna frente a la noción de sujeto estable y trascendente.

1.- La valoración de lo femenino como posibilidad de invocar un orden más plural se aprecia en las propuestas de Marina Abramovic, Silvia Gruner, Marta María Pérez, María Magdalena Campos, Tania Bruguera, María Teresa Hincapié, Eugenia Vargas y Paula Santiago.

En Cleaning the mirror #1 (Limpiando el espejo) (1995), Marina Abramovic cepilla un esqueleto humano con agua y jabón. Este performance fue registrado y exhibido en cinco monitores que recortan el esqueleto verticalmente, a fin de enfatizar la tendencia disciplinaria a dividir lo corporal para su mejor análisis y conocimiento. La limpieza como acción cultural subvierte sus signos discriminatorios hacia la descentralización del yo como un estado superior de conciencia capaz de superar los opuestos femenino/masculino y sustentar una postura conciliadora.

El trabajo realizado por Silvia Gruner cuestiona la disciplina de la Historia
 como construcción aleatoria. Por ejemplo, In situ (1995) muestra el habla del sujeto femenino obstaculizada por una figurina, como un diálogo que se condiciona mutuamente. Constantemente Gruner pone en duda la verdad de la antropología en tanto certeza sobre el conocimiento del hombre y sus productos, pues ha construido su propio objeto de estudio, descontextualizando el cuerpo. De manera contraria, ella recontextualiza significativamente y seleccionó las vitrinas egipcias del Museo de Bellas Artes de Caracas porque representaban el escenario perfecto para planificar el crimen, como lugar donde se pone en evidencia el dominio del saber científico por sobre la experiencia.

En los años 80, una de las primeras artistas en indagar en la maternidad a través de su propio cuerpo, fue Marta María Pérez con el registro de su embarazo
, en su obra Para concebir (1985). Entre las imágenes, hay una donde la artista se autorretrata con un cuchillo amenazante y recurre a preceptos de las religiones sincréticas cubanas como: No matar ni ver matar animales para advertir sobre los cuidados que deben asumir los individuos a fin de mantener el orden frente a los espíritus malignos9
. La tensión entre la mano que avanza o retrocede, remite a lo maternal como dimensión dual de deseo y no deseo. Pérez recurre al autorretrato para crear una suerte de manual o álbum alegórico que está en función de conectar lo corporal y lo mental a las cosas más sencillas de la cotidianidad.

María Magdalena Campos reside en Estados Unidos desde 1990 y desde entonces, el tema de la desterritorialización es una constante. En Umbilical Cord (1991), reconstruye su historia personal por medio de la conexión femenina que rompe con el signo de transferencia de propiedad masculina (el apellido), y destaca la autoridad de la mujer, más generosa en comparación con el orden patriarcal. Las trece fotografías, organizadas a partir de la imagen de la abuela de la artista, crean un cordón umbilical asociado con el territorio como memoria personal y colectiva capaz de configurar subjetividades más generosas.

Eugenia Vargas realiza performances que exhibe como registros fotográficos, según se observa en Untitled (1993), compuesta de once
 imágenes articuladas en cuatro niveles, a modo de árbol cuyas ramas estarían representadas por las manos en el nivel superior. Las fotografías adheridas al cuerpo apuntan al encadenamiento de signos que configuran la identidad personal y artística, con el cruce de situaciones banales y trascendentes. Este procedimiento que recuerda los ex-votos, pretende proteger o sanar el cuerpo herido por sus diferentes tribulaciones o pérdidas.

Tania Bruguera manifiesta interés por la expresión corporal y de manera especial, se inspira en el trabajo sobre la territorialidad de la artista cubana, Ana Mendieta. En el performance El peso de la culpa (1997), ella asume una actitud ensimismada para ofrecer al público un rito de purificación, vinculado al imaginario de las religiones sincréticas locales. La artista se arropa con un carnero muerto, dejando que la parte interna del animal (limpia de sangre) quede en contacto con su cuerpo. Luego come pequeñas porciones de tierra. La bandera cubana tejida con hilo blanco y cabellos de personas anónimas, contextualiza la acción. Bruguera configura una utopía de lo cotidiano y de lo probable, atendiendo a las condiciones de posibilidad.

María Teresa Hincapié redimensiona labores triviales como lavar, limpiar, organizar, cocinar, y caminar. En el performance Divina proporción (1996) retoma el sentido del tradicional peregrinaje a lugares sagrados y lo adecua al cerrado espacio museístico. El piso se muestra cubierto de grama sembrada por ella misma, que simboliza los posibles jardines y huertos que encuentra en sus peregrinaciones. Existe el deseo de reorientar la sensibilidad contemporánea hacia una autoconciencia de lo cotidiano. Es una espiritualidad que aspira a un reencantamiento del mundo pero más allá de la mística alquímica que valora la voluntad individual, pues se sustenta sobre una acción concreta sobre lo real.

La artista mexicana Paula Santiago trabaja con materiales orgánicos. Traje (1996) es un vestido infantil elaborado con papel arroz, bordado con sus propio cabellos y gotas de sangre. Pero lejos de asumir una posición irónica sobre la costura, el bordado y el tejido, se quiere redimensionar un aspecto positivo de la feminidad porque selecciona cuidadosamente los elementos
. Para Santiago, el corte de cabello es un ofrenda amorosa que subvierte la tradicional connotación punitiva como signo de deshonra o autocastigo12
. Podría pensarse que esta actitud está tramada por el deseo favorecer una condición prelingüística, representada por la materia corporal con sus desbordes.

2.- La valoración de lo femenino como agente desestabilizador frente a al lenguaje logocéntico se puede observar en las obras de: Janine Antoni, Valeska Soares, Graciela Sacco, Lia Mena Barreto y Antonieta Sosa.

Janine Antoni realiza objetos que revelen la huella de la acción corporal como morder, comer, bañarse, lavar, limpiar y dormir, con el objetivo de parodiar las artísticas tradicionales, después de apropiarlas y transgredirlas. Lick and Lather (Lamer y enjabonar) (1993) presenta 14 bustos de inspiración neoclásica de su autorretrato vaciado en chocolate y jabón. Los rasgos fisonómicos aparecen borrados por la previa acción de Antoni, quien ha lamido largamente el chocolate y ha frotado el jabón bajo el agua. Contrapone actividades opuestas que representan el placer y el trabajo, subvierte la convencional noción de belleza femenina, y cuestiona la trascendencia del retrato y de la escultura clásica. Estas piezas despiertan sensualidades gustativas, olfativas y táctiles en los espectadores
, lo cual podría ser entendido como el deseo de favorecer un estado prediscursivo pulsional.

Valeska Soares también selecciona materiales blandos que aluden a sustancias orgánicas o secreciones corporales. La artista subvierte las bipolaridades y privilegia las ambigüedades a partir de un engaño visual, como sucede con el color del vino y el veneno. En esta pieza Sem título (from Strangelove) (1996) la ambigüedad se manifiesta en un objeto que anula su funcionalidad porque el líquido que brota de la fuente es perfume, un líquido que resultaría nocivo o venenoso si llegara a ser ingerido. Sin embargo, puede satisfacer otras apetencias. Con esta propuesta, la artista advierte que las significaciones están expuestas a intercambios constantes.

Para Graciela Sacco, la serialidad y la fragmentación son recursos que le permiten ejercer una suerte de arqueología de algunos signos desatendidos por el orden hegemónico relativos a temas políticos, educativos y estéticos, para recontextualizarlos y darles visibilidad. Venus envasada (1993)14
 está constituida por cinco valijas intervenidas con fragmentos fotográficos corporales, ampliados y entrelazados con formas de alas. El título hace referencia a la necesidad de auxiliar la representación del amor y la belleza del posible envase en que se encuentra como imagen destinada al consumo indiscriminado de la publicidad. Sacco también introduce la aceptación de las huellas de la vejez -al ampliar las tramas de la piel- así como la historia de encuentros y vicisitudes que dejan sus heridas visibles.

Lia Menna Barreto crea una nueva lógica del imaginario lúdico infantil. En Bonecas Derretidas (1995), presenta una gran tela de organza de seda, cubierta por pequeñas muñecas de plástico derretidas bajo el efecto de una plancha caliente. La desnudez de las pequeñas figuras y el aspecto higiénico del medio en que se adhieren, apuntan a la objetualización del cuerpo como elemento decorativo. Estas muñecas plásticas y despersonalizadas llaman la atención sobre la división de género activada sobre el imaginario infantil y que se mantiene vigente en los juguetes industrializados. La artista se plantea redimensionar los códigos desde una posición transgresora capaz de propiciar un estatuto más afectivo y por ello, sus estrategias - de recubrir, romper y recomponer, alterar las escalas espaciales, iluminar y dar calor- contribuyen a valorar la intimidad y la ambigüedad de lo afectivo.

El trabajo de la artista venezolana Antonieta Sosa valora lo femenino como postura discursiva capaz de ampliar los códigos del arte concreto a partir de reinterpretaciones dadas a partir de una dinámica corporal. Anto: 163 cm a la medida de mi cuerpo, ni un milímetro más, ni un milímetro menos (1984-1991), fusiona varios significados. Por una parte, representa la proyección de las medidas de su cuerpo desde la horizontalidad hasta la verticalidad pasando por el volumen y la concentración de la silla como nódulo central. En ella se dan cita una serie de relaciones binarias entre formas y significados como línea/superficie, vertical/horizontal en una tensión que amalgama los opuestos. A esto se suma la intromisión conmovedora de lo femenino representada por las huellas ensangrentadas de los pies de la artista. Con su trabajo, Sosa cuestiona el canon estético de la abstracción e introduce la huella corporal como intento de reconstruir la experiencia del individuo convertido en signo para devolverle al cuerpo su estatuto integral. Su visión artística es inseparable de su experiencia como sujeto femenino porque el arte configura un proceso experimentado de manera continua, más allá de una expresión específica a contemplar.

3.- Como crítica a los discursos modelizadores de los sujetos que establecen diferencias discriminatorias a partir del campo de las disciplinas, se pueden ubicar las obras de Jocelyn Taylor, Paloma Navares, Adriana Varejão, Mailén García y Sara Maneiro. Estas propuestas plantean revisiones de los conceptos que sustentan la visión de los sujetos en los campos de la medicina, la genética, la tecnología, la historia y la jurisprudencia.

El trabajo Something Private (1996) de Jocelyn Taylor cuestiona la objetividad y supuesta privacidad manifestada por la medicina ginecológica a lo largo de su historia. Para esta artista, a fines del siglo XX se seguían empleando mecanismos e instrumentos similares a los exhibidos en el Mutter Museum (un museo de anomalías anatómicas) y, además, considera que sobre la sexualidad de las mujeres negras se sostienen nociones discriminatorias
. Para visibilizar estos problemas, la artista recrea el voyeurismo para vulnerabilizar al espectador.

Paloma Navares ha trabajado ampliamente en la deconstrucción de los estereotipos de la feminidad elaborados por el arte. De igual manera reflexiona sobre la ciencia médica. En Cunas de ensueño (1996), se cuestiona el papel de la tecnología genética frente a la procreación y denuncia la apropiación que la tecnología ejerce sobre el cuerpo a partir de una visión de lo humano meramente biológica y asociada al consumo de mercado. Las representaciones de los infantes en contenedores de alimentos, conforman una imagen patética de una clonación experimental que condena a la soledad afectiva. Paloma Navares cuestiona la historia de las representaciones y las metodologías científicas que ordenan y clasifican a los individuos y que, bajo el pretexto de prolongar la vida y evitar el dolor físico, han promovido una visión aséptica sobre la existencia.

Adriana Varejão cuestiona la historia como disciplina capaz de construir identidades por medio de un proceso selectivo de modelos culturales. Recrea las formas del barroco brasileño por medio de una gestualidad matérica de brillante colorido. Crea una serie de códigos alusivos al imaginario decorativo, con especial interés por la azulejería colonial del estilo chino-brasileño
, producido desde el siglo XVIII. Como elemento epidérmico, el azulejo le ofrece a la artista la superficie adecuada para cuestionar el registro que hicieron los cronistas sobre nuestro continente. IREZUMI in Diamond-Tipped Pattern-tile Style (1997)
, representa una figura humana decapitada cuyo cuerpo está conformado por una piel animal, totalmente cubierta de un diseño de baldosas que simulan piedras preciosas. Se puede establecer una conexión con la pintura corporal indígena que en Brasil era aplicada como "profilaxis contra los maleficios espirituales" (Freyre, 1977, 119), para actualizarla como posible estrategia discursiva frente a la homogeneización promovida por un saber global, derivado de las nuevas redes de poder, económicas y de información, que tienden a borrar las marcas de las diferencias sociohistóricas.

La joven artista venezolana Mailén García también critica el mercado visual que bajo perspectivas de género, estimula la violencia física y psicológica, reafirmando posiciones de subalteridad visibles en el cuerpo. Proyecto Crónicas (1997) actuaba como un espacio interactivo denominado el refugio, donde la artista trabajaba en la proyección de imágenes por computadora, mientras el público observaba el proceso e incluso podía participar en él. El trabajo fue asumido como un diario cuyo registro estaba expuesto a las transformaciones cotidianas, a modo de metáfora de la identidad individual.

Sara Maneiro reflexiona sobre el tratamiento de la muerte en el campo jurídico, a partir de la descontextualización del cuerpo por una memoria descriptiva que anula la densidad simbólica de la violencia. Cinco crímenes, cinco escenarios (1997), fue realizada de manera conjunta con el historiador José Roberto Duque y forma parte de la investigación de una serie de crímenes no resueltos. Los cinco casos, representados por fotografías y textos, revelan que el cuerpo femenino es débil ante el poder. Desde la perspectiva del criminal, el cuerpo es objeto a poseer o dominar, y desde la posición de la ley, el cuerpo es la representación de una falta a condenar. La experiencia individual deja de tener sentido trágico en el orden simbólico pues la ley considera que el crimen es una ofensa social. Como contradiscurso, la artista subvierte la tradicional síntesis de fotografía de archivo criminal y registra los espacios donde ocurrieron los hechos en un intento de reconstruir la identidad a los sujetos ausentes por medio de una imagen amplia y en color, en donde la ausencia se impone como posibilidad de forjar memoria.

4.- Crítica a los estereotipos de lo femenino elaborados y reafirmados en el campo de lo público, especialmente por los medios de comunicación de masas, se pueden ubicar las obras de Jana Sterbak (Checoslovaquia/Canadá), Marlene Dumas (Sudáfrica/Holanda), Catalina Parra (Chile/Estados Unidos), Kuki Benski (Argentina) y Argelia Bravo (Venezuela).

Want You to Feel the Way I Do... (The Dress) (1984-1985) de Jana Sterbak, alude a una feminidad dolorosa y peligrosa, representada por un atuendo metálico que exhibe un circuito eléctrico en la parte central de su cuerpo, a modo de resistencia calórica y de vientre imaginario. La consideración del cuerpo robotizado por las mecánicas sociales se aprecia mayormente en las obras de los años 90, elaboradas con mecanismos electrónicos. Muchas se convierten en metáforas de las estructuras socioculturales que manejan identidades más allá de la voluntad individual.

El trabajo pictórico de Marlene Dumas cuestiona los estereotipos representacionales. En Coming to terms (1992) reflexiona sobre los modelos de identidad femenina construidos culturalmente. En estos diferentes retratos serializados, el título contribuye a interpretar la propuesta como una lectura crítica de la tradición pictórica del desnudo porque privilegia lo documental desde una visión descuidada e instantánea. Deserotiza aún más los cuerpos cuando se apropia de la pigmentación gris característica de la reproducción fotográfica.

Catalina Parra reinterpreta las representaciones sociales difundidas por los medios impresos con el objetivo de subvertir las convenciones de la imagen. En Here. There. Everywhere
 (1992), ha intervenido una representación publicitaria, conservando su leyenda: Aquí, allá, en todas partes. Se reconocen los fragmentos de las figuras femeninas como posibles artículos de consumo dirigidos a satisfacer las necesidades de un público masculino, lo cual es más palpable cuando se advierte que la imagen ha sido tomada del New York Times, de reconocida orientación política-económica. Parra desestabiliza el orden de lo impreso al alterar el original con la inserción de cortes o suturas que aluden al dolor corporal
,lo cual trabaja ampliamente desde fines de los años 70.

Kuki Benski también desarticula los estereotipos de lo femenino entramados como opuestos que oscilan entre la docilidad virginal y la tiranía frívola, porque según los modelos diseñados por la sociedad burguesa
, las mujeres estaríamos en la obligación de elegir entre la sexualidad corporal o la respetabilidad materna representada por la Virgen. En La Venus de Miles (1996-97), la artista reconstruye arbitrariamente su historia personal entrelazada con la de Isabel Sarli, un sex-symbol del cine argentino de los años 60. Pero combina las alusiones sencuales con diversas rutinas domésticas, que ironizan la tradicional visión de la feminidad. Esta obra muestra que muchos de estos modelos de Venus responden más a intereses comerciales que a aspiraciones del colectivo femenino. La Venus de Miles (ironía de la clásica Venus de Milo) se contrapone a Las Miles de Venus individualizadas e incapaces de responder a las exigencias del modelo.

La artista venezolana Argelia Bravo también se burla de la separación entre el deseo y el deber. En sus trabajos es recurrente la ironía del modelo virginal como sucede en La que muerde, y traga, incluso (1997-1998) que alude a la mujer seductora por medio de la representación hipertrofiada de un órgano sexual femenino, yacente como una maja desnuda. La tela simboliza el enmascaramiento al cual se somete la mujer en la medida en que debe complacer las exigencias de un imaginario masculino que la ha signado como seductora.

La importancia de lo femenino como postura crítica

Estas artistas asumen el cuerpo como primera materia a revisar y activar desde una conciencia que asume la identidad como dimensión múltiple, en constante construcción y desplazamiento. Este reconocimiento de la ruptura del sujeto, les permite cuestionar el propio lenguaje como configurador de subjetividades individuales y colectivas, apuntando hacia la revisión de los códigos dominantes del arte y de la cultura en general, para ofrecer en un nivel más amplio, la reflexión sobre imaginarios, que en el caso de las artistas latinoamericanas muchas veces apuntan hacia el cuestionamiento del modelo de nación. 

La exposición Desde el cuerpo... ha permitido también observar diferencias direccionales entre los planteamientos de las artistas latinoamericanas y los correspondientes a las europeas y norteamericanas. En nuestro continente se manifiesta una mayor preocupación por problemas sociopolíticos que reclaman una urgencia reflexiva desde nuevos horizontes críticos. Debido a que lo femenino corre el riesgo de afirmar el orden que lo ha negado, es necesario repensar constantemente el lugar desde el cual se realiza el análisis, y la posición más fructífera es la visión crítica atenta de las formas que asume el poder.

En América Latina, la teoría feminista se muestra pertinente como plataforma de análisis frente a los diversos mecanismos opresivos que constantemente están actuando sobre los sujetos. Insertar la problemática del género en un objetivo mayor implicaría que el lenguaje femenino se propusiera como objetivo el replanteamiento de los modelos dominantes relativos al lenguaje y la historia.

Según Nelly Richard, es necesario repensar a la mujer como identidad social y sexual a partir de un yo descentralizado, cuya dimensión fronteriza puede actuar positivamente en el orden simbólico. Cualquier escritura que asuma la posición transgresora de la pulsión femenina, por su carácter de minoría y marginalidad, estaría signada por marca crítica como categoría discursiva. En este sentido, la crítica feminista actúa como perspectiva desconstructiva frente a la elaboración y análisis de la cultura, revelando las contradicciones del sistema logocéntrico. Esta actitud exige que el sujeto femenino se ubique en una zona siempre fluctuante entre el orden que lo nombra y su propio deseo, sin deslizarse hacia definiciones absolutas.

Lo femenino como estrategia discursiva puede estimular nuevas posibilidades de conocimiento y abrigar esperanzas en el futuro de lo social al reconocer las individualidades producidas por múltiples y diferentes tensiones.
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LA EXPERIENCIA DEL ARTE (Cur.: María de Corral)

Tania Bruguera (La Habana, 1968; vive y trabaja en La Habana).
· Justicia Poética. Instalación; bolsitas de té usadas, monitores; imágenes de noticieros televisivos.

RIBEAUX DIAGO, Ariel
. “Work in progress y lo que nos corresponde”

http://web.telia.com/~u46103777/Textos/hcas/H28/Bruguera.html
A principios de siglo, en Brasil, durante la archiconocida Semana de Arte Moderno, uno de los artistas integrantes de la vanguardia brasileña, ese movimiento que vendría a conocerse por el término antropofagia, se internó en una procesión religiosa caminando en contra del sentido de la multitud que acompañaba al santo. Ignoro si la historia del arte recoge este hecho como la primera -o una de las primeras para no pecar de absoluto- performance realizada en nuestro continente. Yo me atrevería a considerarlo como tal en tanto expresión de una idea y de una actitud. (Basta pensar en la fuerza y el poder de la religión en nuestro continente y más a principios de siglo). Poco se ha comentado sobre el hecho y esto se debe, según mi criterio, al carácter espontáneo del mismo, a que la performance como fenómeno artístico en el campo de las artes visuales no había sido aún definida, asumida ni acatada por la teoría del arte
 y sobre todo en lo que respecta a su recepción. Es decir, la procesión involucrada como participante en dicha performance, apenas se enteró de su participación, no había sido convocada como participante ni como espectadora; o sea, al gesto de este artista se le sumó además del carácter efímero de su propuesta, el carácter anónimo de la misma. La provocación no surtió efecto. La obra, o mejor, la propuesta resultó fallida pues no fue más allá de la intención. 

La performance como expresión dentro de las artes visuales en Latinoamérica fue algo que comenzó a tomar fuerza a partir de la década del 70, pero que tuvo su verdadera explosión en la segunda mitad de los años 80. En el caso del arte cubano dicha situación no escapa a una similitud con el contexto del arte latinoamericano en general. Aún así, la obra de la artista cubana Tania Bruguera puede considerarse como un caso singular dentro del arte cubano en cuanto a la utilización de la performance como medio de expresión artístico
. 

Ahora bien, para referirse a la obra de Tania Bruguera hay que partir de una referencia obligada, y es la obra performática de otra artista cubana, la mítica Ana Mendieta. La obra de Tania comenzó a conocerse internacionalmente a raíz de su trabajo con la obra de Ana Mendieta. Más que con la idea de apropiación Tania acudió a la obra de Ana como necesidad de artista de hallar y evidenciar puntos en común, de concluir la obra de una artista que había quedado incompleta tras su muerte. Las dos son cubanas, mujeres, artistas, viviendo en dos contextos antipódicos desde el punto de vista político. La idea de trabajar a partir de la obra de Ana se convirtió en un gesto de reflexión sobre la emigración, sobre el sentido de pertenencia a un espacio determinado, sobre la identidad del cubano más allá de cualquier frontera
. Con anterioridad a la obra de Ana Mendieta, Tania había trabajado para su tesis de graduación de la Escuela de Artes Plásticas San Alejandro a partir de la figura de Marilyn Monroe (Marilyn is Alive, 1986), proyecto en el cual reflexionaba sobre el mito, sobre la idea de la mujer y el lugar que debía ocupar la belleza. Considero que la obra de Tania Bruguera, a diferencia de muchos artistas cubanos, parte de la combinación de una esencia íntimamente visceral y personal con lo que acontece en su contexto cultural y social. Ésto sin tomar en cuenta la esencia mística y la connotación feminista que algunos críticos quisieron atribuirle para propiciar el consumo «eucarístico» de la obra o quizás el repliegue autoral
. Y aun ‹cada vez más, apuntaría‹ con los puntos de contacto entre éste y otros a nivel global, convirtiéndose y convirtiendo su discurso en exposición del flujo vital colectivo. 

Si bien Rostros Corporales, 1982-1993 (sobre performance homónima de Ana Mendieta, 1982), subraya este sentido de homenaje a la artista citada, otra performance realizada tres años más tarde en Inglaterra, también como homenaje a Ana Mendieta (en la misma Tania permanece acostada como un cadáver mientras su cuerpo es sometido a la cremación, relación muy cercana a varias performances de Ana como Body Prints, Iowa (1974) ofrece una dimensión más cabal de la obra de Tania y de una de sus preocupaciones: el tiempo. Resulta entonces interesante la dualidad que presenta la obra de Tania ‹fundamentalmente sus performances‹ en este sentido: el carácter efímero intrínseco a la performance es subvertido, atenuado o contrastado con la posibilidad de prolongar la obra como proceso a través del tiempo. Así una obra como Memoria de la Postguerra (1993), periódico-performance que definía su actitud ante lo que estaba sucediendo en la sociedad y el arte cubanos en los primeros años de la presente década, obra de creación colectiva que quedó de alguna manera inconclusa por determinadas circunstancias contextuales, es asumida como serie y retomada un lustro más tarde desde una óptica más plural pero incluyendo, incluso reforzando, los presupuestos iniciales que le dieron origen. De esta manera lo efímero es prolongado a través del carácter continuado de los proyectos. La noción de fugacidad temporal que acompaña a muchas de sus obras (inclusive las fotos de performances son expuestas en impresiones que muestran la imagen como contacto, imagen no terminada en el sentido tradicional, evidenciando el carácter documental de las mismas) es subvertida si ellas se asumen en tanto proceso. 

Memoria... constituye igualmente una definición de cómo se sitúa Tania ante la creación, esto es, valorando más el proceso que la «factura» final del objeto. Esta obra representa un momento puntual en la evolución de las intenciones y preocupaciones de Tania como artista pues además de constituir un gesto sociológico ‹herencia del discurso más generalizado en el arte cubano del pasado decenio‹, es la primera obra donde acude a la idea de la obra como creación colectiva, hecho que presenta cierta empatía con muchas de sus performances posteriores
. En Cabeza Abajo, por ejemplo, además de pedir prestado el título de un libro a un amigo para su obra, Tania se sirvió de la colaboración de un grupo de personas (artistas, estudiantes de arte e historia del arte, críticos, curadores, galeristas) sobre las que caminaba y a las que maniataba e incrustaba banderas como territorios conquistados. Aparte de una reflexión sobre la relación entre arte y poder, la culpa, la responsabilidad, la represión y el silencio, o ideas que constituyen la columna vertebral de otras obras como la emigración o la memoria, Cabeza Abajo lo mismo que la citada anteriormente, es muestra de la intención de construir una obra como experiencia de todos. Es por eso que un título como Lo que me corresponde, exposición celebrada en la casa de la artista en 1995 y título además de una serie que agrupa diversas obras y performances, a pesar de lo personal del pronombre, se me antoja un enunciado, hecho intencionalmente para ser asumido por cualquier persona. 

Una de las performances más comentadas de Tania por el sentido de autoagresión física, fue el realizado hace algunos años en su casa de La Habana. En el mismo la artista estuvo durante horas comiendo tierra de una maceta. El comentario general sobre el mismo era que se hacía alusión a la precaria situación económica del país, a la carencia de alimentos. Pienso que más allá de esta obvia interpretación, la idea de comer tierra implicaba el dolor del sacrificio, o sea, el tener que asumir, deglutir crudamente su propia realidad, el tener que digerir aun de la manera más terrible su contexto, algo de lo que, por mucho que se desee, no se puede eludir. 

Esta idea del sacrificio ha sido tratada en varias de sus obras aunque desde ópticas diversas. En Lágrimas de Tránsito (Centro Wifredo Lam, 1996), Tania, en medio de varias obras que reproducían el ambiente del taller -espacio de creación- del artista, se hallaba suspendida del techo de la galería, repleta de algodones sangrantes y con un corazón -que remedaba el suyo- igualmente sangrante latiendo en sus manos, colocadas estas a manera de ofrenda. Sacrificio consustancial a la creación, sacrificio personal por la permanencia en un lugar, sacrificio por el desgaste que implica mantener una actitud sincera y honesta ante lo que se piensa y se expresa. 

Resulta igualmente interesante, habiendo ya aludido a la importancia que cobra en la obra de Tania Bruguera el proceso (susceptible de ser asumido a veces como rito) y el fugaz momento en que la obra «permanece», el constatar el nexo entre los materiales que utiliza para la concreción de sus ideas. Si bien Tania no es una artista estrictamente conceptual, lo conceptual en su obra ‹aun en los elementos utilizados‹ se evidencia como base metodológica a la hora de concebir sus piezas o performances, al igual que cierta intención minimal (sobre todo en el caso de los dibujos) está presente como elemento estructural. La mayor parte de las performances más recientes realizadas por Tania han contado con la utilización del carnero, animal puramente simbólico, o materias relacionadas con éste: piel, estructura ósea, sebo, etc. Así en El peso de la culpa (La Habana, 1997; Museo de Bellas Artes, Caracas, Venezuela, 1998), cuelga de su cuello a manera de escudo un esqueleto de carnero. Escudo totalmente vulnerable si se piensa en la significación de dicho animal, animal comparable a la persona que lo utiliza como defensa, implicación de llevar como peso sobre los hombros la culpa similar a la de un carnero; en Body of Silence (Copenhague, Dinamarca, 1998) Tania permanece desnuda, rodeada igualmente por carne de carnero. 

La artista misma ha definido su obra como una respuesta a su entorno cultural, donde funde lo estrictamente personal e íntimo con lo colectivo y lo social, tratando de crear obras en las cuales la línea entre realidad y arte sea borrada. Creo que para bien o para mal, somos el reflejo de su obra y que finalmente todo ese espacio de culpa, responsabilidad, silencio y sacrificio, querámoslo o no, es lo que nos corresponde.  

“Tania Bruguera”

http://artscenecal.com/Listings/WestHwd/IturraldeFile/IturraldeArtists/TBrugueraFile/TBrugueraBio.html
Exposiciones individuales

1999

· Performance at 8vo. Encuentro Internacional de Performance. Museo X-Teresa, México City, México.

· "Lo que me corresponde", Iturralde Gallery, Los Angeles, United States. Traveling to: Museo de Arte Contemporáneo, Ciudad Guatemala, Guatemala. Auspiciado por Fundación Colloquia.

· Proyecto Sala de Mujeres del Arte Contemporáneo. Tegucigalpa, Honduras.

1997

· "El peso de la culpa," Tejadillo 214, La Habana, Cuba.

· "Anima," The Base Space, The School of the Art Institute of Chicago, Chicago, United States.

1996

· "Cabeza Abajo," Espacio Aglutinador, La Habana.

· "Lágrimas de tránsito," Centro de Arte Contemporáneo Wifredo Lam, La Habana.

1995

· "Lo que me corresponde," artist's home, La Habana.

· "Soñando," with Fernando Rodriguez, Gasworks Studios Gallery, London, England.

1993

· "Memoria de la postguerra," Galería Plaza Vieja, Fondo Cubano de Bienes Culturales, La Habana.

1992

· "Ana Mendieta," Sala Polivalente, Centro de Desarrollo de las Artes Visuales, La Habana.

1986

· "Marilyn is alive," Galería Leopoldo Romañach, Academia de Artes Plásticas San Alejandro, La Habana.

Exposiciones colectivas (selección)

1999

· "Cuba -Maps of desire," Kunsthalle Wien, Austria

1998

· Art in Freedom, Boijmans van Beuningen Museum, Rotterdam, The Netherlands.

· "The Garden of Forking Paths, Kunstforeningen, Copenhagen, Demark; EdsuikKunst & Kultur, Stockholm, Sweden; Nordjyllands Kunstmuseum, Aalborg, Denmark.

· "La direccion de la mirada", Stadhaus, Zürich; Musée de Beaux Arts, La Chaux-des-Fonds, Switzerland.

· "Obsesiones." Centro de Arte Contemporáneo Wifredo Lam, La Habana.

· "De discretas autorias. Cuba y Venezuela: Nuevas poéticas," Museo de Arte Contemporáneo Mario Abreu, Maracay, Venezuela.

· III Bienal Barro de América. Museo de Bellas Artes, Caracas, Venezuela.

· "Fragmentos a su imán." Galería Latinoamericana, Casa de las Americas,La Habana.

· "Desde el cuerpo: Alegorias de lo femenino," Museo de Bellas Artes, Caracas, Venezuela.

1997

· "1990's Art from Cuba," a national residency and exhibition program,Betty Rymer Gallery, The School of the Art Institute, Chicago; Art in General, New York, Hallwalls Center for contemporary Art, Buffalo, New York.

· 2nd. Johannesburg Biennale, Trade routes, The Electric Workshop, Johannesburg, South Africa.

· Troisieme Manifestation International video et art electronique de Champs Libres, Montreal, Quebec, Canada.

· "Trabajo por cuenta propia," Arts and Letters Faculty, University of La Habana, La Habana.

· "New Art from Cuba: Utopic Territories," Morris and Helen Belkin Art Gallery, Vancouver, Canada.

· ARCO: Feria de Arte Contemporáneo, Recinto Ferial Juan Carlos I, Madrid, Spain.

· "Las mieles del silencio," Galería Latinoamericana, Casa de las Americas, La Habana.

· "El ocultamiento de las almas," Centro de Desarrollo de las Artes Visuales, La Habana.

1996

· 23rd Sao Paolo International Biennial, Parque do Ibirapuera, Sao Paolo, Brazil.

· "The visible and the invisible -- representing the body in contemporary art and society," St. Pancras Church, Institute of International Visual Art, London.

· "La carne," Espacio Aglutinador, La Habana.

· I Salon Internacional de Estandartes, Centro Cultural Tijuana, Tijuana, México; Museo X Teresa, México City.

· "Otras Escri(p)turas," Centro Provincial de Artes Plasticas y Diseño, La Habana.

· "Un giro de tuerca," Galería Taller de Serigrafia Rene Portocarrero, La Habana.

· "Mujeres por mujeres," Galería Imago, Gran Teatro de la Habana, La Habana.

1995

· 1st Contemporary Art Competition, Museo Nacional de Bellas Artes, La Habana.

· ART/OMI International Workshop, Hudson, New York.

· II Bienal del Barro, Centro de Arte Contemporáneo Lia Bermudez, Maracaibo, Venezuela.

· "La Isla Posible," Centro di Cultura Contemporania, Barcelona, Spain.

· "New Art from Cuba," Whitechapel Art Gallery, London.

· Tullie House Museum and Art Gallery, Carlisle, Cumbria, England.

· "Las formas de la tierra," Galería Buades, Madrid.

1994

· V La Habana Biennial, Castillo de los Tres Reyes del Morro, Centro Wifredo Lam, La Habana.

· "Una brecha entre el cielo y la tierra," Centro Provincial de Artes Plásticas y Diseño, La Habana.

· "Utopia," Galería Espada, Casa del Joven Creador, La Habana.

· "Catalogo," Galería Catalogo, Union of Writers and Artists of Cuba, La Habana.

· "Salon de la Ciudad '94," Centro Provincial de Artes Plasticas y Diseño, La Habana.

1993

· XI International Drawing Biennial, Middlesbrough Fine Arts Museum, Cleveland, England.

· "La nube en pantalones," Museo Nacional de Bellas Artes, La Habana.

· "Dibujo no te olvido," Centro de Desarrollo de las Artes Visuales, La Habana.

1992

· 2rd International Poster Biennial, Museo José Luis Cuevas, Mexico City.

· "Cambio de bola," Galería Habana, La Habana.

1989

· II Festival de la Creación y la Investigación, Instituto Superior de Arte, La Habana.

· Exhibition workshop: "Fotografia Manipulada," Fototeca de Cuba, La Habana.

· "Es solo lo que ves (arte abstracto)," La Habana.

1988

· "No por mucho madrugar amanece más temprano," Fototeca de Cuba, La Habana.

· "El ISA en Casa," Casa de las Américas, La Habana.

1987

· I Festival de la Creación y la Investigación, Instituto Superior de Arte, La Habana.

1986

· "Proteo," Galería Leopoldo Romanach, Academia de Artes Plásticas San Alejandro, La Habana.

Performances

1998

· From the series "El cuerpo del silencio: Destierro." Obsesiones, Centro de Arte Contemporáneo Wifredo Lam, La Habana.

· III Bienal Barro de America, Museo de Bellas Artes, Caracas, Venezuela.

· From the series "El cuerpo del silencio." Fragmentos a su iman, Galería Latinoamericana,Casa de las Americas.

· The Garden of Forking Paths. Kunstforeningen, Copenhagen.

· From the series "El cuerpo del silencio." Tejadillo 214, La Habana.

· "El peso de la culpa," Desde el cuerpo: Alegorias de lo femenino. Museo de Bellas Artes, Caracas.

· From the series "Dédalo o el imperio de Salvación." De discretas autorias,

· Cuba y Venezuela: Nuevas poéticas. Museo de Arte Contemporáneo Mario Abrey, Maracay.

1997

· "El peso de la culpa," Tejadillo 214, La Habana.

· "Art in America (the dream)," (work in progress) Gallery 2, The School of The Art Institute of Chicago, Chicago.

· "Cabeza abajo." Trabajo por cuenta propia, Arts and Letters Faculty, University of La Habana, La Habana.

· New Art from Cuba: Utopian Territories, The Western Front, Vancouver.

1996

· From the series "Lo que me corresponde: Estudio de Taller." 23rd Sao Paolo Biennale, Parque de Ibirapuera, Sao Paolo.

· Centro Wifredo Lam, La Habana.

· Cabeza Abajo. Espacio Aglutinador,La Habana.

· From the series Homenaje a Ana Mendieta. The Visible and the Invisible: Representing the Body in Contemporary Art and Society, St. Pancras Church,

· Institute of International Visual Art, London.

1995

· "Lo que me corresponde," artist's home, La Habana.

· "Dedalo o el Imperio de Salvacion," Museo de Bellas Artes, La Habana.

· Untitled, Xamaca Workshop, Cristal Spring, Jamaica.

1994

· From the series "Memoria de la Postguerra: Miedo," V La Habana Biennial, Castillo de los Tres Reyes del Morro, La Habana.

· "Alter Ego," Centro Provincial de las Artes Plasticas y Diseño, La Habana.

· "Proyecto de obra," Galería Espada, Casa del Joven Creador, La Habana.

1993

· "Rastros corporales 1982-1993 (sobre performance de Ana Mendieta)." La nube en pantalones, Museo Nacional de Bellas Artes, La Habana.

1988

· "Rastros Corporales 1982-1988 (sobre performance de Ana Mendieta)." No por mucho madrugar amanece más temprano, Fototeca de Cuba, La Habana.

Colecciones

· Museo Nacional de Bellas Artes, La Habana.

· Centro de Arte Contemporáneo Wifredo Lam, La Habana.

· The New Museum for Latin American Art, Essex, England.

· Colección Barro de América, Maracaibo, Venezuela.

Premios y distinciones
1998

· Fellowship, The John Simon Guggenheim Memorial Foundation, New York, United States.

· Artist in Residency, Headlands Centers for the Arts, Sausalito, California, United States.

· Artist in Residency, Fundación Museo de Arte Contemporáneo de Maracay Mario Abreu, Maracay, Venezuela.

1997

· Artist in Residency, "1990's Art from Cuba," a national residency and exhibition program. Art in General, The Bronx Council for the Art, The Andy Warhol Foundation,

· The School of The Art Institute of Chicago. January - March.

· Artist in Residency, The Western Front, media department, Vancouver. March-April.

· Artist in Residency, Ephemeral Sculpture International Workshop, VI La Habana Biennal, Soroa, Pinar del Rio, Cuba. May

1995

· Artist in Residency, The Gasworks Studios, London.

· Artist in Residency, Slade College of Art, printmaking department, London.

· Artist in Residency, ART/OMI International Workshop, Hudson, New York.

· Artists in Residency, Xamaca Workshop, Crystal Spring, Jamaica.

Actividades profesionales

1992-1996

· Professor, painting department, Instituto Superior de Arte, La Habana.

1995

· Teacher, workshop and exhibition "Juego de Imagenes," XVII Festival of New Latin American Film, Instituto de Arte e Industria Cinematográfica, La Habana.

1994

· Curator of group exhibition "Una brecha entre el cielo y la tierra" (in conjunction with the V La Habana Biennial), Centro de Artes Plásticas y Diseño, La Habana.

· Teacher, interdisciplinary creativity workshop, Comunidad Las Terrazas, Pinar del Río, Cuba.

1992-1993

· Coordinating director, project for children with behavioral difficulties, Tomas Sanchez Foundation.

Formación

1987-1992. Instituto Superior de Arte, La Habana.

1983-1987. Academia de Artes Plásticas San Alejandro, La Habana.

1980-1983. Escuela Elemental de Artes Plásticas 20 de Octubre, La Habana.

Otros estudios

1991. Workshop, "Pensamiento Teórico de la Postmodernidad," prof. Ivan de la Nuez. Instituto Superior de Arte. La Habana.

1990. Workshop, Escuela Internacional de Cine y Televisión. San Antonio de los Baños, La Habana.

1989

· Workshop, Estructuras y Soportes no Convencionales, Prof. Carlos Capelán.

· Instituto Superior de Arte. La Habana workshop, "Taller de Fotografía Manipulada," Prof. Gerardo Sutter. Fototeca de Cuba, La Habana.

1988

· Workshop, "Taller de Fotografía," Prof. Luis Camnitzer. Fototeca de Cuba, La Habana.

· Workshop, "Historia y Apreciación de la Fotografía, "Prof. Pablo Cabado. Fototeca de Cuba, La Habana.

Conferencias (selección)

· Centro de Arte Contemporáneo Wifredo Lam.

· Northwestern University, Evanston, Illinois.

· The School of the Museum of Fine Art, Boston.

· Massachusetts Institute of Technology, Boston.

· Hunter College, New York.

· Columbia College, Chicago.

· DePaul University, Chicago.

· The School of the Art Institute of Chicago, Chicago.

· Essex University, Essex, England.

· Slade College of Art, London.

· Whitechapel Art Gallery, London.

· ART/OMI, Hudson, New York.

· Instituto Superior de Arte, La Habana.

Libros y catálogos

· Performance Live Art since 1960. text by Roselee Golberg Ed. Thames and Hudson Ltd, London, England; Harry N. Abrams Inc., New York, United States, 1998. (ilust.) p.142 ISBN 0-8109-4360-3

· The Garden of Forking Paths. Trade Routes - 2nd Johannesburg Biennale. Ed. Johannesburg Metropolitan Council, The Prince Claus Fund, New York, United States, 1997 (ilust) p. 84-85 exhibition catalogue ISBN 0-620-21522-4

· Islas. Ed. Centro Atlántico de Arte Moderno (CAAM), Las Palmas de Gran Canaria, Spain, 1997. exhibition catalogue

· 1990's Art from Cuba: A National Residency and Exhibition Program. text by Betty Sue Hertz, Valerie Cassell, Ed. , 1997, exhibition catalogue

· Cuba siglo XX, Modernidad y Sincretismo. "El arte de la negociación y el espacio del juego. El coito interrupto del arte cubano Contemporáneo." text by Eugenio Valdés Figueroa. Ed. Centro Atlántico de Arte Moderno (CAAM), Las Palmas de Gran Canaria, Spain, 1996. (ilust.) p.108, exhibition catalogue

· Cuba: La Isla Posible. Ed. Centro di Cultura Contemporania de Barcelona, 1995, exhibition catalogue

· New Art from Cuba, text by Antonio Eligio (Tonel) Fernandez. Ed. Whitechapel Art Gallery, London, England, 1995, exhibition plegable

· New Art of Cuba, text by Luis Camnitzer. Ed. University of Texas Press, Austin, 1994, (ilust.) p.194, 326, ISBN 0-292-71149-2

Reseñas críticas

· Pozo, Alejandra. "Cuerpos de artistas en plena acción." Art Nexus, no. 26, octubre-diciembre, Bogotá, Colombia,1997.(ilust) p.77-79

· "La Habana Mayo 1997. Arte Off-icial." Estilo, año 8, no.32,Caracas, Venezuela, 1997. (ilust) p. 62-65

· Auerbach, Ruth."Sexta Bienal de la Habana. La rebelion de las contradicciones." Estilo, año 8, no.32, Caracas, Venezuela, 1997. (ilust) p.58-62

· Carlozo, Lou."Cuban Performance Artist on a Mission of Cultural Healing." Chicago Tribune, march 20, Chicago, 1997 (ilust) p.1,4

· Helguera, Pablo."Migración y desamparo." Exito, marzo 13, Chicago, United States, 1997.(ilust)p. 26

· Valdés Figueroa, Eugenio." Art in Cuba. The mask: Utopia and Ideology". Flash Art, No. 192, Vol. XXX, January-February 1997. (ilust.) p.53-55

· Hinchberge, Bill. "XIII Bienal International Sao Paolo." Art News, December, New York, United States, 1996. p.128

· Molina, Juan Antonio."Entre la ida y el regreso. La experiencia del otro en la memoria." 23 Bienal de Sao Paulo (plegable) ed. Centro de Arte Contemporáneo Wifredo Lam/Consejo de las Artes Plásticas, 1996. (ilust)pp.6. Arte Cubano, no.1, La Habana, Cuba, 1997. (ilust)p.68-70

· Fusco, Coco. "Cuba's Art World Comes Undone." Los Angeles Times, December 24, Los Angeles, California, 1996. p. F1, F7

· Quiros, Luis Fernando."Tania Bruguera: el enigma de lo enigmático." Fanal, Revista del Museo de Arte Contemporáneo y Diseño de Costa Rica, año II, no.13, marzo-abril, San José, Costa Rica, 1996. (ilust) p. 19-23

· Castellaños, Lazara."Tania Bruguera + Sandra Ceballos." Lo que venga. año 2, no.1, La Habana, 1995. p. 20-21

· Mosquera, Gerardo. "Reaniming Ana Mendieta." Poliester, vol.4 no.11, winter, México D.F., México, 1995. (ilust) p.52-55

· Lores, Maité. "The Art of Cuba." Art Line International Art News Magazine, Vol.6/3, Autum, England, 1995. (ilust.) p.18-20

· Sanders, Mark. "Cuban Confronted." What's On, March 15, England, 1995.

· Camnitzer, Luis."Memoria de la Postguerra." Art Nexus, no.15, sección publicaciones, enero-marzo, Bogota, Colombia, 1995. p. 29-30

· "The 5th La Habana Biennial." Art Nexus, no.14, October-December, Bogota, Colombia, 1994. (ilust.) p.54

· Wise, Michael. "Breaking the beard of the maximun leader." The New York Times, United States, December 6, 1994. p.35-36.

· Suarez, Ezequiel."Lo que no vemos (coronariografía parascópica)." Lo que venga, año 1, no.2, Cuba, December, 1994.

· Hollander, Kurt."Report From Cuba. Art, Emigration and tourism." Art in America, no.10, October, New York, United States, 1994. (ilust) p. 41-47

· Anselmi, Ines. "Kunst del Peripherie im Zentrum." Zurichesee-Zeitung, june 9,Zurich, Switzerland, 1994. (ilust.) p. 20

· "Kunst, Macht und Marginalitat. 5a Biennale von La Habana." Kunstforum, no. 602, november, Germany, 1994. (ilust.) p.

· Cantor, Judy."Art in Cuba." New Times, vol.9, no.8, June 9-15, Miami, United States, 1994. (ilust.) p. 14, 25

· Cameron, Dan."Cuba: Still Not Libre." Art and Auction, vol. XVI, no.8, march, New York, United States, 1994. (ilust.) p. 82-85

· Cazalla, Jana."Quinta Bienal de la Habana. Encuentros en la periferia." Lápiz, año XII, no.106, Madrid, Spain, 1994. (ilust) p.77-78, 81

· Narea, Ximena."Cuba: 5ta Bienal de la Habana. Arte de tres continentes." Heterogenesis, no.8-9, Septiembre, Suecia, 1994. (ilust) p.4-7

· de la Nuez, Ivan."Nuevos mapas y viejas trampas." Lápiz, año XIII, no.103, Madrid, Spain, 1994. (ilust) p.35-39

· Medina, Cuauhtémoc."Lo real Habana." Curare, suplemento de La Jornada, Junio, México D.F., México, 1994. (ilust) p.12

· Hernandez Guerra, Erena."Para no olvidar a Ana." Mujeres, año 31, no.2, abril, La Habana, Cuba, 1992 (ilust) p.66-67

SIEMPRE UN POCO MAS LEJOS (Cur.: Rosa Martínez)
Jennifer Allora (Philadelphia, 1974), Guillermo Calzadilla (La Habana, 1972). Viven y trabajan en San Juan de Puerto Rico

· Hope Hippo, 2005. Escultura de barro, performance

· Under Discussion, 2005. Proyección DVD

Allora se graduó del Instituto Tecnológico de Massachusetts (Cambridge, 2001-03) y Calzadilla del Colegio Bard (Anandale-on-Hudson, 2001.) Este dúo se formó en 1997 durante el proyecto de Charcoal Dance Floor (Galería Luiggi Marrozzini, San Juan). Han exhibido ampliamente en eventos internacionales, incluyendo XXIV Bienal de Sao Paulo (1998), VII Bienal de la Habana (2000) y Bienal de Gwangiu (2004), donde resultaron premiados
. 

“Obra de arte boricua deslumbra en Venecia”. Al Dia (Puerto Rico). 17 de junio de 2005.

http://www.thecentreofattention.org/research/valdia.html
La obra del dúo de artistas Allora y Calzadilla ha dado mucho de qué hablar. La norteamericana Jennifer Allora y el puertorriqueño Guillermo Calzadilla han producido un arte innovador, de corte conceptual, en el que invitan al espectador a formar parte de cada propuesta. En la Bienal de Venecia son ya célebres el hipopótamo ecologista de Calzadilla y Allora, la lámpara de támpax realizada por Joana Vasconcelos, y la instalación del dúo The Centre of Attention, que permite al visitante escoger los detalles de su propio funeral y hacer las pruebas de la ceremonia, tendiéndose en paz en el mismísimo catafalco.

Laura Belém (Belo Horizonte, 1974. Vive y trabaja en Belo Horizonte).
· Enamorados/In Love, 2004-2005. Instalación, botes con focos de luz que se iluminan alternadamente.

“Encuentro de análisis y desarrollo de proyectos, Mar del Plata 2003”

http://www.proyectotrama.org/00/TRAMA2003/MARDEL/belem.htm
“Vengo trabajando con intervenciones e instalaciones, utilizando las herramientas de descolocamiento y collage (combinación de elementos distintos, yuxtaposición), incorporando a veces también fuentes sonoras. Creo los trabajos a partir de la observación del espacio y sus características específicas, la intención es dar una respuesta a ese espacio de modo de sugerir nuevos significados o percepciones sobre esa parcela de realidad elegida. 

Muchos trabajos lindan con el concepto de "lugar específico" (site-specific), ya sea en relación a la arquitectura o a otras características del lugar. Me intereso frecuentemente por el diálogo entre espacios interiores y exteriores, tanto llevando al espacio de exposición un elemento exterior, como dirigiendo la mirada del espectador hacia afuera de la galería de arte, trabajando así la expansión de ese espacio.

En este momento estoy interesada en profundizar mis experimentaciones en el campo del arte sonoro, usándolo tanto en asociación con elementos visuales (como parte de instalaciones), como de manera autónoma e independiente (trabajos de audio).

..., mi intención no es transmitir un punto de vista o significado específico, sino despertar en el espectador una reflexión sobre sí mismo y sobre la manera en que se relaciona con la realidad circundante.” (Abril 2003)

Algunas obras 

Paisagem do Leblon no Carnaval (2002) “es un trabajo de site-specific encargado por una colección particular del barrio de Leblón, Río de Janeiro. Por 7 días, durante el Carnaval, hice paseos recolectando objetos dejados en la playa de Leblón. Después de la recolección seleccioné 18 objetos del total de 59, eligiendo aquellos que juzgué que serían los más representativos del lugar (para eso tuve en mente Leblón, la ciudad de Río, el paisaje urbano y la fiesta del Carnaval). Mis elecciones se basaron también en el color, forma y significado. Dispuse los objetos seleccionados en una mesa-vitrina. El intento fue realizar un trabajo con los conceptos de lugar específico, performance, y simultáneamente hacer un comentario sobre paisajes urbanos. Me interesaba también el diálogo entre espacio privado y público, y también el aspecto fuertemente lúdico del conjunto final de objetos”.

Paisagem da Cidade (Belo Horizonte, 2002. Video. Duración: 4’42’’. Souvenir de madera y envase de plástico). “Yuxtaponiendo envases de plástico a un pueblito de madera, pretendí crear un nuevo paisaje —pudiendo ser un paisaje fantástico o imaginario—, que se relaciona al mismo tiempo a paisajes de grandes ciudades ( especialmente aquellas caracterizadas por el crecimiento desordenado, como en el caso de algunas metrópolis del tercer mundo)”

CURRÍCULUM VITAE

Formación

1999/2000. Master of Arts. Central Saint Martins College of Art & Design – The London Institute, Reino Unido. (CAPES/CBN – PROGRAMA APARTES). 

1998 (Set./Nov.). Programa Artista em Residência. Headlands Center for the Arts, São Francisco, EUA.

1993/1996. Bacharelado em Artes Plásticas. Escola de Belas Artes da UFMG, Belo Horizonte, MG.

Becas de estudio/trabajo

2003. 27o Salão Nacional de Arte de Belo Horizonte/Bolsa Pampulha

1999/2000. CAPES/CBN – Programa APARTES. Central Saint Martins College - The London Institute: MA Fine Art, Londres.

1998 (Set./Nov.). Ministério da Cultura/Headlands Center for the Arts: Programa Artista em Residência, California, E.U.A.

Exposiciones individuales

2002. Projeto Pampulha. Museu de Arte da Pampulha, Belo Horizonte.

2002. Coreografia para Figuras Infláveis. (Com a colaboração de Thomas Kampe). Temporada de Projetos 2001/2002. Paço das Artes, São Paulo.

2001. Volto em 5 minutos. Palácio das Artes, Sala Arlinda Corrêa Lima, Belo Horizonte.

Principales exposiciones colectivas

2000/2001. Programa Rumos Visuais – Investigações: Rumos Visuais 1. Instituto Itaú Cultural, São Paulo, Recife, Fortaleza.

2000. MA Fine Art Degree Show. Central Saint Martins College, Londres.

1999. Galeria Celma Albuquerque. Belo Horizonte.

1999. Exposição comemorativa dos 10 anos do Centro Cultural UFMG. Belo Horizonte. 

1998. Open House. Headlands Center for the Arts, California, E.U.A.

1997. Prêmio PHILIPS de Arte para jovens talentos – 4ª edição. MASP, São Paulo.

Encargos de trabajo

2002. Paisagem do Leblon no Carnaval. Coleção Paulo Vieira. Rio de Janeiro.

E-mail

laurabelem@yahoo.com

Donna Conlon (Atlanta, EUA, 1966. Vive y trabaja en Panamá).

La artista ha obtenido su Master in Fine Arts con especialidad Escultura en el Maryland Institute of Art, Baltimore, en mayo de 2002.

“Donna Conlon”

http://www.research.umbc.edu/~sbradley/projects/rtr_HTBA/project/artists/dconlon.html

“Acumulo objetos, imágenes o acciones y los reconfiguro para albergar mis observaciones e interpretaciones de la sociedad contemporánea. Caracterizo y critico la conducta humana develando las historias contenidas en actos cotidianos y objetos descartados. El trabajo dirige nuestro disgusto e irreflexión por y hacia nuestro mundo, e involucra tanto a mí como al espectador en un sentido de responsabilidad.

Mi trabajo es como un estudio socio-arqueológico de los entornos inmediatos. Mis métodos de observación están influenciados por estudios previos de biología, y mi perspectiva crítica respecto de los hábitos societarios en los Estados Unidos se ha agudizado por vivir en América Central.


La vida urbana contemporánea está llena de patologías, como la extensión y el abuso de drogas, que se desarrollan y devienen aceptadas, o al menos toleradas. Interactuamos con nuestro entorno inmediato, y con otras gentes, de maneras que a menudo son ilógicas o egoístas, que llevan a un sentido último de pérdida y futilidad”.

Algunas obras

· Cleanup, part 1. 2000. Instalación. Sorbetes encontrados; video de su recolección en las calles.

· Takeover, 2001. Desperdicios plásticos hallados, cable telefónico alrededor de árboles en Clarendon Central Park, Arlington, VA.

· Trash painting: orange, 2001. Performance de desperdicios pintados con aerosoles en un lote vacante, Baltimore, Maryland.

· One shot deal, 2002. Mesa y objetos recolectados de las calles de Baltimore: frascos y bolsas de remedios, botellas de alcohol, cucharillas, naipes, cubilete.

"Profeta en su tierra”. El Panamá América. 26 de noviembre de 2004

http://www.latinol.com/nproject/articulo.asp?id=23466
Sencilla, pero muy llena de emoción, la artista panameña Donna Conlon subió a la tarima a recibir el primer premio de la IV Bienal de Artes Visuales del Istmo Centroamericano, que se celebra por primera vez en nuestro país.

En este acto de entrega de premios se encontraron presentes el señor José María Fernández Pirla, presidente de la Fundación Fernández Pirla, entidad organizadora de este evento; la pintora panameña Coqui Calderón, directora del Museo de Arte Contemporáneo; la señora Carmen Alemán, Directora artística de la Fundación Fernández Pirla y como invitada de honor la Primera Dama de la República, Vivian Fernández de Torrijos. El mismo se llevó a cabo en el Museo de Arte Comtemporáneo.

Luego del acto protocolar y la entrega de premios, los presentes pudieron hacer un recorrido por el Museo, para apreciar la colección completa de obras, la cual estará abierta al público hasta el 30 de diciembre.

Obras ganadoras

Conlon presentó el video titulado Spectro. El segundo lugar le correspondió a Regina Aguilar de Honduras, con los videos e intalaciones "Demokracia" y "Central American Now", pero el premio lo retiró su galerista, Bony García, ya que ella se encuentra exponiendo en el continente asiático. El talento del joven artista Oscar Raúl Rivas, quien presentó las instalaciones "Sit for sales" y "Scratch of my sit", recibió el tercer lugar. Además fueron concedidas cuatro menciones de honor, que les fueron otorgadas a Walter Iraheta de El Salvador; Hugo Ochoa de Honduras; la panameña Mira Valencia y Verónica Vides de El Salvador. El jurado estuvo integrado por Ana María Escallón, curadora y crítica de arte colombiana; Enrique García Gutiérrez, catedrático de historia del arte de la Universidad de Puerto Rico y Rogelio Polesello, artista plástico argentino. La próxima edición de la Bienal se llevará a cabo en El Salvador en el 2006.

María Teresa Hincapié (Armenia, Quindío, Colombia, 1954. Vive y trabaja en Bogotá)

· El espacio se mueve despacio, 2004. Performance e instalación

BARREDA, Fabiana
. “La construcción del sujeto en las performances de María Teresa Hincapié. Arte y vida: Una cosa es una cosa"
. http://centrocultural.psi.uba.ar/galeria/subjetividad2.htm
Una cosa es una cosa es la obra paradigmática de esa relación arte y vida que caracteriza todo el trabajo de la artista colombiana María Teresa Hincapié. Esta performance -término definido como la acción corporal como gesto artístico- fue realizada en 1990 en Bogotá y pone en relieve la potencia física del arte como puro presente. Esta obra consiste en la disposición silenciosa, metódica y obsesiva de objetos cotidianos en un territorio espiralado y durante un período aparentemente interminable de tiempo.

La artista ha traído todas sus pertenencias personales a la sala de exposición y procede a ordenarlas siguiendo patrones internos e impredecibles. Si observamos detenidamente la vida de una ama de casa, un vagabundo o la de cada uno de nosotros, podemos descubrir cómo reconstruimos día a día en lo real este orden doméstico. Bolsas, maletas, ollas, cebollas, lápiz labial y una infinidad de elementos humildes van siendo colocados geométricamente en la sala. Cada objeto, por humilde que sea, es tratado por la artista en forma ritual, con la misma concentrada e individual energía, con lo cual es dotado de un aura especial, de un carácter casi precioso.

La espiral de cosas que lentamente va construyendo durante el período inabarcable de la performance (la acción dura 12 horas) trae a la memoria el carácter cíclico del tiempo, la repetición de las acciones y la observación de los gestos siempre diferentes pero extrañamente familiares.

Esta obra, sin establecer un campo narrativo, sin desarrollo dramático de la acción, sin clímax, es un conjunto de acciones sencillas que se encadenan mediante una lógica asociativa, una forma de construcción psicológica de la vida cotidiana.

¡Cuántas preguntas emergen de esta obra al volverla a ver ahora! ¿Cómo se construye un mundo en momentos de derrumbe? ¿Cuál es el mundo y cómo es su modo de construcción en la vida diaria? ¿Qué límites hay entre lo cotidiano y lo sagrado? ¿Qué peso poseen las cosas? ¿Cómo se une lo micro a lo macro? ¿Qué valor le otorgamos a los gestos en nuestra vida? ¿Cómo nos modifican? ¿Qué potencia espiritual posee cada acto?

Siguiendo el hilo de estos pensamientos, en una ocasión María Teresa misma puso su proceso creativo en palabras, y en este fragmento su narración de ritmo entrecortado, cíclico y repetitivo logra crear una imagen mental de su obra "Una cosa es cosa":

"...todas las flores aquí. Los vestidos extendidos. Los negros cerca de mí. Los rosados aquí. Los pañuelos solos. La bolsa sola. La cartera sola. La caja sola y vacía. El espejo solo. Los zapatos solos. Las medias solas. Las hierbas solas. Yo sola. El solo. Nosotros solos. Un espacio solo. Un rincón solo. Una línea sola. una sola media. un solo zapato. todas las cosas están solas. Todos estamos solos. 

Un montón de arroz. Un montón de azúcar. Un montón de sal. 

Un montón de harina. Un montón de café. Un montón de cosas..."

AGUILAR, José Hernán. “María Teresa Hincapié”

http://www.lablaa.org/blaavirtual/letra-a/anam/anam21a.htm
En 1990, María Teresa Hincapié ganó el primer premio del Salón de Artistas Colombianos con un performance de ocho horas llamado Una cosa es una cosa, en que sacaba muchas cosas de una raída maleta de viaje y las colocaba en un inmenso rectángulo. Ropa, comida y objetos decorativos baratos conformaban los elementos cuidadosamente desempacados y guardados de nuevo por Hincapié. La idea para nada era nueva y mucho menos su realización, pues bastantes precedentes podrían encontrarse en el arte conceptual de los sesenta y setenta o en el cinema verité de Chantal Ackerman o Laura Mulvey. Lo interesante era que Hincapié procedía de una disciplina disociada, por lo menos en Colombia, de las artes plásticas: el teatro y, más aún, el teatro de creación colectiva y de temática más bien politicoide. De cierto modo Hincapié era una "aparecida". 

María Teresa Hincapié, Esta tierra es mi cuerpo..., performance, 1992. Esta tierra es mi cuerpo. El cielo es mi cuerpo. Las estaciones son mi cuerpo. El agua también es mi cuerpo. El mundo es tan grande como mi cuerpo. No piensen que solamente estoy en el este, en el oeste, en el sur o en el norte. Estoy en todas partes. (Asesino de Enemigos, héroe apache).

Sin embargo, ya desde 1987 Hincapié venía trabajando este tipo muy sencillo de performance. Con José Alejandro Restrepo produce Parquedades. Con música y transmisión en video, Hincapié (aún referida como actriz) se paseaba por un parque sin otro propósito que llamar la atención sobre su movimiento, sus gestos y su actividad normal. Trabajando ya sola y siempre con el reto de llenar un gran espacio, Hincapié crea en 1989 Punto de fuga, en que a partir de un foco único caminaba y volvía recuerdo físico muchas líneas imaginarias. En Naturaleza muerta en un espacio muerto, también de 1989, los objetos de uso diario formaban, pequeños montículos (a la manera de bodegones) para oponerse con desconcertante humildad a la fealdad del espacio circundante. En Vitrina (1990), Hincapié utilizó una inmensa ventana para pintar con detergente su propio cuerpo y dibujos ya de carácter más caprichoso; el toque final era tan fino como conmovedor: un beso de lápiz labial. 

Desde luego, Hincapié deseaba en todos estos trabajos llegar al punto muerto donde se podrían fusionar actividad física y transformación artística, sofisticando con tal procedimiento las ideas de Brecht y Beuys acerca de una simbiosis entre arte y vída. Claro, alguna huella de opinión política puede detectarse, si bien tiene que ver con la política del cuerpo y su extensión como entidad psicológica, más en el campo del reconocimiento perceptual que en el de la diferencia sexual. Aunque sus últimos performances han invertido el método de formalización (en su Cocina de 1991, por ejemplo, el espacio tiende a cerrarse en torno a ella), Hincapié acaricia algunas ideas de la teoría crítica de Lacan aceptada por muchas feministas, en especial lo referente a la "construcción" de la mujer como categoría (como fetiche, como signo) en un mundo patriarcal. Las tareas sencillas realizadas por la artista en sus obras (sacar cosas, meterlas, limpiar ventanas u ollas, caminar lentamente pegada al muro, etc.) sacan a relucir las actividades domésticas de muchas mujeres colombianas, otorgándoles un valor ritual importante, volviéndolas válidas no tanto como material artístico sino como pruebas de una cultura gestual, típica y anónima. 

Por lo tanto, no sería muy arriesgado ver en los performances, y ahora en Esta tierra es mi cuerpo..., de María Teresa Hincapié una curiosa convergencia de psicoanálisis, feminismo y semiótica, que intenta investigar de la manera más intensa las posibilidades expansivas de las imágenes domésticas, de los códigos comunes y de la representación de situaciones específicas (amante, madre, cocinera, actriz). La estrategia antiopresiva de Hincapié hace énfasis en la formación de un "mito" colombiano, aquél que se origina en el rechazo del machismo y en la santificación de las tareas cotidianas.

“María Teresa Hincapié, pintora”. Semana. No.1149, 10 de mayo de 2004

http://www.colarte.arts.co/recuentos/H/HincapieMariaTeresa/critica.htm
La herramienta principal de trabajo de la artista María Teresa Hincapié es su propio cuerpo y podría decirse que su obra se resume en un equilibrio entre el arte y la vida. Lo que parecen ser simples actos cotidianos son extraídos a otro plano para convertirse en actos de belleza, de reflexión. La artista no busca representar la vida, sino reflexionar sobre ésta, sobre esas acciones que colman la existencia. Esa ha sido una de sus características desde mediados de los 80, cuando presentó sus primeros trabajos, sin contar con su experiencia teatral que comenzó con Acto Latino en 1978.

En Vitrina (1989), en un local en el centro de Bogotá, Hincapié realizó las actividades propias del aseo del establecimiento, durante ocho horas, el tiempo de una jornada laboral. Todo esto, mientras hacía sus propios monólogos y mientras se acercaba de vez en cuando al ventanal que separaba el interior del lugar con la gente que transitaba por la calle, para estampar un beso o escribir frases con lápiz labial, un elemento negado para alguien que hace este tipo de labores.

En Punto de fuga (1989), durante tres días consecutivos, 12 horas diarias, Hincapié se propuso barrer, planchar, lavar, trapear, todo dentro de una lentitud y movimientos que llevaban, entre muchas otras reflexiones, a cuestionar la condición de la mujer. La cotidianidad adquiere una nueva dimensión pues todo transcurría en tiempo real, no se trataba de una representación. En Una cosa es una cosa, obra ganadora del Salón Nacional de Artistas de 1990, la artista dispuso varios objetos cotidianos sobre el piso. Los iba ordenando uno tras otro: desde ropa, ollas, crema de dientes, cepillos, ceniceros, lápices labiales, hasta toallas aparecían aisladas no sólo por sus funciones "en la vida diaria", sino también por sus características. En sus obras todo se va convirtiendo en rituales que vuelven consciente lo que, debido al apuro de la vida, no lo es. "Su insistencia en la lentitud es una especie de acto de resistencia con respecto a la velocidad que imprime el proceso de urbanización contemporáneo, que poco se interesa por la degradación del ambiente y poco permite detenerse en los pequeños detalles", escribió hace varios años sobre su obra la investigadora Ivonne Pini.

Estos son apenas unos ejemplos de muchas de sus obras que, entre otras temáticas, también aluden a lo sagrado como Caminar es sagrado, Proyecto de sobrevivencia, Tú eres santo, Divina proporción y El espacio anda despacio. Los registros fotográficos de estos performances invitan a revivirlos y, ahora, algunos de ellos están a la venta al público en la galería Valenzuela & Klenner. Además de las fotografías, que tienen un costo de 300.000 pesos, también se pueden adquirir pequeñas postales intervenidas por la artista a 20.000 pesos. Lo que se recaude será destinado a un difícil tratamiento médico", que actualmente afronta la artista. María Teresa Hincapié regresó a Bogotá hace pocas semanas de la Sierra Nevada de Santa Marta, en donde vivió durante varios años, y ahora se dispone a comenzar una nueva etapa creativa que, sin duda, también dejará huella en la historia del arte colombiano. 

1956. Nace en Armenia, Quindío. 

1978-1984. Arte Dramático; Centro de Investigaciones del Acto Latino, Colombia.

1981.Monta la obra Historias del Silencio de Juan Monsalve, en México.

1983. Viaja con el Grupo Acto Latino a Europa y Oriente con el fin de investigar las diferentes técnicas de teatro en esos lugares. Asiste al Festival Nacional y Seminario Internacional de Danza Tradicional y Teatro Moderno y Clásico de la India, en Calcuta, India.

1984. Trabaja en la obra Edipo Rey de Sófocles, dirigida por Juan Monsalve.

1985. Juan Monsalve escribe para ella el monólogo Ondina. Inicia su trabajo de artista independiente y "Performances".

1986. Con el coreógrafo Alvaro Restrepo, trabaja en Desde la Huerta de los Mundos, homenaje a Federico García Lorca, y en la versión dancística del monólogo Ondina.

1987. Con José Alejandro Restrepo crean Parquedades, escenas de parque para una actriz, video y música.

1988. Viaja a Dinamarca invitada por el "Magdalena Project".

1989. Realiza los siguientes performances: Punto de Fuga, Museo de Arte, Universidad Nacional, Bogotá. Naturalezas Muerta en Espacio Muerto, Universidad Jorge Tadeo Lozano, Bogotá. Vitrina (Tiempo y espacio real), lo poético cotidiano, Encuentro Latinoamericano de Arte Popular.

1990. Su obra Una Cosa es una Cosa gana el Primer Premio del XXXIII Salón Nacional de Artistas, Corferias, Bogotá. Participa en la II Bienal de Arte en el Museo de Arte Moderno de Bogotá
.

MARTÍNEZ, Daniel. “La Selección Colombiana”

http://www.revistacambio.com/html/cultura/articulos/3622/
María Teresa Hincapié, Óscar Muñoz, Oswaldo Maciá y Juan Manuel Echavarría representan a Colombia en la Bienal de Venecia, uno de los más importantes eventos del arte mundial. 

Los artistas, críticos, curadores, directores de museos, coleccionistas y todo el que es alguien en el cerrado y exclusivo mundo del arte contemporáneo, se pasean por Venecia, la ciudad de los canales, cada dos años. También lo hace quien aspira a serlo. Desde esta semana y hasta finales de noviembre, la ciudad italiana se convierte en La Meca de las artes plásticas y es necesario peregrinar por sus calles para ponerse al día sobre quién es quien en el arte contemporáneo y cuáles son las principales tendencias.

Los Jardines, El Arsenal y el Palacio Cavalli Franchetti sirven de sedes a la LI Bienal de Venecia, que se abrió el domingo 12 de junio y en la cual participa un selecto grupo de artistas internacionales. En esta oportunidad, cuatro colombianos figuran entre los elegidos. María Teresa Hincapié, que participa en la muestra general al lado de otros 300 artistas, y Óscar Muñoz, Oswaldo Maciá y Juan Manuel Echavarría, que hacen parte de la selección latinoamericana. 

Cuatro artistas nacionales en uno de los más importantes eventos del arte contemporáneo mundial es algo realmente inusual. Sin ir más lejos, en la última edición de la bienal, en 2003, sólo participó por Colombia María Fernanda Cardoso. Es tan importante la bienal italiana, que se dice que quien hace parte de ella está listo para entrar por la puerta grande en el escenario internacional. Se trata de una especie de grado con honores que significa el reconocimiento a una carrera profesional. 

Quiénes son

María Teresa Hincapié, una de las pioneras del performance en el país, participa con El espacio se mueve despacio, un trabajo complejo que incluye video, audio y una imponente instalación que simboliza el cielo y la tierra. Se trata de un trabajo hecho durante cuatro años, pensado como un ritual en el que el dolor se transforma en amor. Durante la acción, la artista recorre el espacio en forma lenta, acompañada por un video y música compuesta por Santiago Zuluaga, su hijo. "Todavía no me acostumbro a estas dimensiones –asegura Hincapié, asombrada aun por el amplio espacio que le dieron a su obra en El Arsenal–. Como artista, uno siempre sueña con estar aquí, pero nunca imaginé que se pudiera volver una realidad". Hincapié fue invitada por la directora del evento, la curadora española Rosa Martínez, quien tenía buenas referencias de su obra. 

Los otros tres artistas colombianos hacen parte de la muestra latinoamericana, curada por la argentina Irma Arestizábal y abierta al público hasta el 6 de noviembre en el Palacio Cavalli Franchetti. Lleva el nombre de La trama y la urdimbre que, según el dossier de prensa del evento, es "un título abierto y estimulante que admite la representación de posiciones diferentes, y que permite al espectador dialogar con la diversidad de creencias y símbolos, con los paisajes culturales y urbanos, los temores, las ansias, los dramas, la violencia; con la poesía de los objetos y de los ambientes cotidianos, la belleza, la creatividad, el humor y, sobre todo, con el arte del Continente".

El caleño Óscar Muñoz participa con el video Re-Trato, ganador del pasado Salón Nacional de Artistas, en que el artista, como en el mito de Sísifo, repite la misma acción una y otra vez: dibuja su autorretrato sobre una loza caliente que evapora la pintura, lo que lo obliga a empezar de nuevo. Se trata de una parábola de lo efímero, lo volátil, lo pasajero... y la posibilidad de volver a empezar.

"Nuestras carreras están llenas de sacrificios, por eso nos tomó tiempo llegar hasta aquí." María T. Hincapié, artista

El antioqueño Juan Manuel Echavarría, fotógrafo y artista audiovisual, presenta su obra más conocida: la video instalación Bocas de Ceniza-Siete cantos, un video de 18 minutos con tomas en primer plano de rostros de ciudadanos comunes y corrientes que cantan canciones de su propia inspiración que se repiten sin cesar. Pero no se trata de un trabajo alegre y musical, sino de un recuento de la violencia colombiana, abordado por el artista en forma poética y sutil.

El cartagenero radicado en Londres, Oswaldo Maciá, presenta Algo sobre mi cabeza, una instalación de audio: una sinfonía de 2.000 aves de África, América, Asia y Europa que es emitida a la entrada del Palacio Franchetti, y cuyo fin es dejar en evidencia la limitación del ser humano para captar la información, pues buena parte de los sonidos recopilados es inaudible. Es una metáfora del proceso de capturar la verdad.

La presencia de Muñoz, Echavarría y Maciá en la bienal se debe en gran parte a la colaboración de la Colección Daros de Suiza, propietaria de las obras expuestas. Daros no sólo las cedió para la muestra, sino que además facilitó los recursos para su montaje.

Falta apoyo oficial

"Es una vergüenza que en Colombia no entendamos la importancia del arte y los creadores para la representación del país en el exterior –dice Maciá–. Todo el mundo debería estar respaldando esto, cuidando de sus artistas e invirtiendo en ellos". 

El artista cartagenero asegura que en el país hay muchos jóvenes interesados en la creación estética, pero que les hace falta estar en contacto con el mundo. "Es necesario que se enteren de lo que pasa en otras partes, brindarles la oportunidad de mirar más allá y de mostrarse en el exterior". Por su parte, Hincapié dice que el hecho de que ella y tres colegas hagan parte de esta selección de ligas mayores es más el resultado de la mística y del esfuerzo individual, que del apoyo del Estado, y que no es gratuito que los artistas colombianos invitados a Venecia tengan una trayectoria larga. "Nosotros somos algo así como sacerdotes del arte –afirma–. Nuestras carreras están llenas de renuncias, de sacrificios, y por eso tal vez nos tomó tanto tiempo para llegar hasta aquí".

La verdad, sin embargo, es que salvar las dificultades y los obstáculos para llegar a la Bienal de Venecia ha valido la pena. La participación de Colombia, que marca un paso más en la escena internacional, no había sido nunca tan nutrida y por eso, si las cosas funcionan como los artistas desean, la experiencia debería servir para que en el futuro sean más los invitados a participar en el evento. 

La curadora

Irma Arestizábal, curadora de La trama y la urdimbre y gran conocedora del arte de latinoamericano, definió para CAMBIO las razones de la elección de los tres artistas colombianos que participan en la muestra.

Óscar Muñoz. "Por inconvenientes con los permisos en la ciudad, no se pudo presentar la proyección de su archivo fotográfico desde el puente de La Academia sobre las aguas del Gran Canal, como teníamos planeado. Pero Re-Trato es una obra de gran calidad que nos habla sobre el tiempo que destruye las cosas, y sobre cómo surge la posibilidad de intentar concluir lo que se ha empezado".

Juan Manuel Echavarría. "Conocí su obra en la exhibición Cantos-Cuentos Colombianos, en Zurich. En ella plantea un problema común de Latinoamérica desde un punto de vista muy noble, por medio de una visión de las víctimas de la violencia y del canto como la forma en que sobrellevan su tragedia. Es una denuncia muy sutil y a la vez muy fuerte".

Oswaldo Maciá. "El hecho de que su trabajo esté aquí es un reflejo de mi interés por las instalaciones de audio. Algo sobre mi cabeza es una obra perfecta para el espacio exterior del pabellón, lo llena de vida y genera un ambiente especial, perfecto en el concepto de la muestra".

“Se abren paso”

http://www.semana.com.co/opencms/opencms/Semana/articulo.html?id=84690
María Teresa Hincapié, Óscar Muñoz y Juan Manuel Echavarría representarán a Colombia este año en la Bienal de Venecia, una de las mecas mundiales del arte de vanguardia. José Alejandro Restrepo también fue invitado pero su participación aún no es segura.

El espacio se mueve despacio. Con esta obra María Teresa Hincapié recibió la invitación oficial de Rosa Martínez, directora de la Bienal de Venecia, a participar en el evento. 

Por estos días en Zurich se lleva a cabo la segunda parte de la exposición Cantos/Cuentos Colombianos que ha reunido, desde su apertura en octubre pasado, la obra de 10 artistas nacionales de la colección Daros-Latinoamérica. Esta muestra ha sido una gran vitrina en el exterior está dando sus primeros frutos tras recibir la visita de varios curadores internacionales. Óscar Muñoz, José Alejandro Restrepo y Juan Manuel Echavarría, tres de los artistas que participan en la exposición, fueron invitados a exhibir en la próxima Bienal de Venecia, Italia, que comienza el próximo 12 de junio. Irma Arestizábal, directora del Instituto Italo-latinoamericano (Iila), quien en las últimas ediciones de la bienal ha dispuesto de un espacio para difundir el arte latinoamericano, les propuso participar con algunos de sus trabajos más representativos. A este interés se suma, por otro lado, la invitación oficial que hizo la propia directora del evento, la curadora Rosa Martínez, a la artista María Teresa Hincapié para que represente a Colombia en medio de una selección de casi 300 artistas de todo el mundo. 

‘El puente’. Óscar Muñoz espera participar con esta obra, que consiste en la proyección de fotografías, sobre las aguas del río Cali, desde el puente Ortiz 

La Bienal de Venecia, que este año llega a su versión 51, es considerada uno de los termómetros más importantes del arte. Cada dos años convoca la obra de cientos de artistas de todo el mundo durante más de cuatro meses. En su edición anterior, por ejemplo, estuvieron presentes 380 creadores en lo que se propuso ser "una exposición de exposiciones" que, también, debido a su imponente montaje, dejó ver un nivel desigual en los convocados. 

En esa ocasión sólo estuvo presente María Fernanda Cardoso, precisamente en la selección que hizo el Iila, con una escultura que aludía a un paisaje marino concebido con estrellas de mar. Arestizábal esta vez tiene en sus planes a los tres creadores ya mencionados, una muestra significativa de su interés en aumentar la cuota colombiana. También, aunque presentada como una "artista colombo-británica", se exhibió una instalación sonora de Carolina Caycedo que recogía los testimonios de habitantes de Soacha, Ciudad Bolívar y otros sectores de Bogotá, una obra de un valioso carácter documental, periodístico pero con poco sentido artístico, muy lejos de captar la atención del espectador. ¿Era la bienal el espacio adecuado para esa 'obra'? 

En esta oportunidad, lejos de nacionalismos, el ojo de Martínez y de Arestizábal, hablando del caso colombiano, es muy acertado específicamente con las obras que se proponen tener en Italia. María Teresa Hincapié, en compañía de su hijo, el músico Santiago Zuluaga, hará el performance El espacio se mueve despacio, mención de honor en el más reciente Salón Nacional de Artistas. Hincapié se desplaza lentamente en un mismo espacio (no necesariamente siguiendo la música) con el propósito de desacelerar el ritmo de la vida actual. Como se lo ha propuesto desde finales de los años 80, tras asimilar los parámetros del teatro japonés, en sus acciones predomina la lentitud, la repetición de movimientos, de gestos que se hacen a diario y casi nadie repara. La artista busca hacer consciente lo inconsciente. Aún está sin definir si, al igual que en el salón, puede apoyarse en imágenes de la película Baraka, dirigida por Ron Fricke, en donde aparecen paisajes, ríos contaminados, favelas, diferentes facetas del mundo que le sirven de trasfondo a lo que plantea con su propio cuerpo. La lentitud de sus movimientos será durante varias horas un interesante contraste con la agitación que se vive en la bienal, con el afán de los espectadores de ver absolutamente toda la exposición. 

A Óscar Muñoz se le planteó inicialmente la posibilidad de exponer su obra Ambulatorio, una serie de fotografías de áreas de Cali dispuestas en el piso en un espacio de aproximadamente 48 metros cuadrados, protegidas por un vidrio de seguridad. Su traslado hasta Italia no es nada fácil y de allí surgieron dos nuevas posibilidades: El Puente o Re/trato. La primera consiste en proyecciones de fotografías callejeras tomadas en los años 60 y 70 en la capital vallecaucana sobre las aguas del río Cali, desde el Puente Ortiz. Estas fotografías serían proyectadas nuevamente, pero esta vez sobre las aguas de Venecia. La segunda opción para Muñoz es el video ganador del primer premio del Salón Nacional de Artistas y que ahora hace parte de la colección Daros. Una mano dibuja con agua, sobre una losa caliente, el rostro de un hombre que se evapora constantemente debido a los rayos de sol que caen sobre la superficie. Una metáfora de la obra eterna, que nunca termina, pues la mano de la artista insiste en vano en fijar el retrato sobre ella. 

Juan Manuel Echavarría estará con su obra Bocas de ceniza. Se trata de varios videos que recogen cantos de hombres y niños que han sido testigos de masacres y actos de violencia en Colombia. Allí se ven en primer plano los rostros de quienes cantan el dolor que han vivido. José Alejandro Restrepo aún no sabe si pueda estar en la bienal pues la idea de exhibir su obra Musa paradisíaca, una videoinstalación que consiste en varios racimos de plátanos colgados en el techo, con monitores y suspendidos en el aire dispuestos en los extremos implica costos muy altos y un transporte complejo. 

Lo positivo es el interés que siguen despertando en el exterior las propuestas de artistas colombianos. Los curadores cada vez se aproximan más a un trabajo muy dinámico que se ha manifestado a través de muchos medios. En el caso de estas obras, en específico, muestran una pluralidad de propuestas que tocan diversos temas. Y aunque la bienal no necesariamente es sinónimo de calidad, en esta selección Colombia sí estará muy bien representada.

Regina José Galindo (Guatemala, 1974. Vive y trabaja en Guatemala)

· Piel. 2001. Performance en Venecia (paseo por la ciudad, desnuda, tras afeitarse el cuerpo por completo)

· ¿Quién puede borrar las huellas?. 2003. Performance en Guatemala
.

“El Arte hasta las últimas consecuencias. Guatemalteca gana uno de los premios en la Bienal de Venecia”.

http://www.informa-tico.com/php/expat.php?id=27-06-0506302&ed=56&fecha=27-06-05&foro=95
En medio de un evento que despertó bastante controversia por la originalidad y provocación de muchas de las obras, Regina José Galindo se llevó el premio a la mejor artista joven en la Bienal de Venecia. El trabajo de Regina José Galindo nunca pasa inadvertido. La centroamericana es conocida por llevar su propuesta artística hasta las últimas consecuencias.

De ella se conocen actos personales que son altamente conmovedores. Se puede argumentar lo que sea contra su manera de hacer las cosas, pero nunca se dirá que es una artista que se anda por las ramas ni que pasa inadvertida. En la Bienal de Venecia de Arte Contemporáneo, donde se reúne lo mejor del mundo, Regina ha sido la única latinoamericana que se trae un premio para estas tierras.

En la edición 51 del evento, con gran participación de mujeres, el Jurado le otorgó el reconocimiento por su obra "Cinismo", en la que muestra la filmación de una operación de himenoplastia (reconstrucción del himen) realizada en su propio cuerpo.

La intención de la artista, como explicó, era denunciar con esto la situación de los países donde todavía la virginidad es un requisito para contraer matrimonio. Según la decisión del jurado, Regina José Galindo se hizo acreedora al galardón por "su fuerte e impresionante impacto visual, en una acción de gran coraje contra el poder".

La artista, de 31 años, nacida en ciudad de Guatemala, apuntó que con la obra quería denunciar también las malas condiciones y el peligro que representa para las mujeres la realización de una operación de este tipo.

Vaya si es valiente esa mujer

Laura Asturias, feminista guatemalteca dijo, comentando a informa-tico el premio para su compatriota: "... vaya si es valiente esa mujer. Yo diría que entre las artistas de "performances" es la que tiene más agallas. Y lo bueno es que lo suyo es atemporal: es válido hoy como lo seguirá siendo en los próximos cien años en esta Guatemala que tanto se resiste al cambio. Por lo mismo, la gente como ella es tan necesaria para sacudirle la alfombra a una sociedad que en su mayor parte vive con la cabeza enterrada en la arena..."

De Guatemala también participó el reconocido fotógrafo Luis González Palma quien presentó sofisticadas fotografías de paños de crucifixiones elaboradas con láminas de oro y plata.

La muestra, donde Costa Rica estuvo representada por Jaime David Tischler y Cecilia Paredes, contó con la participación de más de cuarenta latinoamericanos, algunos seleccionados por sus propios gobiernos y otros por las dos curadoras españolas Rosa Martínez y María Corral, que fueron blanco de algunos críticos conservadores y hasta del Ministro de Cultura italiano, por darle, según dijeron, "mucho espacio a la provocación."

Otros performances de la guatemalteca

De Regina José Galindo ya son memorables otros performances.

En San José pudimos ver hace poco, con motivo del Festival Internacional de las Artes y dentro de la muestra organizada por Teorética, la representación en video de ¿Quién puede borrar las huellas?, en que Regina fue mojando sus pies con sangre humana, contenida en una palangana, por todo el camino comprendido entre la Corte de la Constitucionalidad y el Palacio Nacional de la Cultura de Ciudad de Guatemala. Con esta acción recordaba el genocidio que perpetraron los militares de su país contra miles de compatriotas.

En el año 2003 presentó la acción sonora Golpes, en la que el público solamente podía escuchar el ruido que provenía de un cuarto con micrófonos, donde ella, sin ropa, se daba 269 azotes a sí misma con una faja de hombre, uno por cada mujer que había sido asesinada en Guatemala ese año. Esa fue su manera de protestar contra el femicidio.

Lo voy a gritar al viento, en 1999, la llevó a colgarse del Palacio de Correos de su ciudad mientras leía algunos de sus poemas para mostrar cómo- según ella- las palabras de las mujeres se las llevaba el viento.

Su singular manera de llevar la obra artística a la gente a través de actos en que compromete su salud, golpea su cuerpo y se expone a la crítica mordaz, ha sido motivo de muchísima reflexión en su país. Se ha considerado también de gran calidad su obra poética y narrativa.

“Guatemalteca gana León de Oro en Bienal de Venecia. La obra Cinismo fue presentada en la Bienal de Venecia”. http://www.mujereshoy.com/secciones/3194.shtml
La artista guatemalteca Regina José Galindo presentó en la Bienal de Venecia de Arte Contemporáneo, su obra Cinismo, con la que se hizo acreedora al galardón León de Oro, convirtiéndose en la única latinoamericana premiada.

El Jurado de la 51 edición de la Bienal de Venecia de Arte contemporáneo otorgó el León de Oro en la categoría de artista joven, menor de 35 años, a la guatemalteca Regina José Galindo por su obra Cinismo, en la que filma una operación de himenoplastia (reconstrucción del himen). 

La obra de Galindo muestra este hecho para denunciar la situación de los países donde la virginidad es un requisito para contraer matrimonio. Según la decisión del jurado, Regina José Galindo se hizo acreedora al galardón por “su fuerte e impresionante impacto visual, en una acción de gran coraje contra el poder”, según la decisión del jurado. 

La artista, nacida en 1974 en Ciudad de Guatemala, apuntó que con la obra quería denunciar las malas condiciones y el peligro que representa para las mujeres las operaciones de este tipo. 

En una entrevista publicada en la revista Magazine 21, del matutino Siglo XXI, Galindo subrayó que el jurado del concurso contó con herramientas teóricas para saber que por medio de su cuerpo materializó sus ideas. 

La artista guatemalteca ha representado diversos perfomances con el objeto de denunciar las diferentes violaciones a los derechos humanos, principalmente de las mujeres, como la presentación de Lo voy a gritar al viento (1999), donde la artista se colgó del Palacio de Correos mientras leía sus poemas, para mostrar cómo la voz de las mujeres se pierde en el viento. 

Galindo también ha sido reconocida por ¿Quién puede borrar las huellas?, donde mojó sus pies en sangre y dejó huellas desde la Corte de Constitucionalidad hasta el Palacio Nacional de la Cultura, en Ciudad de Guatemala. 

En el año 2003 Galindo presentó la acción sonora Golpes, donde el público sólo podía escuchar los golpes de cinturón que provenían de un cuarto con micrófonos, en donde ella, sin ropa, se dio 269 golpes con un cinto masculino, uno por cada mujer que había sido asesinada en Guatemala, como una forma de protesta contra el feminicidio. 

TOLEDO, Manuel. “Guatemalteca gana León de Oro”. BBC Mundo

http://news.bbc.co.uk/hi/spanish/misc/newsid_4082000/4082864.stm
La guatemalteca Regina José Galindo ganó el León de Oro al mejor artista joven en la Bienal de Venecia. Galindo ganó el premio con un tríptico sobre la violencia y la impunidad. Los otros dos premiados fueron el alemán Thomas Schütte, en la categoría general, y Francia, por el mejor pabellón nacional, con la obra de Annette Messager. Además, el jurado otorgó un León de Oro especial, por su trayectoria artística, a la estadounidense Barbara Kruger. 

Galindo, de 31 años de edad, se llevó uno de los más codiciados premios del arte contemporáneo por un tríptico sobre la violencia, en especial contra las mujeres, y la impunidad. 

Violencia en Guatemala 

En uno de sus videos, ¿Quién puede borrar las huellas?, la artista camina con una palangana llena de sangre por una calle de Ciudad Guatemala y va mojando sus pies en ésta, dejando sus huellas ensangrentadas. Finalmente, deja el recipiente ante a un grupo de militares, frente a la Corte de Constitucionalidad de su país. En otro performance, Golpes, recuerda a las más de 394 mujeres asesinadas en Guatemala en 2004 y principios de 2005. El jurado dijo que la obra de Galindo merecía el premio "por haber sabido dar vida a una acción corajuda contra el poder, en su tríptico de performance y documentación, de un fuerte impacto visual". 

Alta presencia latinoamericana 

La Bienal, que abre sus puertas al público este domingo, fue curada, por primera vez en sus 110 años de historia, por dos mujeres, las españolas María de Corral y Rosa Martínez. Algunos periodistas presentes en la inauguración se quejaron de que la representación de artistas latinoamericanos es demasiado grande con respecto a los de otras regiones del planeta. Sin embargo, Rosa Martínez le dijo a BBC Mundo que sus criterios al elegir a los artistas habían sido "la calidad y la significación de su obra". Rosa Martínez defendió la fuerte presencia latinoamericana en la Bienal. "Creo que lo más significativo es que una latinoamericana ha ganado el premio al artista joven". Martínez añadió que el arte latinoamericano contemporáneo tiene una gran fuerza a nivel mundial. "El hecho de que existan bienales como la de São Paulo o que haya una tradición de modernismo en toda Latinoamérica -que no es suficientemente conocida en Europa- demuestra que tiene una posición importante, pero que todavía debe ser redescubierta y compensada en relación con el arte internacional". 

Otros artistas 

Otros artistas de América Latina presentes en la Bienal son el mexicano Gabriel Orozco, la colombiana María Teresa Hincapié de Zuluaga, los argentinos Jorge Macchi, Leandro Erlich y Sergio Vega, y los cubanos Tania Bruguera, Carlos Garaicoa y Diango Hernández. Uruguay dedicó su pabellón a la obra de Lacy Duarte. Brasil también tiene una fuerte representación, con las obras de José Damasceno, Cildo Meireles, Valeska Soares, Laura Belém y Rivane Neuenschwander. Además, tienen pabellones individuales Argentina, Brasil, Uruguay y Venezuela. Hay otro pabellón que representa a Bolivia, Chile, Colombia, Costa Rica, Cuba, El Salvador, Guatemala, Haití, Panamá, Paraguay, Perú y la República Dominicana. 

"Body attack" 

Por otro lado, como parte de "Body Attack", el programa de danza contemporánea de la Bienal, dirigido por el brasileño Ismael Ivo, se presentan las agrupaciones Indios Xavantes de Mato Grosso, Brasil, la Danza Contemporánea de Cuba y el Ballet de Santiago de Chile. La Danza Contemporánea de Cuba presentó la obra "Compás" en el teatro Malibran. El grupo de Cuba puso a bailar a los presentes en el teatro Malibran, este viernes, con "Compás", una obra que mezcla los ritmos afrocubanos, el ballet clásico y lo mejor de la danza contemporánea, con una coreografía llena de vitalidad y gracia. Ivo también realizó el estreno mundial de "Erendira", una coreografía inspirada en el realismo mágico de Gabriel García Márquez. El Ballet de Santiago, dirigido por la brasileña Márcia Haydée, presentará un espectáculo que igualmente toma por inspiración una obra literaria, el poema "Cuerpos pintados", de Pablo Neruda. 

MARTINS, Alejandra. “Ejecutadas en Guatemala”. BBC Mundo
"María Isabel fue secuestrada el 15 de diciembre de 2001 en ciudad de Guatemala. Su cuerpo apareció poco antes de Navidad. Según su familia, había signos de violación, le habían atado manos y pies con alambre de púas, la habían apuñalado y estrangulado. Tenía el cuerpo lleno de pequeños agujeros y las uñas dobladas hacia atrás". 

María Isabel fue asesinada a los 15 años. Fue apuñalada, estrangulada y torturada. 

María Isabel Veliz Franco es una de las víctimas citadas en el informe presentado este jueves por Amnistía Internacional: "Guatemala: mujeres en peligro. Homicidios de mujeres y niñas". 

El documento, presentado en una conferencia de prensa en ciudad de Guatemala, señala que las autoridades registraron el asesinato de 1.188 mujeres y niñas entre 2001 y 2004. 

Especial interactivo: El asesinato de María Isabel

Las muertes suelen ser en circunstancias excepcionalmente brutales. Las víctimas están muchas veces desfiguradas y presentan mutilaciones y señales de tortura. 

ASESINADAS 

1.188 casos registrados oficialmente entre 2001 y 2003

Violencia sexual, tortura y mutilaciones en muchos casos

Énfasis en adolescentes

Sólo 9% de los casos son investigados

40% de los casos son archivados

(Fuente: Amnistía Internacional)

De acuerdo a AI, hay datos que indican que la violencia sexual caracteriza muchos homicidios. Las víctimas son de todas las edades, muchas adolescentes. 

El informe señala que la mayor parte de las víctimas proceden de sectores pobres de la sociedad y trabajaban en empleos mal remunerados. Algunas eran migrantes de otros países de Centroamérica. 

A pesar de la gravedad de la situación, AI indica que según la Procuraduría de los Derechos Humanos, sólo se ha investigado el 9% de las muertes. El 40% de los casos "se archivan sin más", de acuerdo a organismos oficiales. 

¿Quién investiga? 

"Ni siquiera le hicieron exámenes de fluidos. En una bolsa me entregaron toda la ropa y cuando vi en ella unas manchas blancas le pregunté al de la morgue: ¿Qué es esto? ¿Es semen?. Mi niña estaba muy maltratada, tenía sangre por delante y por detrás, pero no le hicieron ningún examen de sangre ni nada". Rosa Franco, madre de María Isabel. 

La madre de estos niños fue asesinada cuando caminaba a su trabajo. 

Franco dice que a pesar de que María Isabel tenía un celular cuando se encontró el cadáver y ella comunicó una lista de llamadas hechas al Ministerio Público, jamás se investigaron los números. 

De acuerdo a AI, "la ausencia de investigaciones y de fallos condenatorios adecuados en casos de homicidios de mujeres y niñas en Guatemala transmite el mensaje de que en este país la violencia contra las mujeres es aceptable".

La inacción y la autocomplacencia de las autoridades han intensificado el sufrimiento de las familias 

Amnistía Internacional 

En los casos investigados, el 31% de las víctimas había denunciado acoso sexual. ¿Cómo es posible entonces que ninguna de esas muertes haya podido prevenirse? Hay un gravísimo problema de fondo, según Johana Lemus, directora del Grupo Guatemalteco de Mujeres, para quien a las autoridades "no les importa" lo que sucede. ¿A quién le importa? 

"La inacción y la autocomplacencia de las autoridades han intensificado el sufrimiento de las familias, cuyas peticiones para que se hagan investigaciones adecuadas suelen encontrarse con el silencio". Informe de AI. 

El Ministro del Interior dijo en el pleno del Congreso que muchas de las mujeres asesinadas ya habían sido acosadas sexualmente. ¡Lo dijo en el pleno del Congreso!, pero los responsables de tipificar los delitos hacen caso omiso 

Johana Lemus, Grupo Guatemalteco de Mujeres : "Hemos luchado para hacer visible este problema en el exterior, porque no hay interés de las autoridades en dar respuesta. La pasividad se debe a que para ellos no es importante", dijo Lemus a la BBC. "El Ministro del Interior dijo en el pleno del Congreso que muchas de las mujeres asesinadas ya habían sido acosadas sexualmente. ¡Lo dijo en el pleno del Congreso!, pero los responsables de tipificar los delitos hacen caso omiso, no quieren legislar para penalizar el acoso sexual. Sólo se queda todo en el ámbito de las denuncias", agregó. "Ni siquiera le hicieron exámenes de fluidos", denuncia Rosa Franco, la madre de María Isabel. El fiscal de delitos contra la vida en Guatemala, Renato Díaz Durán, reconoce que sí hay un problema de "saturación de casos y poco personal". 

Pero asegura que "desde setiembre de 2004 para acá ya hay una fiscalía especialmente dedicada a la investigación de delitos contra la vida". 

Díaz Durán afirma que "se están haciendo esfuerzos" para dar seguimiento a los casos. "Esta fiscalía cuenta con 10 agencias y a fin de mes contará con cinco más. De éstas, dos o tres van a ser asignadas para investigar exclusivamente la muerte de mujeres". 

De acuerdo al fiscal, parte del problema es que "muchas veces la población no quiere colaborar con las investigaciones por temores a represalias". "Eso dificulta la investigación, por eso ahora estamos enfocando la investigación criminal en la escena del crimen para obtener más medios científicos y no depender como se hacía antes únicamente de declaraciones testimoniales". 

¿Quienes son responsables? "Rosa Franco asegura que con la ayuda de testigos, las autoridades identificaron a dos de los presuntos asesinos de su hija. El expediente ha pasado por dos Fiscalías pero los autores siguen en libertad". 

De acuerdo al fiscal Díaz Durán, "la tendencia general de la mayoría de casos de muertes de mujeres casi siempre está orientada a una vinculación con maras (pandillas juveniles) en primer lugar, con cuestiones de narcotráfico en segundo lugar y con la delincuencia común en tercer lugar". La tendencia general de la mayoría de casos de muertes de mujeres casi siempre está orientada a una vinculación con maras ( pandillas juveniles) en primer lugar, con cuestiones de narcotráfico en segundo lugar y con la delincuencia común en tercer lugar 

Fiscal de delitos contra la vida, Renato Díaz Durán: "No quiero decir que las víctimas pertenezcan a maras, sino que viven en sectores controlados por las maras y eso las hace vulnerables", agrega. Hay asesinatos "ejemplificadores", en los cuales "los abusos reflejados en el cuerpo de la víctima (...) persiguen el objetivo de enviar un mensaje de terror e intimidación", dijo Susana Villarán, relatora sobre los derechos de la mujer de la Comisión Interamericana de Derechos Humanos (CIDH), quien visitó Guatemala el año pasado. 

Villarán no descarta que las principales causas de los delitos sean la violencia intrafamiliar y los grupos de crimen organizado, y no necesariamente la actuación de maras. Lamentablemente en la sociedad guatemalteca se siguen patrones machistas a veces, en nuestra cultura también ha existido siempre la violencia intrafamiliar y muchas veces esa violencia es el preámbulo para llegar a situaciones criminales 

De acuerdo a la CIDH, "la violencia contra la mujer guatemalteca hoy en día tiene sus raíces también en la situación de violencia, discriminación y exclusión que convulsionó al país durante los 36 años del conflicto interno", un conflicto que dejó 200.000 víctimas entre muertos y desaparecidos. El fiscal Díaz Durán, reconoce que la violencia contra la mujer es un problema arraigado. "Lamentablemente en la sociedad guatemalteca se siguen patrones machistas a veces, en nuestra cultura también ha existido siempre la violencia intrafamiliar y muchas veces esa violencia es el preámbulo para llegar a situaciones criminales". 

"Según información en la prensa, el cadáver de Sandra Janet Palma Godoy, de 17 años, se descubrió al lado de un campo de fútbol en julio de 2004. Le habían cortado el brazo derecho, los pechos y la mano izquierda y le habían arrancado los ojos y el corazón". Informe de AI. 

El informe también habla del asesinato de Andrea Fabiola Contreras Bacaro, de 17 años, descubierto en un basurero, quien tenía un tiro en la cabeza y había sido violada y degollada. Los casos se siguen sumando, a pesar de las denuncias y de la visitas de relatores internacionales. "Hemos podido comprobar un incremento de los casos en 2005", dijo Johana Lemus a la BBC. 

Según información en la prensa, el cadáver de Sandra Janet Palma Godoy, de 17 años, se descubrió al lado de un campo de fútbol en julio de 2004. Le habían cortado el brazo derecho, los pechos y la mano izquierda y le habían arrancado los ojos y el corazón 

Informe de Amnistía Internacional 

Las víctimas siguen siendo además estigmatizadas, según AI. "Algunos funcionarios califican a las víctimas de miembros de bandas o prostitutas, lo que refleja una gran discriminación hacia ellas y sus familias", señala el informe. Entre otras acciones, AI insta a las autoridades de Guatemala a "condenar públicamente los asesinatos de mujeres y niñas", a "realizar investigaciones inmediatas" y a emprender campañas de educación para promover la tolerancia cero a la violencia contra las mujeres. Para Rosa Franco y para miles de familiares de víctimas, el calvario continúa. Franco asegura que "siempre que va al Ministerio Público para ver cómo marcha el caso de María Isabel, es el personal de la oficina el que le pregunta a ella si tiene que comunicarles alguna novedad". Mientras tanto, según AI, a dos años del asesinato de María Isabel Veliz Franco, "el caso está paralizado". 

Rivane Neuenschwander (Belo Horizonte, 1967. Vive y trabaja en São Paulo)

· [...]. 2004. Instalación, acción (los visitantes pueden "escribir" o diseñar textos gráficos sobre máquinas de escribir manipuladas)

"Inventario de las pequeñas muertes (Soplo) en el Tamayo”

http://www.conaculta.gob.mx/saladeprensa/2002/16oct/video.htm
PROPUESTA VIDEOGRÁFICA DE LOS ARTISTAS BRASILEÑOS RIVANE NEUENSCHWANDER Y CAO GUIMARAES 

Panorámica presenta el trabajo videográfico de los artistas brasileños Rivane Neuenschwander y Cao Guimarães, Inventario de las pequeñas muertes (Soplo), 2000, que inició su proyección este martes 15 de octubre y que estará hasta el próximo 8 de diciembre en este espacio abierto por el Museo Tamayo Arte Contemporáneo del Instituto Nacional de Bellas Artes para mostrar la obra en video de artistas nacionales y extranjeros.

Con Inventario de las pequeñas muertes (Soplo), Panorámica llega a su tercera presentación luego de Oasis, del norteamericano Sam Easterson y la serie Bubble Birth de la mexicana Gabriela Galván. De esta forma, Panorámica cumple su objetivo de ser un foro permanente que aprovecha espacios internos y externos del recinto para la proyección de videos de carácter contemporáneo hechos por artistas jóvenes, y representa uno de los objetivos del museo por organizar actividades paralelas a las exposiciones.

Inventario de las pequeñas muertes (Soplo), 2000, consiste en el loop de una burbuja que flota en un paisaje. El ciclo termina en el momento exacto en que vuelve a empezar, creando la ilusión de infinitud. En un silencio profundo –que hace reparar en los susurros del espacio que nos rodea y que parece querer perpetuar sin distracciones el momento– el paisaje se ve señalado y transformado por un elemento casi intangible, casi inexistente y altamente vulnerable. Con la sugerencia latente de explotar, la burbuja viaja transformándose constantemente a su paso, a veces incluso reproduciéndose. A la vez visor, filtro y continente del espacio que delimita, la burbuja muere y nace con cada cambio de forma y tamaño, sin embargo nunca llega a deshacerse.

Esta es una producción conjunta de la artista Rivane Neuenschwander y del cineasta y videoasta Cao Guimarães, quienes trabajan de manera independiente pero suelen colaborar en la realización de videos.

Neuenschwander –explica Tania Ragasol, curadora del Museo Tamayo Arte Contemporáneo– utiliza el dibujo, la escultura, la instalación y el video para explorar el paso del tiempo y meditar sobre la intensa fragilidad del ciclo de vida y muerte, la vulnerabilidad y la existencia efímera. Al contrastar la inmaculada estética minimalista con materiales orgánicos y efímeros de la vida diaria, la artista logra piezas de presencia sutil que oscilan entre lo etéreo y lo material, lo corpóreo y lo incorpóreo.

La relación íntima de Neuenschwander con su entorno y su cotidianidad se ve reflejada en muchos de los materiales con los que trabaja, añade la curadora. En su mayoría son tomados de su propio hogar: insectos, polvo, flores y semillas secas, jabón y, de manera más específica, de su cocina: pimienta, dientes de ajo, aceite de oliva, salsa de tomate, migajas de pan, cáscaras de fruta. Aquello ignorado u obviado en la inercia diaria, en este caso una burbuja, cobra entonces significado y lo transitorio deviene estable por un momento.

Rivane Neuenschwander nació en Belo Horizonte, Minas Gerais, Brasil, en 1967. Actualmente vive y trabaja en esa ciudad. Estudió diseño en la Escola de Belas Artes de la Universidad Federal de Minas Gerais e hizo una especialización en escultura en el Royal College of Art de Londres. Ha participado en diversas exposiciones colectivas, entre las que destacan la V Bienal Internacional de Estambul (1997), Looking for a Place, III Bienal Internacional Site Santa Fe, Nuevo México (1999) y la Trienal de Barcelona (2001). Individualmente ha expuesto su obra en Stephen Friedman Gallery, Londres (1999), Galería Camargo Vilaça, São Paulo (2000), The Americas Society, Nueva York (2001) y el Walker Arts Center, Minneápolis (2002), entre otros.

Cao Guimarães nació también en Belo Horizonte, Brasil en 1965. Fotógrafo, videoasta y cineasta, ha realizado diversos trabajos que van del documental experimental a acercamientos abstractos y poéticos del paisaje social y cultural de Brasil. Ha participado tanto en exposiciones colectivas como individuales, entre las que destacan Projeto Arte/Cidade 3, São Paulo (1997) y la XXV Bienal de São Paulo (2002). En 2003 su obra formará parte de la exposición colectiva How Latitudes Become Forms, en el Walker Art Center de Minneápolis.

“Rivane Neuenschwander”

http://www.fortesvilaca.com.br/artistas/rivane_neuenschwander/
Formación

1996-98  Royal College of Art, London, UK  

1996-98  Escola de Belas Artes UFMG, Belo Horizonte, Brazil  

Exposiciones Individuales

2003  Palais de Tokyo, Paris, France  

2002  Walker Arts Center, Minneapolis, USA/ Museu de Arte da Pampulha, Belo Horizonte, Brazil/ IN0VA, Milwaukee, USA/ Stephen Friedman Gallery, London, UK  

2001  Portikus, Frankfurt, Germany/ The Americas Society, New York, USA/ Artpace Foundation, San Antonio, Texas, USA  

2000  Galeria Camargo Vilaça, Sao Paulo, Brazil/ Douglas Hyde Gallery, Dublin, Ireland/ Syndrome: Rivane Neuenschwander, Iaspis, International/ Artist's Studio Program in Sweden, Stockholm, Sweden  

1999  Stephen Friedman Gallery, London, UK  

1997  Stephen Friedman Gallery, London, UK  

1996  Casa Triângulo, Sao Paulo, Brazil  

1992  Itaú Galeria, Belo Horizonte, Brazil/ Itaú Galeria, Sao Paulo, Brazil  

Exposiciones Colectivas

2002  pOT II Liverpool Biennial of Contemporary Art, Liverpool,UK / Vivências, The New Art Gallery of Walsall, Walsall, UK / The eye of the beholder, Dundee Contemporary Arts, Dundee, USA / Luminous Mischief, Yokohama Portside Gallery, Yokohama, Japan  

2001  Panorama da Arte Brasileira, Museu de Arte Moderna de São Paulo, Sao Paulo, Brazil / Trans Sexual Express, Centro D´Art Santa Mónica, Barcelona, Spain / Trajetória da Luz na Arte Brasileira, Itaú Cultural, Sao Paulo, Brazil  

2000  Space Experiences: Homage to the National Museum of Art, Osaka, Japan / Friends and neighbours, Limerick City Gallery of Art, Limerick, Ireland / The Quiet in The Land 2: Projeto Axé, Museu de Arte Moderna da Bahia, Salvador, Brazil / No es Sólo lo que Ves: Pervirtiendo el Minimalismo, Reina Sofia, Madrid, Spain / Syndrome: Disappear, Iaspis, International Artist's Studio Program in Sweden, Stockholm, Sweden / Bienal de Gravura, Curitiba, Brazil / Brasil+500, Mostra do Redescobrimento, Sao Paulo, Brazil  

1999  Looking for a Place, The Third International Biennial, Site Santa Fé, New Mexico, USA / Trace, the First Liverpool Biennial of Contemporary Art; Calming the Clouds, Oslo, Norway / Luminous Mischief, Yokahama Portside Gallery; Au Dela', Galerie Klosterfeld, Berlin, Germany / Cotidiano/Arte Objeto Anos 90, Instituto Itaú Cultural, Sao Paulo, Brazil 

Powder, The Aspen Art Museum, Colorado, USA

1998  XXIV Bienal de São Paulo, Sao Paulo, Brazil / Bili Bidjoka, Los Carpinteros, Rivane Neuenschwander, New Museum of Contemporary Art, Nova York, USA; The Garden of Forking Paths, Kunstforeningen, Copenhagen, Denmark, Edsvik Konst&Kultur, Stockholm, Sweden, Helsinque City Art Museum, Helsinki, Finland  

1997  2nd Johannesburg Biennale, Johannesburgh, South Africa /5th International Istanbul Biennial, Istanbul, Turkey / Material Immaterial, The Art Gallery of New South Wales, Sydney, Australia  

1996  Antarctica Artes com a Folha, Sao Paulo, Brazil / Cercanias, Gesto Gráfico, Belo Horizonte, Brazil / Latino America 96, Museu Nacional de Belas Artes de Buenos Aires, Argentina / Os Náufragos, Sala Corpo de Exposicões, Belo Horizonte, Brazil / Amanhã, Hoje, Faap, Sao Paulo, Brazil / A Infância Perversa, Museu de Arte Moderna, Rio de Janeiro, Solar do Unhão, Salvador, Brazil / Rubinho-Neuenschwander-Freire-Barachini, Centro de Artes Uff, Niterói, Brazil /Guaicurus, Galpão do Centro Cultural da UFMG, Belo Horizonte, Brazil / Hic Manebimus Op Time, Galeria de Arte Manoel Macedo, Belo Horizonte, Brazil  

1994  A Imagem Não Virtual, Casa Triângulo, Sao Paulo, Brazil / Abjeto, Centro Cultural da UFMG, Belo Horizonte, Brazil 

Acervo 94, Casa Triângulo, Sao Paulo, Brazil / A Identidade Virtual, Ouro Preto, Brazil  

1993  A Linha no Espaço, Museu Mineiro, Belo Horizonte, Brazil / XIII Salão Nacional de Artes Plásticas da Funarte, Rio de Janeiro, Brazil  

1992  Utopias Contemporâneas, Palácio das Artes, Belo Horizonte, Brazil  

1991  15.000 kg, Sala Arlinda Corrêa, Palácio das Artes, Belo Horizonte, Brazil  

Próximas Exposiciones individuales

18.09.02| 10.11.02 Walker Arts Center, Minneapolis, USA 

15.10.02 | 08.12.02 Panorámica - Inventário de Pequenas Mortes (Sopro) / Rivane Neuenschwander e Cao Guimarães, Museu Rufino Tamayo, México D.F., Mexico  

Fevereiro 2003 |  Palais de Tokyo, Paris, France  

27.05.03 | 27.06.03 Galeria Fortes Vilaça, Sao Paulo, Brazil 

Setembro 2003 | MAMAM, Recife, Brazil 

Próximas Exposiciones colectivas

27.10.02 | 17.11.02 Fåvær / Absences, Trøndelag Centre for Contemporary Art, Trondheim, Norway 

15.11.02 |  Haunted by detail, De Appel, Amsterdam, Holland 

21.11.02 | 03.03.03 Novo Museu, Curitiba, Brazil 

13.12.02 | 28.02.03 pOT SP, Galeria Fortes Vilaça, Sao Paulo, Brazil 

Janeiro 2003 |  Land, Land, Kunsthalle Basel, Basel, Switzerland 

Setembro 2004 | Museu Reina Sofia, Madrid, Spain 

Valeska Soares (Belo Horizonte, 1957. Vive en Brooklyn, Nueva York).

· Folly, 2005. Instalación, proyección de video, fotografía, escultura.

“Valeska Soares”.

http://www.findarticles.com/p/articles/mi_m1248/is_3_93/ai_n13628925/pg_2

El trabajo de la artista abraza elementos aparentemente dispares como lo restringido y el exceso, la estructura y el caos, la razón y la emoción. Adopta el vocabulario de minimalismo y del constructivismo en sus COOL y EDGY objetos, fotos, videos e instalaciones. A veces parece parodiar estos estilos anteriores. La obra expuesta refleja una profunda influencia de los artistas brasileños de las décadas de 1960 y 1970, especialmente Lygia Clark, Hélio Oiticia y Cildo Meireles, quienes crearon trabajos comprometidos con todos los sentidos y transformaron radicalmente el rol del espectador de un observador pasivo a un participante activo en la produción de singnificación. Te corresponde estrechamente con trabajos de contemporáneos a la artista, como Mona Hatoum, Rachel Whiteread y Felix Gonzales-Torres, con quines comparte un interés por expandir el marco crítico del minimalismo. Subvierte o parodia la estética geométrica del minimalismo y disrumpe nociones de pureza y racionalidad a través de afirmaciones de una sensibilidad barroca. Otros trabajos exploran los porosos límites del cuerpo, la construcción de identidad y los vínculos entre las esferas personal, social y pública.

Titulada Follies, la exposición fue curada por Marisol Nieves para el Bronx Museum of the Arts, donde debutó a fines de 2003. El título de la muestra alude a los jardines europeos de follies del siglo XVIII. Motivo recurrente de su trabajo; como su práctica artística, encarnan los límites frágiles entre control y deseo.

Un trabajo principal de la exposición es la instalación de 1998 Vanishing Point, constituida por quince grandes recipientes de acero inoxidables de aproximadamente 30 cm de altura, diversamente configurados, a la manera de los parterres de una jardín del siglo XVIII. Cada uno de ellos contiene un líquido perfumado; uno puede resultar intoxicado o sentir náuseas si permanece mucho tiempo entre ellos.


Una de las piezas más hipnóticas fue Detour (2002-2003), una instalación consistente en una habitación rodeada de espejos. Al ingresar al espacio por una puerta giratoria, una sensación de vértigo captura al espectador al echar un vistazo a sus infinitos reflejos por doquier. Una vez en el interior,.una banda sonora relata la historia “Ciudades y Deseo”, de las Ciudades Invisibles de Ítalo Calvino, aquella de tres hombres obsesionados por una mujer que sólo ven en sueños. 


La artista acude a otro texto de Calvino en Untitled (Picturing Paradise) de 2003, una serie de cuatro grandes paneles de acero inoxidable pulido grabados en español e inglés con citas de “Ciudades y Ojos”; la versión primera de esta obra fue montada en la gran valla metálica que corre por el límite entre San Diego y Tijuana, instalación de sitio específico creada para InSite 2000.

“Valeska Soares”. http://www.artnet.com/artist/15803/valeska-soares.html
Bachelor of Architecture, University Santa Ursula, Rio de Janeiro. Post-Graduate Specialization Diploma in History of Art and Architecture, Pontificia Universidade Católica, Rio de Janeiro. Master of Arts, Pratt Institute. New York. Ph.D. in Arts, New York University, New York 

Exposiciones recientes

2005

Galeria Fortes Vilaça, São Paulo (solo) 

2004 – 2005

Material as Metaphor, Tanya Bonakdar Gallery, Nova York, USA 

2004

Non Toccare Donna Bianca- Arte Contemporanea fra diversità e liberazione [Don't Touch White Woman - Contemporary Art between diversity and liberation], Fondazione Sandretto Rebaudengo, Torino

Anthology of Art Project, Martin Gropius-Bau, Berlim 

Estratégias Barrocas – Arte Contemporânea Brasileira, Centro Cultural Metropolitano de Quito

Flowers Observed, Flowers trasformed, the Andy Warhol Museum, Pittsburgh, EUA 

III Liverpool Biennial, Liverpool, Inglaterra 

Novas aquisições 2003 - Coleção Gilberto Chateaubriand, Museu de Arte Moderna, Rio de Janeiro

25ht aniversary, Cristopher Grimes Gallery, Santa Mônica, Califórnia, EUA 

Paralela 2004, curadoria Moacir dos Anjos, Brasil 

Natureza Morta/Still Life, Galeria de Arte do Centro Cultural FIESP, São Paulo 

Caprichos, MARCO – Museo de Arte Contemporáneo de Monterrey, Monterrey, Mexico (solo) 

2003 – 2004

Follies, The Bronx Museum of the Arts, Nova York, EUA (solo) 

2003

Centro Cultural Dragão do Mar, Fortaleza, Brasil (solo) 

Puro Teatro, Museo Tamayo Rufino, México (solo) 

Art Gallery of Hamilton, Hamilton, Canadá (solo) 

2002

Dwight Hackett Projects, Santa Fe, New Mexico, EUA (solo) 

Fundação Joaquim Nabuco, Recife, Brasil (solo) 

Museu de Arte da Pampulha, MAP, Belo Horizonte, Brasil (solo) 

Galeria Fortes Vilaça, São Paulo, Brasil (solo) 

REPRESENTACIONES NACIONALES

BOLIVIA. Guiomar Mesa (La Paz, 1961)
· Palos de Agua. 2005. Instalación

"Siempre me ha impresionado como objetos inanimados pueden tener vida, como las muñecas o los santos pueden transmitir igual o mas que un ser humano."

Nacida en el seno de una conocida familia de intelectuales –sus padres son arquitectos e historiadores especializados en arte virreynal, y su hermano, Carlos Mesa, es un historiador, sino también el actual presidente de su país-, Guiomar Mesa es Licenciada en Bellas Artes por la Universidad Mayor de San Andrés; se ha formado también en la Universidad Complutense y con Roberto Valcárcel. Su trabajo ha sido expuesto en La Paz y Cochabamba, Munich, Paris, Bogotá, Santiago de Chile, Monterrey y Guadalajara, y Porto Alegre (Brazil), y se encuentra en colecciones públicas de Bolivia y México
.

IMAÑA SERRANO, Tanya. “Ovillos y palos, de Bolivia a Venecia. JoaquÍn Sánchez y Guiomar Mesa nos hablan de sus aventuras en la Bienale”. El Periódico (La Paz). 3 de julio de 2005

http://166.114.28.115/fondo_negro/20050703/art04.htm
La magia del color y el sonido, pero también de la tradición y la cultura de un pueblo (el boliviano), atrajo al público que se dio cita durante los primeros días de la 51 Bienal Internacional de Arte de Venecia, que se inauguró el 12 de junio. Con certeza la magia no se ha escapado y continúa ‘embrujando’ a los visitantes. El trabajo terminado, una instalación que consta de tres gigantescos y coloridos ovillos de lana (de 1,70m, 1,60m y 1,30m), cuyas hebras están enterradas, se lleva las miradas del público, aunque son muy pocos los que preguntan por la labor de su armado. Pocos saben, por ejemplo, que Joaquín Sánchez, su autor, transportó 350 kilos de lana desde Bolivia, sin contar el afán del armado y la búsqueda de herramientas para este trabajo.

Algo similar sucede con la obra de Guiomar Mesa, Palos de agua. Ubicada al principio del pabellón latinoamericano, que a su vez está en el Palacio Cavalli Franchetti, tiene como anzuelo a la música, ese sonido de lluvia que producen los palos de agua cuando se agitan. El encargado de mover estos objetos es un pequeño y silencioso motor. 

Las anécdotas

Mesa comenta que tuvo que llevar una segunda máquina debido a que la primera que llevaron Joaquín Sánchez y la curadora Cecilia Bayá se estropeó en el viaje. Por fortuna la artista se transportó al viejo mundo en una fecha posterior y pudo llevar el motor. Pero no es una queja, es parte de las anécdotas de la participación boliviana.

La artista expresa con alegría que su ubicación fue envidiable y la repercusión muy buena, tanto así que tuvo ofertas para su compra. 

La obra de Sánchez también tuvo una buena acogida, no sólo por el lugar en el que se encuentra (fuera del palacio), sino también por su colorido. “La gente se acercaba para fotografiarse al lado de los ovillos, para verlos de cerca, e incluso tocarlos, lo que me parece maravilloso”, manifiesta Mesa.

A su juicio, la boliviana fue una digna representación, pese a que no contaba con la tecnología ni las posibilidades económicas de otros países que participaron en el mismo pabellón. La curadora Bayá está de acuerdo con ella, y añade que la propuesta boliviana tiene consistencia y altura en términos conceptuales. 

“Estas primeras obras de los artistas que representan a Bolivia en tan importante evento compiten perfectamente y de gran manera destacándose entre muchos de los trabajos participantes”, sostiene. A su vez, Sánchez afirma: “en Boliva estamos bien parejo en cuanto a las presentaciones con otros países”. 

De los trabajos propuestos por otras naciones se habla de diversidad. Tanto en temática como en medios y materiales la variedad es la constante en esta bienal.

El video y las instalaciones fueron comunes. En opinión de Mesa, el video se está instituyendo como parte de la manifestación artística. En tanto, se echa de menos la presencia de la pintura en tela. Los temas son más humanos, intimistas y feministas, en algunos casos. “Las obras no eran tan grandes como las europeas. Eran más modestas económica y tecnológicamente, pero no en fuerza expresiva”, explica.

Según Bayá, los videos europeos tocaban temas como la soledad, la angustia y el aislamiento del individuo de la sociedad. Un sentimiento de depresión es el resultado del paseo por los pabellones del Viejo Mundo.

El otro del latino

“El latinoamericano todavía tiene preocupación por lo social, sin necesidad de una revolución, como el muralismo mexicano. Todavía nos importa el otro. Los valores y la cultura sustentan las obras”, afirma.

Sobre la participación en general, la curadora manifiesta que la trayectoria del artista influye, lo mismo que el camino andado en el contexto internacional. “Las obras más visibles son las de los artistas con mayor experiencia y aquellos que han participado en eventos importantes en el ámbito internacional. Por eso es importante insistir en artistas que ya tienen experiencia. Se debe destacar a los artistas que ya poseen una obra sólida, que no sea llevar a uno porque no fue en otras oportunidades”, reflexiona.

Entonces, el tema económico vuelve a aparecer. Y es que se echa de menos la ayuda estatal. Los artistas y la curadora realizaron el viaje gracias al aporte de la empresa privada, de amigos, de la Corporación Andina de Fomento y de recursos propios. Aquello no sucede en otros países, donde además de los artistas existe toda una comitiva para apoyar en la instalación, encargarse de las relaciones públicas e incluso de la cobertura periodística. 

Experiencias enriquecedoras 

Participar en un encuentro internacional de la envergadura de la Bienal de Venecia es sin duda una de las mejores cartas de presentación de un artista plástico. Eso lo saben Mesa y Sánchez, pero no es sólo la participación en sí misma la que vale, sino también la interacción con otros artistas, críticos, coleccionistas y amantes del arte, entre otros.

“El intercambio es enriquecedor. Es una forma de medirse con otros que se dedican a lo mismo, y saber qué es lo que se está haciendo y por dónde vas”, afirma Sánchez.

Pero también es una vitrina de los trabajos que se exhiben. A raíz de esta representación, Guiomar Mesa recibió una invitación para presentarse en otras galerías europeas, lo mismo que Joaquín Sánchez. “Volvimos muy satisfechos con los resultados. 

Es una presencia positiva que tendrá el país hasta noviembre de este año”, resume Cecilia Bayá, que estuvo a cargo de la curadoría de la representación boliviana.

—¿Qué hace falta para que la presencia boliviana sea óptima?

—“Hay creatividad y buenas propuestas, pero se debe mejorar la calidad de la presentación, deben estar bien montadas, tienen que ser impecables”, opina Mesa.

“Para cualquiera estar en Venecia es una superexperiencia, pero es necesario el apoyo del país. Se trata de una representación que debe estar al mismo ritmo de otras naciones. El sustento económico es importante para que se pueda llevar lo mejor que sea posible”, indica Sánchez.

Las perspectivas a partir de ahora para este artista son muy alentadoras. De hecho, su agenda está llena hasta fin de año. Su participación en la Bienal del Mercosur y en exposiciones en galerías latinoamericanas y europeas forman parte de sus actividades. “Se abren puertas, pero no sólo para mí, sino también para otros artistas. Es un trabajo que beneficia a los bolivianos”, sostiene. 

Los latinos tienen tela 

En esta edición de la Bienal de Venecia, que tiene como responsables a las curadoras María del Corral y Rosa Martínez, el IILA (Instituto Ítalo Latino) ha elegido como tema para su pabellón (el latinoamericano) La trama y la urdimbre: la tela.

El IILA posee un pabellón en el Palacio Cavalli Franchetti con 16 de los más importantes artistas de 12 países miembros. Tiene como comisario /curador a Irma Arestizábal. Esta actividad promovida por el IILA es un proyecto de difusión de la cultura latinoamericana. 

Los artistas invitados, además de Joaquín Sánchez y Guiomar Mesa (Bolivia), son: Gonzalo Díaz (Chile), Juan Manuel Echavarría, Oswaldo Maciá y Óscar Muñoz (Colombia), Cecilia Paredes, Jaime David Tischler (Costa Rica), Los carpinteros (Cuba), Luis Paredes (El Salvador), Luis González Palma (Guatemala), Maxence Denis (Haití), Donna Conlon (Panamá), Mónica González (Paraguay), Luz María Bedoya (Perú) y Polibio Díaz (República Dominicana). 

La muestra permanecerá abierta en Venecia hasta el 6 de noviembre. 

IMAÑA SERRANO, Tanya. “Instalaciones. Propuesta boliviana”. El Deber (Santa Cruz de la Sierra). Sábado 25, Junio de 2005. http://www.eldeber.com.bo/20050625/escenas_2.html
La magia del color y el sonido, pero también de la tradición y la cultura de un pueblo (el boliviano), atrajeron al público que se dio cita durante los primeros días de la 51 Bienal Internacional de Arte de Venecia, que se inauguró el pasado 12 de junio. Con certeza la magia no se ha escapado y continúa ‘embrujando’ a los visitantes.

El trabajo terminado, una instalación que consta de tres gigantescos y coloridos ovillos de lana (de 1,70m, 1,60m y 1,30m), cuyas hebras están enterradas, se lleva las miradas del público, aunque son muy pocos los que preguntan por la labor de su armado. Pocos saben, por ejemplo, que Joaquín Sánchez, su autor, transportó 350 kilos de lana desde Bolivia, sin contar el afán del armado y la búsqueda de herramientas para este trabajo.

Algo similar sucede con la obra de Guiomar Mesa, Palos de agua. Ubicada al principio del pabellón latinoamericano, que a su vez está en el Palacio Cavalli Franchetti, tiene como anzuelo a la música, ese sonido de lluvia que producen los palos de agua cuando se agitan. El encargado de mover estos objetos es un pequeño y silencioso motor. Mesa comenta que tuvo que llevar una segunda máquina debido a que la primera que llevaron Joaquín Sánchez y la curadora Cecilia Bayá, se estropeó en el viaje. Por fortuna la artista se transportó al viejo mundo en una fecha posterior y pudo llevar el motor. Pero no es una queja, es parte de las anécdotas de la participación boliviana.

La participación

La artista expresa con alegría que su ubicación fue envidiable y la repercusión muy buena, tanto así que tuvo ofertas para su compra. 

La obra de Sánchez también tuvo una buena acogida, no sólo por el lugar en el que se encuentra (fuera del palacio), sino también por su colorido. “La gente se acercaba para fotografiarse al lado de los ovillos, para verlos de cerca, e incluso tocarlos, lo que me parece maravilloso”, manifiesta.

A juicio de Mesa, la boliviana fue una digna representación, pese a que no contaba con la tecnología ni las posibilidades económicas de otros países que participaron en el mismo pabellón.

La curadora Bayá está de acuerdo con ella, y añade que la propuesta boliviana tiene consistencia y altura en términos conceptuales. 

“Estas primeras obras de los artistas que representan a Bolivia en tan importante evento compiten perfectamente y de gran manera destacándose entre muchos de los trabajos participantes”, sostiene.

A su vez, Sánchez afirma: “en Boliva estamos bien parejo en cuanto a las presentaciones con otros países”. 

De los trabajos propuestos por otras naciones se habla de diversidad. Tanto en temática como en medios y materiales la variedad es la constante en esta bienal.

El video y las instalaciones fueron comunes. En opinión de Mesa, el video se está instituyendo como parte de la manifestación artística. En tanto, se echa de menos la presencia de la pintura en tela. Los temas son más humanos, intimistas y feministas, en algunos casos. “Las obras no eran tan grandes como las europeas. Eran más modestas económica y tecnológicamente, pero no en fuerza expresiva”, explica.

Según Bayá, los videos europeos tocaban temas como la soledad, la angustia y el aislamiento del individuo de la sociedad. Un sentimiento de depresión es el resultado del paseo por los pabellones del Viejo Mundo.

“El latinoamericano todavía tiene preocupación por lo social, sin necesidad de una revolución, como el muralismo mexicano. Todavía nos importa el otro. Los valores y la cultura sustentan las obras”, afirma.

Sobre la participación en general, la curadora manifiesta que la trayectoria del artista influye, lo mismo que el camino andado en el contexto internacional. “Las obras más visibles son las de los artistas con mayor experiencia y aquellos que han participado en eventos importantes en el ámbito internacional. Por eso es importante insistir en artistas que ya tienen experiencia. Se debe destacar a los artistas que ya poseen una obra sólida, que no sea llevar a uno porque no fue en otras oportunidades”, reflexiona.

Entonces, el tema económico vuelve a aparecer. Y es que se echa de menos la ayuda estatal. Los artistas y la curadora realizaron el viaje gracias al aporte de la empresa privada, de amigos, de la Corporación Andina de Fomento y de recursos propios.

Aquello no sucede en otros países, donde además de los artistas existe toda una comitiva para apoyar en la instalación, encargarse de las relaciones públicas e incluso de la cobertura periodística.

A continuación, la percepción de la curadoría del pabellón latinoamericano sobre los trabajos bolivianos:

Ovillos

Los hilos de la trama y de la urdimbre nos recuerdan la rica tradición en los tejidos andinos en la obra de Joaquín Sánchez. Bolivia es uno de los países más ricos en la pervivencia de la tradición prehispánica y colonial del tejido. Consciente de esta realidad, Sánchez lleva su mirada hacia esta producción popular ligada todavía a una ruralidad en situación de desmantelamiento y realiza una propuesta plástica renovada. 

Con los monumentales ovillos de lana de camélidos, Sánchez plantea contenidos culturales locales, reinterpretando una realidad vigente en el alma mestiza del continente a través de un diálogo enriquecedor entre un arte de tradición erudita y el arte popular. 

Su obra traduce el deseo de recuperación de las artes del tejido y su inclusión en el arte boliviano. Al enterrar los hilos de los ovillos en la tierra, Sánchez nos habla de la 'madre tierra', de la unión de las artes con lo más profundo del ser, de la creación. En la tradición del Islam, el arte de tejer simboliza la estructura y el movimiento del universo. En África del norte la dueña de casa tiene un telar con el que trabaja. La parte alta es llamada cielo y la baja representa la tierra, por lo tanto todo el universo.

Tejer es una creación. Cuando el tejido está terminado la tejedora corta el hilo que retiene al telar y al hacerlo pronuncia la bendición que imparte la partera cuando corta el cordón umbilical del recién nacido. 

Palos de agua

También sobre formas de expresión populares se basa la instalación de Guiomar Mesa que con sus palos de lluvia habla del profundo sentido de la música, parte esencial de las manifestaciones del alma boliviana, el orgullo de la raza y el respeto por la naturaleza. 

El palo de lluvia en los países de habla hispana, Pau de chuva en el portugués de Brasil, es un poético instrumento de los nativos que, con conchillas o semillas colocadas dentro del hueco de ramos o cactus secos, produce, al ser movido, el delicioso y envolvente sonido de la lluvia. Guiomar Mesa -una pintora que tiene desde su infancia el raro privilegio de una profunda vivencia del arte y la arquitectura bolivianos y surperuanos de la mano de sus padres, pioneros historiadores del arte y la arquitectura latinoamericana-, se apodera de un conjunto de palos de cactus, tan contemplativa, donde prevalece el silencio que caracteriza toda su obra. Sólo interrumpida aquí gracias a un simple mecanismo que hace que los palos dancen en la penumbra de la sala con la 'música' de la lluvia abriendo infinitas posibilidades de lectura al espectador. 

Experiencias

Participar en un encuentro internacional de la envergadura de la Bienal de Venecia es sin duda una de las mejores cartas de presentación de un artista plástico. Eso lo saben Mesa y Sánchez, pero no es sólo la participación en sí misma la que vale, sino también la interacción con otros artistas, críticos, coleccionistas y amantes del arte, entre otros.

“El intercambio es enriquecedor. Es una forma de medirse con otros que se dedican a lo mismo, y saber qué es lo que se está haciendo y por dónde vas”, afirma Sánchez.

Pero también es una vitrina de los trabajos que se exhiben. A raíz de esta representación Guiomar Mesa recibió una invitación para presentarse en otras galerías europeas, lo mismo que Joaquín Sánchez.

“Volvimos muy satisfechos con los resultados. Es una presencia positiva que tendrá el país hasta noviembre de este año”, resume Cecilia Bayá, que estuvo a cargo de la curadoría de la representación boliviana.

Para más adelante

¿Qué hace falta para que la presencia boliviana sea óptima?

“Hay creatividad y buenas propuestas, pero se debe mejorar la calidad de la presentación, deben estar bien montadas, tienen que ser impecables”, opina Mesa.

“Para cualquiera estar en Venecia es una super experiencia, pero es necesario el apoyo del país. Se trata de una representación que debe estar al mismo ritmo de otras naciones. El sustento económico es importante para que se pueda llevar lo mejor que sea posible”, indica Sánchez.

Las perspectivas a partir de ahora para este artista son muy alentadoras. De hecho, su agenda está llena hasta fin de año. 

Su participación en la Bienal del Mercosur, y en exposiciones en galerías latinoamericanas y europeas forman parte de sus actividades.

“Se abren puertas pero no sólo para mí, sino también para otros artistas. Es un trabajo que beneficia a los bolivianos”, sostiene.

Otros Datos

En esta edición de la Bienal de Venecia, que tiene como responsables a las curadoras María del Corral y Rosa Martínez, el IILA (Instituto Ítalo Latino) ha elegido como tema para su pabellón (el latinoamericano) La trama y la urdimbre: la tela.

El IILA posee un pabellón en el Palacio Cavalli Franchetti con 16 de los más importantes artistas de 12 países miembros. Tiene como comisario /curador a Irma Arestizábal. Esta actividad promovida por el IILA es un proyecto de difusión de la cultura latinoamericana. 

Los artistas inivitados, además de Joaquín Sánchez y Guiomar Mesa (Bolivia) son: Gonzalo Díaz (Chile), Juan Manuel Echavarría, Oswaldo Maciá y Óscar Muñoz (Colombia), Cecilia Paredes, Jaime David Tischler (Costa Rica), Los carpinteros (Cuba), Luis Paredes (El Salvador), Luis González Palma (Guatemala), Maxence Denis (Haití), Donna Conlon (Panamá), Mónica González (Paraguay), Luz María Bedoya (Perú) y Polibio Díaz (República Dominicana).

La muestra permanecerá abierta hasta el 6 de noviembre.

COSTA RICA. Cecilia Paredes (Lima, Perú; vive y trabaja en san José de Costa Rica)

· Gárgolas, 2005. Fotografías sobre acetato

· Papagallo, 2004. Instalación

"Me cubro y me convierto, me transformo, me envuelvo y soy pez, zorro, alga, rama, pulpo, y también ala. Sólo insisto en ser una vez mas, aquella criatura que fui antes, cuando vivía en Punta Negra"

"Artista peruana Cecilia Paredes expone su obra en Bienal de Venecia”. Lima, 16 de junio de 2005

http://www.rree.gob.pe/portal/boletinInf.nsf/0/95d1ff75b59f9252052570220078b846?OpenDocument
La destaca artista peruana Cecilia Paredes expone desde el 14 de los corrientes su obra plástica en la 510º Edición de la Bienal de Venecia, a la cual fue especialmente invitada a participar por el Instituto Italo-Latinoamericano. 

En Venecia, la artista peruana presenta fotografías de gran factura y tamaño en las que ella misma sufre una metamorfosis y se convierte en tres gárgolas y en un enorme papagayo que ocupan un lugar importante en el Palacio Franchetti. Así lo reseñó la Embajada del Perú en Costa Rica.

Gracias al maquillaje, la pintura y el vestuario, Cecilia Paredes se transforma en diferentes animales, tratando con ello de transgredir y hacer una simbiosis del ser humano con otras especies. 

La laureada obra de Cecilia Paredes, que comprende la pintura, el grabado, la fotografía, el arte textil, la instalación, la escultura y las fórmulas mixtas, ha ganado con el paso de los años respeto y admiración en el ámbito cultural costarricense, donde ha residido por muchos años, e internacional. 

Sin duda ello le ha valido que este año, luego de un riguroso proceso de selección, el Instituto Italo-Latinoamericano y las curadores de la Bienal la hayan elegido como una de los dos representantes de Costa Rica en uno de los encuentros más relevantes en el mundo del arte contemporáneo, como es la Bienal de Venecia. 

En agosto del 2003, con el coauspicio de la Embajada del Perú en Costa Rica, realizó en San José su más reciente y muy aclamada individual, bajo el titulo de "El Jardin de Dafne". En esa ocasión, el Ministro de Cultura de Costa Rica subrayó el aporte decisivo de la artista peruana a la plástica costarricense, factor de unión entre ambos pueblos. 

La artista, que actualmente reside entre Costa Rica, Estados Unidos y el Perú, ha recibido premios en dos bienales centroamericanas y ha participado en la Bienal de La Habana, así como en la feria Arco de Madrid, además de haber obtenido reconocimientos en Italia, Irlanda y Estados Unidos, entre otros. En el 2004, también efectuó una recordada individual en Lima. 

EVORA, José Antonio. “Diana Lowenstein Fine Arts Novedad de los nuevos”. El Nuevo Herald. Sun, Jul. 17, 2005. http://www.miami.com/mld/elnuevo/entertainment/visual_arts/12115850.htm
En la apoteosis fotográfica que invade últimamente el mercado del arte, no es oro todo lo que brilla. Sólo de vez en cuando aparecen exposiciones capaces de inyectarle aire fresco a esta técnica. Por eso resulta tan alentador --y no sólo con respecto a la fotografía-- ver la muestra colectiva What's New?, con la que Diana Lowenstein Fine Arts presenta al público seis de sus nuevos artistas: Carlos Betancourt, Vicenta Casañ, Michael Flomen, Cecilia Paredes, Fernanda Preto y Wendy Wischer.

Es curioso cómo, a pesar de ser por naturaleza una copia bidimensional de la realidad y, en consecuencia, el arte figurativo por excelencia, la fotografía tuvo desde muy temprano que ceder terreno a la abstracción. El uso de sobreexposiciones y de impresiones en negativo, las manchas de revelador sobre papel fotográfico y las iluminaciones son sólo algunos de los muy variados recursos cuyo agotamiento, hoy por hoy, hacen prácticamente imposible descubrir nuevas audacias formales fuera de la manipulación digital en computadora. Y ni qué decir que tampoco todo lo nuevo es necesariamente bueno. [...]

Nacida en Perú, Cecilia Paredes vive entre Costa Rica y Filadelfia. De las tres fotografías que aporta a la exposición, hay dos particularmente bellas (The Transformation y Leafskin), que consiguen equilibrar la militancia ecologista con la elaboración artística, pero es Shawl of Luck (El chal de la suerte), la más impresionante. Lo que a simple vista parece una red común y corriente echada sobre una mujer de espaldas, resulta ser un manto pacientemente armado con ''huesitos de la suerte'' de pollo. Habría valido la pena ver la pieza misma, piensa quizás el espectador. Sin embargo, la artista subraya que eso sería otra cosa, y se complace en fijar la obvia fragilidad del entramado con la permanencia de la fotografía en una composición sobriamente iluminada.

[...]

CASTILLO, Rodrigo. “La artista peruana Cecilia Paredes presenta bestiales autorretratos fotográficos en la Galería Animal. Mujer-pulpo desparrama sus tentáculos sobre Santiago”. Domingo 24 de octubre de 2004.http://www.lun.com/Reportajes/Reportaje/detalle_noticia.asp?cuerpo=702&seccion=813&subseccion=902&idnoticia=C382836560271875
En algunas instantáneas, la artista exhibe, alojadas en su pubis, enormes conchas marinas y gigantescas flores tropicales. 

“Creo que mi trabajo intriga y despierta curiosidad”, opina la autora, aquí transformada en armadillo. 

“Mis imágenes no las compra ni mi madre, pese a que me quiere mucho”, admite Cecilia Paredes. 

La inteligencia de las flores  

Así como se toma grandes molestias para obtener materiales orgánicos y no dañar a ninguna criatura en el proceso, Cecilia Paredes también es capaz de adentrarse en profundos bosques para conseguir las flores tropicales que emplea en las fotografías ambientadas en su propio pubis.

“Todas mis fotos implican un increíble trabajo de investigación y de recolección. Tal vez sería mucho decir que hago expediciones a la selva, pero sí realizo seguimientos de diversas especies con ayuda de biólogos, y a veces también hay que ir a terreno”, comenta la artista.

-¿Hay alguna especie que le haya llamado particularmente la atención?

-Está la aristolochia, que crece en el bosque tropical húmedo de Costa Rica. Florece sólo una vez al año y tiene un horroroso mal olor; huele como a basura, porque ese hedor le sirve para atraer y atrapar moscas.

-¿Esa flor come moscas?

-No, las mantiene prisioneras durante un rato para que las moscas, desesperadas por liberarse, se golpeen dentro de la flor hasta quedar polinizadas en sus vientres, patas y antenas. Luego las libera para que los insectos transporten el polen.

-Interesante método reproductivo.

-Sí, estas flores son muy inteligentes: usan esos métodos porque saben que, si dejan caer sus semillas al suelo, la densidad del follaje no va a permitir que las nuevas flores crezcan. 

Con un poco de maquillaje y otro poco de photoshop, la autora se transforma en armadillo, pez, libélula, pájaro y otras criaturas. “De chiquitita, lo único que quería era convertirme en molusco”, confiesa.

A esa tierna edad en que las niñas sueñan con ser princesas o empiezan a ensamblar sus primeras fantasías románticas, la peruana Cecilia Paredes dirigía sus ojos hacia las profundidades del mar. “De chiquitita, lo único que quería era convertirme en molusco”, recuerda la mujer, quien, como artista, ha logrado experimentar situaciones parecidas a las que imaginaba en su infancia.

Durante los últimos tres años, y recurriendo tanto al maquillaje como a la magia del photoshop, la autora ha realizado autorretratos fotográficos en los que su cuerpo evoca criaturas como armadillos, libélulas, pulpos, pájaros y gárgolas.

“Lo que hago son fotoperformances, en realidad, porque antes de apretar el obturador arreglo la luz y la atmósfera de la toma, para definir si la escena va a ser un grito o un susurro, y luego entro en el proceso de la transformación”, dice Paredes, quien el miércoles inaugurará en la Galería Animal una muestra -titulada “De color animal”- compuesta por once imágenes de gran formato en las que su anatomía sufre las más increíbles mutaciones.

La serie, que incluye cuadros en los que la expositora aparece convertida en zorrillo, en serpiente y en pez, también ofrece una subcolección de instantáneas -agrupada bajo el título “Lo sutil de lo ordinario”- donde el pubis de la artista aloja objetos como enormes conchas marinas y gigantescas flores tropicales.

“Siempre he trabajado con elementos de la naturaleza, porque me siento muy cómoda en ese registro. Cuando chica me sentía más cómoda en compañía del mundo natural, y poco a poco esa afición se me fue convirtiendo en un lenguaje”, afirma la autora.

Licenciada en artes plásticas en la Universidad Católica de Perú, la mujer recibió una formación que califica como “bastante convencional”. Tras obtener su título, se vio enfrentada a elegir entre orientar su trabajo hacia el éxito comercial asegurado o, por el contrario, atreverse a descolocar a los espectadores. No le costó mucho decidirse por lo segundo.

“No fue fácil romper con los lenguajes tradicionales, porque ellos te permiten acceder a todo el público, mientras que mis imágenes no las compra ni mi madre, pese a que me quiere mucho”, confiesa.

-¿Qué le ocurre a la gente con sus obras?

-Creo que mi trabajo intriga y despierta curiosidad. Lo que sé con seguridad es que nadie queda indiferente, aunque parece que todo se hace más accesible a la gente cuando las personas descubren que la modelo soy yo y que se ha producido una transformación.

-¿Cuál fue el primer animal que recreó?

-Fíjate que yo misma, porque la primera foto de este tipo que hice fue una en la que aparezco de espaldas y con la columna vertebral cubierta por una hilera de libélulas. 

Esa imagen es fundamental en mi carrera, porque mis manos parecen alas, y eso equivale al momento en que reconocí que podía volar. Al otorgarme alas a mí misma pude iniciar una serie y, a partir de ese momento, realmente empecé a volar.

-¿Se refiere a que encontró su propia línea de trabajo?

-No lo digo en ese sentido, porque yo ya venía trabajando con este tipo de imágenes en objetos y esculturas. El avance estuvo, más bien, en comenzar una serie de fotos que implicaba la aparición de mi cuerpo desnudo, algo que al principio no estaba tan claro en mi cabeza.

La artista, en efecto, inició su exploración estética del mundo natural con una serie de obras en las que fusionaba su propia anatomía con elementos vegetales y marinos. La idea era tan buena como sencilla: primero utilizaba resina transparente para extraer moldes de ciertas partes de su cuerpo y después intervenía las figuras resultantes con materiales como raíces y corales.

“En esa primera etapa hice esculturas de mis pies y manos. Como el material era traslúcido, podía mostrar las partes internas, pero en el caso de los pies, por ejemplo, el sistema nervioso estaba recreado con raíces de palmera roja y cosas así. Cuando hacía manos, reemplazaba los cartílagos por pequeñas ramitas de árboles y corales, y cuando moldeaba mis brazos cambiaba las venas por pistilos”, recuerda.

Coleccionista infatigable, Paredes ha acumulado desde que era niña una increíble cantidad de objetos: piedras, relojes, caparazones, plumas y pedazos de mármol se cuentan entre sus artículos preferidos. Cuando presentaba muestras escultóricas, de hecho, solía enriquecer su oferta con la ordenada y sistemática exhibición de tesoros personales como conchas, caracoles, tenazas de crustáceos, semillas y alas de mariposas.

La artista, que a lo largo de su vida ha adquirido piezas tan disímiles como el retrato enmarcado de una madona italiana, la caja de herramientas de un zapatero o la cómoda de su tía Sarita, también ha entregado productos artísticos de corta vida que han resultado todo un desafío para quienes los han querido comprar. En una ocasión, cuando acababa de confeccionar una camisa con pescados, tuvo que discutir interminablemente con una señora que se había empeñado en adquirir esa perecible y poco aromática prenda.

Insobornable amante de los animales, la autora se preocupa de aclarar que, aunque ha usado elementos extraídos de ciertas criaturas para realizar algunos de sus trabajos, jamás ha causado el deceso de ninguna bestia. “Para una foto en la que aparezco transformándome en papagayo usé plumas que recogí durante diez meses en todos los zoológicos de Costa Rica. Fue una faena de locos, porque todos los domingos había que ir a recoger las plumas que se les caían a las aves, hasta conseguir suficientes”, asegura.

-Su actitud es llamativa, porque, en general, los artistas contemporáneos suelen ser más fríos cuando se trata de emplear animales en sus obras.

-No, yo tengo el mayor amor por los animales. Una vez hice un chaleco con unas aves disecadas que encontré ya embalsamadas en la Universidad de Costa Rica, y cuando expuse el chaleco en un museo hubo gente que dijo “¡pero qué horror, qué mala eres, cómo pudiste matarlos!”, pero la verdad es que yo me muero antes de hacer algo así.

-En algunas de sus fotos aparece con flores o conchas marinas en su pubis. ¿Qué función cumplen esos trabajos en su propuesta?

-Así como en las otras fotos hago una transgresión al pasar de la especie humana al reino animal, en esas que mencionas hay una transgresión de género: en ninguna de las imágenes puedes determinar si se trata de un animal femenino o masculino.

-Pero las flores y las conchas tienen ciertas connotaciones sexuales.

-Sí, hay alusiones directas a la cavidad materna, pero las flores que uso son hermafroditas: tienen una cavidad pero también tienen protuberancias fálicas. Me gusta muchísimo hablar de la reproducción de la especie en su totalidad, sin hablar de hombre o de mujer.

-¿Qué criatura le gustaría ser si realmente pudiera transformarse en animal?

-Un pez. Ésa fue la idea que siempre tuve. Lo elijo a pesar de todos los peligros, porque siempre puede aparecer un pez más grande y te engulle, pero me gustaría esa vida porque soy una persona muy marina.

-Con sus trabajos, de alguna forma ha cumplido esos anhelos.

-Sí, pero todavía me cuesta respirar bajo el agua.

“Cecilia Paredes. Recuerda, cuerpo”. http://www.fotomundo.com/galeria/extranjeras/paredes.shtml
"Cuando la memoria del cuerpo se despierta, y un antiguo deseo atraviesa la sangre; cuando los labios y la piel recuerdan". Kavafis.

Cecilia Paredes, la naturalista empeñada en colectar indicios morfogenéticos, con los cuales prefigurar poéticos ramajes de nuestras memorias terrestres, troca hoy aquel rigor taxonómico en otra metáfora: la fémina es serpiente, es árbol, es zorrillo, es pez, es pulpo... El poder de la imagen, cuando imbrica la metáfora, es inimaginable.

Con su obra anterior nos propuso, por la técnica de la sustitución, sentir... Evocar la estaca, el espasmo, al reemplazar un elemento óseo del cuerpo por un aguijón encontrado en sus andanzas por el mundo, colectando poesía.

El enigma de representar la fusión zoohomo es tan inmemorial como el mismo enigma del arte.

Ella misma es ahora sujeto de la acción creativa. Más que fotografía, lo que me gusta de la obra actual de esta artista es decantar el medio fotográfico como un performance, al meterme yo mismo, como espectador, bajo su membrana de serpiente remoloneando entre arenas cual si fuese piel misma de la Tierra.

Su sensual espalda es tejida por libélulas que redibujan vértebras y columna. Transmuta en "mujer-pulpo", con tentáculos, mucilaginosos, gesticulando a su vez con los dedos de las manos un signo grácil, incitador por su lectura vaginal.

"Mujer-zorrino" intimida con sus garras reptando sobre un espacio en suma silencioso: negro absoluto que está a punto de ser rasgado por esos garfios, su membrana de blanca luminosidad.

La caparazón-armadura escuda a la "mujer armadillo", en posición silente pero presta reñir: porque hay un lenguaje que resguardar. Existe una identidad femenina que valorar ante el tremendal de la vorágine, en el intrincado manglar o, en el mismo vientre marino: paradoja de la eterna lucha por la sobrevivencia dentro de esta abrasiva zoo-sociedad contemporánea.

Árbol del que pulula su desnudez, con brotes sensuales, haces de miradas, savia que transustancializa en sangre que también recuerda. Pez-mujer. Brazos-tentáculos. Poros-ventosas. Piel-escama.

La artista re-elabora su obra ataviando de memoria su corpórea existencia, lenguaje en el cual, como en su agudísima imaginación, no existen confines.

“Cecilia Paredes”. http://www.gluciadelapuente.com/artistas/dato_paredes.html
Cecilia Paredes, Lima Perú, reside y trabaja entre San José, Costa Rica y Philadelphia.

En 1981, obtuvo el Primer Premio de la Universidad Católica de Lima.

En 1983 se adjudico el Premio Único Municipalidad de Lima. 

En 1986 recibió el Primer Premio en El Salón Nacional de Grabado de Lima, y en 1995 gano el Primer Premio del Salón Abierto de la II Bienal de Escultura de la Cervecería Costa Rica.

En 1998, participo en InstalloMESOTICA en el Museo de Arte y Diseño Contemporáneo (Costa Rica) y exhibió su obra "Historias de mi Reino" de manera individual en el Museo Nacional de Arte de Guatemala

En 1998 también fue premiada por la Fundación Rockefeller como artista visual para el programa de Bellagio.

En 1999, fue artista residente en la Universidad de Pennsylvania y actualmente es Faculty Master Associate. Exhibe en la Fox Gallery de Philadelphia.

En el 2000, fue invitada por el Centro Banff (Canadá) para ser parte del proyecto DISCOVERY. Para la Sétima Bienal de La Habana 2000, hizo una instalación urbana con Zerynthia y asimismo exhibió su obra "Rutas Alternas" en el Museo de Arte y Diseño Contemporáneo en Costa Rica, muestra que viajo en el 2001, al Museo de Arte Contemporáneo de Panamá.

En 2002, fue invitada por la Noosa Gallery para el proyecto 'FLOATING LAND' en Queensland, Australia. A su regreso Cecilia recibió la Primera Mención de Honor de la Bienal Centroamericana.

En el 2003, exhibió fotografía en El Centro de Fotografía de la Universidad de Salamanca con la edición de su libro. Luego realizó "El Jardín de Dafne" en el Museo C. Guardia, Costa Rica. 

En 2004 fue parte de Fotografía de los Noventas: Mapas Abiertos exhibición itinerante que partió de Madrid y Barcelona, comisariada por Alejandro Castellote. Abrió su exposición Natura dentro Natura en Portugal y Hábitos de Dafne con Galería Lucia De La Puente de Lima en 2004.

Cecilia participa en ARCO desde 2002 invitada por el comisario Antonio Zaya.

Sus trabajos son parte de la colección permanente de museos y colecciones privadas, tales como Daniel Yankelewitz (Costa Rica), Celia Birbrgaher (Miami),

Margaux Miranda (Australia), Maria De Corral (Madrid), Marcelo Narbona (Panamá), Lucia De La Puente (Lima), Antonio Zaya, Catalunya, Museo de Arte y Diseño de San José, Museo Contemporáneo de Panamá, Universidad de Salamanca, España, Centro Wilfredo Lam, La Habana, entre otros.

http://www.artstudiomagazine.com/artistas_contemp_paredes_.html
Exhibiciones/colecciones publicas.

ARCO, Madrid, 2003. 

EVA Project/artista invitada- Irlanda 2003.

2002. Noosa, obra en-sitio-especifico, Queensland, Australia. 

Bienal Centroamérica. 

Proyecto DO IT/Teoretica San José.

2000. VII Bienal de La Habana, Instalación en el Barrio de San Isidro.

1999. Museo de Arte Costarricense Imagen y Poesía. 

Escuela de Artes de la Universidad de Pennsylvania, Colección Permanente.

Costa Museo del Banco Central Imágenes de Mujeres, San José, Costa Rica. 

Museo de Arte y Diseño Contemporáneo: Paisaje Interior, San José. 

Bienal de Escultura Cervecería Costa Rica.

1998. Instalo-Mesótica: Museo de Arte y Diseño Contemporáneo, San José. 

Museo de Arte Moderno, Guatemala, Exhibición Personal.

1997. VI Bienal de La Habana, Cuba. 

Universidad Nacional de Ingeniería, Col. Permanente, Lima. 

Bienal de Escultura, San José, Costa Rica. 

Centro Wifredo Lam, Colección Permanente, La Habana, Cuba.

1996. Nuevas Tendencias Museo de Arte Costarricense. 

Museo de Arte y Diseño Contemporáneo. Nuevas Adquisiciones, San José, Costa Rica.

1994. Museo de Arte y Diseño Contemporáneo. Colección Permanente, San José, Costa Rica.

Exhibiciones personales recientes.

2002. Lucia De La Puente, Lima. 

ArtexArte, Buenos Aires.

2001. Museo de Arte Contemporáneo de Panamá 

Mateo Sariel Arte Contemporáneo, Ciudad de Panamá. 

Sol del Río Arte Contemporáneo, Guatemala.

2000. Museo de Arte y Diseño Contemporáneo: Rutas Alternas 

Exhibición Personal. Adquisición Colección Permanente.

Reconocimientos y premios.

2002. Selección Cutting-Edge ARCO, Madrid. 

Primera Mención de Honor Bienal Centroamericana.

2001-2002. Proyecto Woodford, Artista Invitada, Queensland

2001. Galería Regional de Noosa: artista invitada, proyecto “La Tierra Flotante”, Queensland, Australia.

2000. Centro Banff para las Artes: residencia temática DISCOVERY, Canadá.

1999. Universidad de Pennsylvania: artista residente, Philadelphia, USA.

1998. Fundación Rockefeller: residencia para artista visual. 

Centro de Estudios en Villa Serbelloni, Bellagio. Italia.

1995. Primer Premio "II Bienal de Escultura Cervecería Costa Rica.

1986. Primer Premio. "Salón Nacional de Grabado" Grabado. Lima, Perú.

1983. Primer Premio "Municipalidad de Lima" Serigrafía. Lima, Perú.

1981. Primer Premio. Universidad Católica, Esc. de Teatro. 

Litografía. Lima, Perú. 

PARAGUAY. Mónica González (Asunción, 1952)
· Arroyito, 1997-2005. 1000 vasos de vidrio con agua

“Mónica González”. http://www.globalinfancia.org.py/www/artistas.htm
Pintora y maestra. Estudio grabado con Livio Abramo y en los Talleres de Arte del Idap con Olga Blinder. Escultura, fundición y cerámica con maestros paraguayos y argentinos. En 1990 obtuvo Mención en el Premio de Pintura de Martel. Realiza exposiciones en las principales galerías de Asunción y participa de muestras internacionales. 

PERÚ. Luz María Bedoya (Talara, 1969)
· Muro, 2002-2005. Video. Intervención.

“Artista Luz Maria Bedoya representará al Perú en la bienal de Venecia”. Lima, 11 de marzo de 2005.

http://www.rree.gob.pe/portal/boletinInf.nsf/0/7442fe4cb5d5113005256fc40065f4cc?OpenDocument
La artista Luz María Bedoya representará al Perú en la 51 Edición de la Bienal de Venecia, que tendrá lugar en esa ciudad italiana del 12 de junio al 6 de noviembre de este año. 

Una comisión ad hoc, presidida por la Cancillería y conformada por representantes de la Escuela Nacional de Bellas Artes, de la Facultas de Artes de la Pontificia Universidad Católica y de la Comisión Consultiva del Ministerio de Relaciones Exteriores, eligieron a Bedoya, en reemplazo del maestro Jorge Eduardo Eielson, quien tuvo que cancelar su participación por motivos de salud.

Luz María Bedoya se hará presente en Venecia con la obra “Muro”, proyecto que es una mezcla de intervención urbana, video y presentación de un libro de fotografías. La intervenciones fueron realizadas en Dublín, Porto Alegre y Lima, y se reproducirá también en Venecia. 

A través de dichas intervenciones, Bedoya disemina por los muros de esas ciudades mensajes creados por ella en idiomas inexistentes, impresos en papel y abandonados a la curiosidad de eventuales transeúntes. De esta manera, reproduce el hecho de que, en Lima, algunas personas contravienen la disposición de no echar basura en las calles a través de la introducción de diversos deshechos en pequeños orificios y ranuras de los espacios públicos.

Las frases constituyen textos posibles pero mensajes imposibles, ya que tienen la estructura gramatical y de sonido del idioma de la ciudad, pero carecen de significado.

“Muro” de Luz María Bedoya propone lecturas sugerentes de la vida urbana y de la incomunicación que finalmente se puede producir entre el hombre y su entorno en la sociedad contemporánea y globalizada.

"Luz María Bedoya”. http://centrofotografia.perucultural.org.pe/portaf1.htm
Bachiller en Lingüística y Literatura de la Pontificia Universidad del Perú (1992). Estudió fotografía en el C.E.I.F (Lima 1989) así como en el New England School of Photography y en el School of the Museum of Fine Arts (Boston, 1990). Realizó su primera muestra individual Fotografías en la galería Chateau Lumiere de la Alianza Francesa (Lima, 1991), su segunda muestra individual, Fotografía, se celebró en la galería Luis Miro Quesada Garland (Lima, 1996). En 1997 fue seleccionada para representar al Perú en la Primera Bienal Iberoamericana de Arte en Lima, donde presentó su exposición Punto Ciego. En 1998 presentó su cuarta muestra individual, Abyssal, en la galería Lyle O. Reitzel en República Dominicana. Desde 1989 participa en muestras colectivas, entre ellas en el I Coloquio Nacional de Fotografía (Lima, 1989); Imágenes del Perú, Casa de la Cultura (Quito, 1991); Festivales Internacionales de Lima (1997); Certamen Para Jóvenes Creadores (Madrid, 1998); galería David Pérez McCollum (Guayaquil, 1998); Centro de Arte Latinoamericano Rómulo Gallegos (Venezuela, 1998); Casa de América (Madrid, 1999); Museo Extremeño e Iberoamericano de Arte Contemporáneo (Badajoz, 1999); Institut Catalá de Cooperació Iberoamericana-Palau de la Virreina (Barcelona, 1999). Ha sido colaboradora de diferentes diarios y revistas en el Perú: Revista Debate, Revista L'Imaginaire, Suplemento del Diario Expreso, Revista Cultural del Diario El Peruano, Revista Somos (del Diario El Comercio). Entre 1993 y 1998 fue profesora en el Instituto superior Antonio Gaudi. Actualmente es profesora en el Centro de la Fotografía, en Lima.

MARIÁTEGUI, José-Carlos, ZEGARRA, Miguel. “Vía Satélite. Panorama de la fotografía y el video en el Perú contemporáneo”. Espacio Fundación Telefónica. Del 15 de Abril al 12 de Junio de 2005

http://www.espacioft.org.ar/exposicion/links_internos/via_satelite/index.asp
El satélite es el vehículo de transmisión de un registro específico; la imagen paradigmática de la periferia, en tanto punto y mirada externa focalizada en un centro al que informa de su situación. El registro transmitido a este centro configura imágenes fragmentarias del paisaje periférico dentro de un esquema de redes de información y estructuras subordinantes.

El Perú está situado en la periferia del paisaje cultural global. A través del proyecto Vía Satélite esta naturaleza lo vincula con otros puntos en el mapa global que recibirán su información medial. Los diferentes puntos satelitales delinean una nueva red de información bajo una estructura de intercambio cultural que se encuentra al margen de los ejes de subordinación.

Estos nuevos ejes conceptuales permiten que tanto los artistas y curadores peruanos se conviertan en satélites, teniendo por objetivo elaborar información y transmitirla, respectivamente. Es así como la producción cultural cruza fronteras para participar de la configuración de una nueva e híbrida imagen global.

1. La vía tecnológica

Como formas artísticas post-industriales, el video y la fotografía no son sólo modalidades de arte a máquina, sino que desempeñan funciones sociales como instrumentos culturales de poder y de entretenimiento. En la actualidad son las formas más precisas de retratar y documentar una sociedad contemporánea acelerada y productivista.

La fotografía y el video son quizás los desarrollos más innovadores y críticos en la escena artística peruana contemporánea. Esta producción no sólo denota las propuestas de una generación de jóvenes creadores que emplean la técnica como parte integral de su cotidianidad, sino iniciativas que cuestionan -desde diferentes perspectivas y metodologías- las estructuras culturales mediáticas locales y globales, sus posibilidades, limitaciones y signos de referencia. 

Un eje temático articulador de esta producción es la experiencia urbana, la cual produce distintos registros y lecturas del entorno, referidos a vivencias privadas y/o sociales. La diversidad de la experiencia urbana en el Perú y sus representaciones fragmentarias componen sus nuevos panoramas culturales, que definen los criterios temáticos que agrupan las diferentes propuestas de Vía Satélite.

Un primer acercamiento nos permite observar con cierta claridad que las propuestas están vinculadas a situaciones distintas, como a la crítica de la influencia de los medios en la configuración de nuevas identidades y nuevos paisajes; a la experiencia “portátil” del paisaje urbano, en el registro del transeúnte o pasajero, presente en la producción medial; o a la elaboración de documentos, a partir de la lectura crítica de los hechos sociales y sus protagonistas por parte de los artistas, al relacionarlos entre sí y construir nuevas historias. El artista medial peruano no lidia con una sola de estas situaciones, sino que las entremezcla dando origen a una hibridación de metodologías y contenidos. 

2. Media mass/art media 

Las prácticas del artista contemporáneo tienen múltiples facetas, ya que no se adscriben a un conjunto delimitado de medios o planteamientos artísticos. En el caso de los media artists, el soporte material es complementario del sentido de la propuesta, y ésta última puede requerir de soluciones muy distintas. Sus producciones no forman parte de los medios históricamente autónomos o tradicionales, ni son privilegio de única autoría, sino que integran procesos colectivos de elaboración técnica. 

Las artes visuales han entrado en una peligrosa alianza con los mass media. La tradición por el reciclaje, en la que buena parte de la producción medial actual se ha transformado, está inmersa en el contexto del desarrollo de los media y sus tendencias: las modas y los estereotipos. El fenómeno de los reality shows, el video clip o el estilo “cámara en mano” han acabado por convertirse en una simple aplicación fotogénica de los medios de comunicación masivos. Sin embargo, frente a los efectos uniformizadores de la TV, el arte medial puede y debe interpretar activamente las tensiones entre realidades psicológicas y sociales, estableciendo un espacio-imagen hipotético al margen de la realidad accesible desde los media. 

En el ámbito de la crítica a los media, el videoarte peruano actual ha reaccionado volviendo a las virtudes de las primeras manifestaciones mediales de los años sesenta y setenta
, como la investigación en las propiedades estructurales del audiovisual, en un intento por abordar los procesos de producción de la imagen. En Paisaje, Iván Esquivel cuestiona mediante un gesto mínimo no tecnológico –un vidrio transparente con la inscripción “paisaje”- la eficacia del medio tecnológico para el registro de un paisaje determinado. Elabora así una versión portátil del paisaje al enmarcar -como lo haría un lente fotográfico o de video- cualquier espacio en el que sea colocado. Aquí, la mirada del espectador completa la acción de registro. De esta manera se regresa a un principio básico: el ojo se convierte en el mecanismo biológico que activa la reproducción de múltiples posibilidades de imagen. Este cuestionamiento al medio también está presente en el video-pastiche La imagen de Angie Bonino, de abierta crítica a la pantalla
 como medio de distorsión de la realidad.

Sin embargo, es importante señalar que en la escena internacional la reflexión artística sobre los media es una temática superada por el espíritu de nuevos paradigmas. Como afirmara Peter Weibel, “el imaginario cinematográfico es ahora el principal medio de referencia y debate del video. Y no se trata del cine de vanguardia sino de las producciones de Hollywood”
. En este contexto, propuestas como La muerte de Eros, de Diego Lama, nos devuelven los encuadres formales de cine combinados con la liberación que ofrece el video, así como las integraciones con otras artes, como el teatro, para formar una producción híbrida pero que conserva elementos del imaginario cinematográfico. Pese a la complejidad de su producción, ésta tiene elementos fácilmente distinguibles que la acercan al lenguaje del cine comercial y a la procura de la perfección visual de las superproducciones actuales. 

Se abre así nuevamente una vieja discusión sobre el cine y el video, pero en un momento en donde los soportes de realización tienen características técnicas muy similares. Hoy, mucho del lenguaje visual y narrativo del cine se emplea como elemento de atracción y comunicación en las propuestas artísticas, estrategia similar a la que enfrentó el video arte y la TV en los años 60. Sin antagonismos aceptamos la condición mediática en el público y apelando a ella introducimos por este canal nuevos datos y negociaciones, como discutiremos posteriormente.

Fruto de esta negociación, el cine comercial también viene desarrollando formas alternativas de producción, acercándose más a lo experimental y medial. Y, si bien la producción cinematográfica abunda, también abunda la inmediatez en sus contenidos y la rápida caducidad de sus mensajes.

3. El simulacro y la experiencia urbana

Las grandes ciudades se han convertido en el escenario principal del arte contemporáneo. En ellas la experiencia del tiempo en relación a la duración de los acontecimientos da origen a una sensación particular de aceleración del ritmo de vida.

Hasta hace dos décadas, como consecuencia del fenómeno migratorio del campo a la ciudad, Lima estaba sitiada –geográfica y socialmente- por distintos flancos denominados “asentamientos humanos”, “pueblos jóvenes” o “cinturones de pobreza”. Ahora ha dejado de estarlo para asimilar sus antiguos márgenes y convertirse en una metrópolis sobre poblada. Un nuevo ordenamiento urbano se ha impuesto y el antiguo régimen oligárquico de la ciudad damero, sus jardines y balnearios, ya no gobierna ni siquiera sobre espacios geográficos y sociales reducidos. Si Lima era una ciudad amurallada durante el Virreinato del Perú para protegerse del ataque de piratas, ahora su población se encuentra integrada por una versión neo-pirata corregida y aumentada. Sus antiguos enclaves de vigilancia integran, desde hace algunos años, una “combinación pirata”, como acertadamente describe el proyecto web 7sabores.com
 de Iván Lozano. En él imágenes icónicas en movimiento se agrupan a manera de comics, reflejando el fetichismo iconográfico de la urbe limeña e integrando el comportamiento humano a esta nueva configuración.

Los procesos urbanos de homogenización tienen origen en la universalización de las estructuras de consumo. Aplicadas a contextos de subdesarrollo, en los que no existen las condiciones necesarias para el consumo postindustrial, estas estructuras reproducen fenómenos de alienación a través de una precaria imitación o simulación de los paradigmas mediales dominantes. Es así que se sientan las bases del fenómeno del simulacro en una población familiarizada con los medios de la industria cultural -primero la radio, luego la TV y ahora la internet
-, marcada por dicotomía de la “realidad vivida” –llena de carencias no satisfechas- y la “realidad observada” o mediáticamente consumida, que salda virtualmente el sino existencial de la necesidad. Pareciera entonces que la universalización de la experiencia del consumo implicara un incremento de la receptividad pasiva no creativa
. Sin embargo en contextos como el peruano, la virtualidad de esta experiencia imprime nuevas franquicias en el imaginario colectivo. Estas franquicias
 dan origen a ensamblajes culturales, productos híbridos o mixes de creatividad.

Esta libertad acelerada de crear, traspasando y trasponiendo los límites tradicionalmente permisibles para ofrecer una nueva imagen de la ciudad es el resultado del desarrollo acelerado de las periferias en Lima. Los procesos migratorios y el desborde popular han desencadenado un complejo y vertiginoso crecimiento en los últimos cincuenta años
. En el transcurrir de este periodo se consolidaron fallidos procesos de urbanización que dieron origen a nuevos espacios urbanos anexos a la parasitaria ciudad matriz o arcadia colonial
. Hoy se puede decir que coexisten seis ciudades dentro de Lima
, situación que hasta hace poco solo era percibida empíricamente por la congestión, la precaria conquista o invasión de terrenos, las transformaciones culturales urbanas y la escasez de infraestructura y servicios públicos. El panorama cultural urbano se presenta así, como un panorama de fragmentos, como un paisaje de yuxtaposiciones o de elementos no integrados. 

En Peruanidad Technicolor, Beatrice Velarde hace una lectura semiótica deconstructiva del espacio urbano en el Perú. Nos presenta a una “ciudad esquizofrénica” de colores chirriantes, que sigue las pautas de una “concepción estética posmoderna del urbanismo”, reflejo de una cultura emergente basada en la multiplicidad de combinaciones. Se trata de un mapa de simbologías trastocadas y elementos acumulados sin orden ni jerarquías. La memoria colectiva, histórica y religiosa, se funde con las imágenes del consumo: libertadores, vírgenes, griegos, héroes militares y guerreros moche
 se entrelazan con el casino, la publicidad, y la escritura yanqui. Éstas son las nuevas estructuras del progreso en el Perú, que ponen en evidencia a la tradición del pasado como signo de malestar y pobreza en el imaginario colectivo. Por esta razón en las obras públicas prevalece la vocación por lo nuevo y la avidez por lo ajeno, poniendo de manifiesto, de una u otra forma, una carencia de identidad nacional
.

4. Un nuevo rostro

Como diría Abraham Valdelomar -célebre escritor peruano de la vanguardia de principios del siglo XX- al hacer un análisis deductivo sobre la realidad nacional: “El Perú es Lima. Lima es el Jirón de la Unión. El Jirón de la Unión es el Palais Concert. Luego, el Perú es el Palais Concert." Valdelomar estaba en lo correcto: setenta años después, por las calles del Jirón de la Unión, donde se encontraba el Palais Concert, se desplazan cada día grupos humanos provenientes de todos los rincones del Perú
. Esta reflexión sobre el centralismo social, nos enfrenta al resquebrajamiento del estereotipo del “criollo” como único ciudadano “limeño puro”. Lima se ha ruralizado y andinizado desafiando las jerarquías étnico-sociales tradicionales, transformando así el rostro del Perú. 

Los artistas visuales han documentado el rostro de los protagonistas de este cambio social al ir en busca de sus espacios de interacción. Este es el caso de zooms sociológicos ejemplares, como el proyecto de retratos callejeros del fotógrafo Sergio Urday en la populosa zona comercial de Mesa Redonda
. En esta propuesta, Urday retoma las pautas del retrato escenográfico de estudio del siglo XIX, acercándolo al transeúnte común a través de un puesto de retrato fotográfico ambulante, mostrándonos el nuevo rostro de lo limeño.

Por otro lado, el proyecto La Otra, de Natalia Iguiñiz, nos muestra a trabajadoras del hogar junto a sus empleadoras compartiendo un mismo retrato. Esta propuesta propone un espacio de clara confrontación social en el que el rostro es el campo de batalla, a través de una imagen relacional que revela rezagos coloniales, pero también transformaciones en los patrones étnico-sociales tradicionales que marcaban tradicionalmente los vínculos de subordinación en el entorno cotidiano.

La producción peruana en artes visuales de la primera mitad de la década del noventa, se caracterizó por una vuelta a la individualidad desde perspectivas introspectivas. En este contexto el autorretrato se afianzó como eje de representación. Sin embargo, la transformación de la escena cultural peruana a mediados de esa década por la progresiva irrupción de referentes globales -que provenían de los espacios de la cultura del entretenimiento y el espectáculo mediático- produjo un giro en la producción local: un nuevo rostro se descubría a través de propuestas dirigidas hacia una nueva lectura de la individualidad ya no introspectiva, sino culturalmente situada. Este es el caso de Wannabe, de Juan Pablo Murrugarra, serie fotográfica que compone un álbum de estereotipos en los que el propio artista disuelve su identidad en la representación de distintos roles. Bajo una mirada que afirma la identidad a través de la apariencia, el punto de contraste está en la imagen final que cierra la serie: 30 fotos carné del artista -un registro sistemático tomado durante 30 días seguidos- como signo de confrontación de la identidad del individuo frente al grupo; un individuo que se mantiene perenne a pesar de los mínimos cambios de apariencia del día a día. 

Así también, encontramos el retrato de cuerpos de resistencia a los fenómenos de homogenización socio-cultural. En Atipanacuy, Álvaro Zavala “se concentra en las bastante extendidas visiones turístico-folcloristas que circulan en el mundo como imágenes del Perú (…) Las veloces imágenes de Zavala constituyen un etnodrama kitsch y dan cuenta de las estructuras dramáticas en que ocurre el cambio cultural. A través de estereotipos culturales, este artista desenmascara al discurso sobre el fin de la Historia como mero palabrerío vacío, para afirmar en su lugar que la Historia es inextinguible (…) Las máquinas individuales y mediales de hacer mitos colocan las estructuras arcaicas y la más reciente tecnología en una perspectiva vital para la crítica medial radical, y nos desafían a reflexionar nuevamente sobre las relaciones que establecen"
. El video representa aquí, paradójicamente, el renacimiento de una lucha cultural a través de la reivindicación de un arte tradicional. El danzante de tijeras no es un personaje autóctono purista, sino esencialmente híbrido, al incorporar elementos culturales foráneos y mezclarlos con los tradicionales, en un proceso de constante evolución: al arpa y el violín acompasan ahora lo pasos del break dance y el hip hop
 [16].

5. Globalización “a mi manera”

Las nuevas identidades se generan no solo a través de los medios globales, sino de las complejas articulaciones que se dan dentro de un panorama socio-político inestable y de un contacto local que media su relación y respuesta frente a lo global. Es decir, existe una ambivalencia que se transforma en una visión crítica frente a los valores culturales occidentales tal y como es representada por los media. Por ello no es cuestión sólo de identificar a nuestra realidad local con la tradición y al mundo occidental con la modernidad, sino de hablar de un proceso de diferentes identidades y percepciones múltiples.

Las capitales fuertemente globalizadas de América Latina le dieron muchas veces la espalda a las provincias, cosa que debemos tomar en cuenta para poder enfrentar la situación en la que nos encontramos y asumir que muchas veces es complejo definir el concepto de “nación”. Recientemente en el Perú, la Comisión de la Verdad y Reconciliación
 anotó que durante los últimos 20 años de guerra interna que vivió el país, más de 60 000 personas murieron. La población campesina fue la principal víctima de la violencia. Del análisis de los testimonios recibidos resultó que un 75 por ciento de las víctimas fatales del conflicto armado interno tenían el quechua u otras lenguas nativas como idioma materno. Fue un conflicto que reveló brechas y desencuentros profundos que aun existen en la sociedad peruana. El proceso de violencia puso de manifiesto la gravedad de las desigualdades de índole étnico-cultural que aún prevalecen en el Perú. 

Es aquí cuando evidenciamos que los análisis sobre el desarrollo del arte a escala global tienen muchas veces un desarrollo teórico sofisticado pero empíricamente pobre, construyendo argumentos conceptuales pulidos que poco recogen de la realidad. Por ello el desarrollo de propuestas críticas que transgredan las esferas globales y locales se hace cada vez más necesario.

Desde una perspectiva global lo regional se presta también para hacer un análisis crítico frente a nuestra propia situación local. No-Latin Party, de Diego Lama, propone una mirada crítica sobre la influencia de artistas pertenecientes al mainstream en los eventos artísticos internacionales de mayor influencia -como las Bienales internacionales-, que muchas veces está determinada por criterios de poder económico más que artísticos. Es decir, se trata de una pequeña “mafia”, como lo evidencia Lama utilizando una secuencia emblemática de la serie El Padrino de Francis Ford Coppola, en la que los personajes se reparten un pastel. Aquí el trabajo de Lama es contundente en relación a un mercado del arte que según Gerardo Mosquera podría abrirse y hacerse más justo para todos: “importante resulta la construcción de arte y cultura internacional y contemporánea de un modo cabalmente internacional: en la diferencias y desde las diferencias. Esto es, accionando la diferencia más que representándola y por lo tanto conformando activamente el “lenguaje internacional” de muchos modos. Es necesario cortar el pastel global no sólo con una variedad de cuchillos, sino también con una variedad de manos, y después compartirlo en forma acorde”
.

De un modo similar, el video Power Animation, de Iván Esquivel se dedica a cuestionar conceptualmente a la sociedad en la que vivimos tomando los ejemplos del lenguaje mainstream y ubicando al video como el medio favorito de reflejar hoy el poder del circuito del arte y cómo el artista participa de este sistema. 

El campo de la imagen global se ve redefinido y recontextualizado constantemente por los jóvenes creadores, lo cual lo hace sumamente dinámico y nos permite medir los efectos que la cultura medial tiene en las nuevas generaciones. En muchos casos la riqueza no solo se basa en el cuadro o la imagen, sino en la producción de una obra donde el lenguaje sonoro y visual tiene igual valor, creando proyectos de singular valor estético. Desde 9Hz de Jorge Luis Carbajal, proyecto que se acerca a un corto experimental mediante la relación que la producción sonora abstracta le da a la imagen, hasta la serie de animaciones Magna Ópera de Rafael Besaccia, donde el autor relaciona técnicas tradicionales de pintura con sofisticadas animaciones en 3D que se conjugan en el intento de crear una obra de arte de todos los tiempos. 

El video es un lenguaje internacional de productores nómades. Dentro de esta lengua medial existen “dialectos locales” que probablemente sean mejor identificados o más exitosos entre el público o “consumidor” local. SP Super Peru, de Carlos Letts y Jorge Luis Chamorro, descompone nuestra típica visión de las imágenes que vemos asociadas con la melodía ceremoniosa del Himno Nacional del Perú: héroes, monumentos, imágenes folclóricas, emblemas nacionales de dudoso orgullo. Es un ensayo visual que alude a una reflexión sobre “Ser Peruano” tomando elementos de la impávida realidad cotidiana y, principalmente, de los media, poniendo en evidencia la precariedad de muchos de los iconos creados por la TV mediante el uso del medio mismo para criticarlo o ridiculizarlo. 

6. El documento social

A pesar de estar inmersos en el macro y microcontexto de la globalización, que genera lenguajes homogenizadores de amplio radio, aún persisten problemáticas de incomprensión de realidades internas. Se trata de fenómenos de distintas zonas culturales que coexisten en una misma zona geográfica. Como observamos anteriormente, los análisis sobre el desarrollo del arte a escala global construyen discursos teóricos sofisticados pero pobres en lo referente a recoger fuentes de realidades diversas. Por ello, la construcción de distintas vías narrativas de memoria cumple un rol fundamental que debería extenderse a los diferentes ámbitos de la investigación. En este contexto, los artistas se convierten en los productores de nuevas fuentes o documentos para la investigación crítica, al revisar procesos sociales y culturales específicos, que son complejos y que requieren necesariamente de perspectivas de interpretación más allá de las periodísticas o estereotipadas.

Artistas que transitan en el análisis de los hechos políticos como Eduardo Villanes en Identity Transfer-After Denis Openheim, ejemplifican el papel del documento social y el papel del artista como investigador o periodista de información por crearse, diferente o simplemente crítica a la lectura de los media. Mediante la presentación de las dos únicas fotografías conocidas, en aquella época, del Mayor Martín Rivas, presumiblemente identificado como el autor intelectual de la masacre de Barrios Altos
, Villanes nos entrega un nuevo documento en el cual él mismo se hace, en forma conceptual, una transferencia de identidad.

Asociada desde siempre a una objetividad, la fotografía suele ser considerada un documento al ofrecer una información, un testimonio o una evidencia
. En El Cuaderno de Nancy, Flavia Gandolfo elabora un diagnóstico de la crisis cultural y social en el Perú. A partir del tratamiento de las brechas socio-culturales producidas por la educación pública, se descubren los conflictos de identidad en relación a determinados símbolos asociados a la vaga y precaria construcción de lo nacional en el imaginario colectivo. El análisis visual de Gandolfo parte de la sistematización de la experiencia de fotografiar cuadernos de escolares peruanos en colegios nacionales
.

Finalmente el trabajo con documentos históricos de la religión, como es el caso del video Daniel, del artista y publicista Humberto Polar, denota una reflexión sobre el carácter político e ideológico de lo sagrado en la actualidad, y nos permite reflexionar sobre el vetusto poder de la religión en comparación al actual poder de los media.

Crear lecturas alternativas de la realidad en base a la recolección de sus documentos enfrenta al artista directamente con la “realidad oficial”, la realidad ejercida por los mecanismos del poder. Aquí se dan a conocer testimonios y sentimientos que muchas veces son ocultados, opacados o pasan desapercibidos por los medios masivos tradicionales. El gran reto de este tipo de propuestas artísticas es editar la información y representarla como una experiencia. En esta situación, el trabajo del artista no está sólo en mostrar una obra, sino en participar de una serie de preguntas y precisiones para completar un planteamiento narrativo con una actitud crítica.

7. De la espectacularización a los sistemas de vigilancia

Como afirmara Foucault, los poderes ocultos tras los mecanismos de vigilancia están soportados por cimientos libidinales. La sociedad contemporánea ha transitado del espectáculo a la vigilancia, y de esta situación a la espectacularización de la vigilancia. Hoy el vigilar se ha vuelto parte constitutiva del ojo público en el contexto de una sociedad marcada por el voyeurismo
. 

La paranoia política durante la última dictadura en el Perú (1990-2001), plasmada en la agudización de los sistemas de control social y vigilancia, contrastaba con una ciudad abierta de horizontes en expansión. Pero como toda ciudad colonial, Lima conserva los restos de una modernidad cancelada y decadente, que es observada desde sus esquinas, plazas y orificios.

Sobre este panorama podemos distinguir distintos tipos de miradas. Por un lado se define una mirada silenciosa –y no por ello acrítica-, que retrata las construcciones culturales yacentes del poder metropolitano. Esta es la mirada de Philippe Gruenberg y Pablo Hare en el desarrollo de investigaciones estratigráficas, de integración concreta-armada de interiores y exteriores de una ciudad que se convierte en una nueva caverna de sombras
. En ella se disuelven los fantasmas de los antiguos paradigmas de modernidad de la burguesía y la oligarquía urbanas entre moles disfuncionales. Son los signos de los tiempos de un poder corroído por las estructuras burocráticas del vigilar y el castigar. 

Los artistas, en tanto testigos activos de su historia, no reciben de forma pasiva las imágenes proyectadas por los medios en el umbral de la caverna, sino que las buscan, citan y transforman empleando las herramientas dispuestas por la magia tecnológica. Se constituye así una crítica al poder de los medios en la distorsión de la información, desde la construcción de una imagen que cambia en función de poderes políticos y económicos transitorios bajo el formato del espectáculo. Como reconoce el artista español Antoni Muntadas: “una de las tareas de los artistas actuales es la de hacer visible el lado invisible de la imagen”. Se debe promover una sensibilidad crítica y una responsabilidad social en el artista, que debe ser transmitida al público. 

La visión panóptica y apaisada del paisaje urbano en la propuesta de Andrea Miranda nos muestra un nuevo registro del paisaje en relación a los media. Desde esta perspectiva, el nuevo paradigma del sistema medial de vigilancia, la TV, se ubica como monolito omnipresente y omnisciente. Es sintomáticamente crítica y desafiante la circunstancia medial off de la TV en esta propuesta, en el contexto específico de su producción. Ahora el monolito vigilante –la cámara ausente o la TV presente- mira de frente a Palacio de Gobierno armado con su silencio desde la plaza mayor: desafía el antiguo régimen, cancelando simbólicamente el sistema de corrupción mediática implantado por la dictadura de Alberto Fujimori
. 

En Hola y Chau de Roger Atasi vemos como el autor busca la manera más irónica de ser partícipe del “acto abiertamente mediatizado de la corrupción” como quien aparece en Gran Hermano, es decir, el hombre común que se vuelve estrella de la noche a la mañana, síntesis de muchas series televisivas y reality shows con la realidad cruda pero igualmente mediatizada.

No es el arte en video la única forma de extraer “algo” de la TV, el espectáculo se vuelve parodia cuando se vinculan las escenas de lo público con lo privado. El trabajo A day in the Life de Max Hernández nos enfrenta al contexto familiar y la creación de la vida, frente a escenas de sexo barato: el placer frente a lo reproductivo. Usando como recurso absurdo un disfraz, parodia como se muestra en los medios masivos una comedia ridícula. 

La negación del paisaje medial artificial se ve reflejada en Que lindo son tus ojos, de Álvaro Zavala. Este trabajo nace en respuesta a la nula intención de incorporar nuevas tecnologías, creatividad e inversión al género del musical popular vernacular, claramente comercial y a la vez fuerte herramienta de identidad nacional. Si bien este género musical nace en los espacios andinos hoy se canta casi en su totalidad en castellano, dejando de lado el quechua y acogiendo el bajo eléctrico, el arpa y la batería electrónica para no dejar de hacer sonar los instrumentos tradicionales. De esta manera deja en claro que este género resulta de una mezcla de tradiciones pero con claros prejuicios sociales nacidos de la centralista capital. 

Una mirada distinta de la ciudad nos la da el descubrimiento de testimonios de memoria en el espacio privado, donde la cámara llega a registrar vestigios y transformar instantes. En estos espacios se exhuman historias marcadas por una mirada nostálgica. Este es el caso del proyecto Casa de José Carlos Martinat, fotógrafo que orada la costra de polvo del olvido para intervenir la vivienda vinculada a su historia familiar durante casi un siglo. La instalación estaba conformada por una serie de 65 fotografías que registraban los objetos, personas y fotografías encontradas en este lugar; además de la intervención de los distintos espacios oscuros de la casa –estar, dormitorio, cocina, etc.-, que el espectador recorría ayudado por una linterna, entre videos, olores y sensores que activaban sonidos, entre los objetos originales del espacio. “En esta casa se crió mi abuelo paterno desde su infancia, aquí formó una familia. Más tarde se convertiría en su taller de ebanistería. Este es un lugar que he tenido presente a lo largo de mi vida, porque desde mi infancia viví a unos metros de aquí, y después de muchos años aquí llegué a instalarme y vivir (…) Casa comenzó como un proyecto fotográfico que registraba los objetos que iba encontrando en esta casa-taller, en su mayoría fabricados aquí, e imágenes de mi familia, para finalmente trabajar con el espacio real y todo lo que se encontraba en él”
.

Epílogo: la construcción de nuevos paisajes

La experiencia de registro del paisaje es universal. El paisaje adquiere una condición portátil y mediática al ser llevado en la película de una cámara o grabado en una cinta de video, para luego ser reproducido o simulado. Las diferentes vías tecnológicas contemporáneas, como la internet, nos ofrecen nuevas posibilidades de configuración de paisajes. Este es el caso de la creación de espacios artificiales o virtuales que re-mezclan imágenes de la realidad, construyendo innovadores escenarios.

Es así que la ciudad puede ser abstraída por los artistas, al utilizarla como interfase en un intento por convertirla en otro espacio. En Ciudad*Postal. Colección en construcción, Gilda Mantilla utiliza el formato web para encontrar un nuevo vehículo de comunicación del paisaje. Con los antecedentes de Lima*Perú y Lima para llevar, que utilizaron el formato de la postal y el medio del correo físico, Mantilla logra ahora sistematizar en una web interactiva el envío virtual de postales y la transmisión de la experiencia del paisaje urbano en distintos puntos de América Latina como Lima, Bogotá o Puerto Rico. Este proyecto reivindica los fenómenos del desplazamiento y la comunicación como formas artísticas coleccionables, que trascienden la condición inmueble de un lugar determinado o un acontecimiento específico. Esta interfase queda abierta a constantes construcciones, por la incorporación de nuevos paisajes y experiencias por parte de los visitantes.

Una situación similar es generada por la red de acciones interrumpidas de comunicación que configura el discurrir de Luz María Bedoya en el proyecto Muro. Durante tres años (2002-2005) Bedoya se dedicó a insertar mensajes incomprensibles en agujeros encontrados en los muros de las calles de distintas ciudades del mundo: Dublín, Lima, Porto Alegre y Venecia. Los mensajes contenían textos compuestos de palabras inventadas por la artista a partir de la estructura gramatical y fonética de la lengua del lugar del emplazamiento –inglés, castellano, portugués e italiano, respectivamente-, imposibles de entender al carecer de un sentido semántico. “En muro, las fotografías y filmaciones no tenían como única finalidad documentar el conjunto de acciones (…) La manera como la artista conducía su acción en las calles evidenciaba bien la importancia de la imagen en su trabajo: durante la inserción de mensajes en los muros, Luz María Bedoya observaba y conducía sus gestos a través de la cámara de vídeo, de manera que el movimiento natural de arrugar una hoja de papel e insertarla en una grieta, ya nacía como imagen (…) Determinada a registrar ciertas secuencias y cortes siguiendo pasos simples, repetidos en cada pared y en cada muro Luz María Bedoya comunicaba la dimensión vacía, monótona y banal de la calles de ciudades tan distintas. Es por la imagen que intuimos lo ‘siempre igual’ de muro (…) es la imagen la que nos vincula con ese gesto de comunicación incompleto
.” La reunión de la intervención semejante de distintos paisajes da origen aquí a un proyecto que se materializa en acción espacial y vestigio de pensamiento

… y sincero (Videokatarsis 2), de Carlos Letts, enfatiza el carácter portátil y artificial de la imagen, es decir, cómo se entrelaza la realidad con la fantasía en la búsqueda del sentimiento nostálgico. Haciendo un cuestionamiento visual entre el mirar y ser mirado el autor se vuelve un DJ de todas aquellas canciones románticas, queridas y añoradas, ejecutando así una radio-composición que además tiene, como en la radio tradicional, momentos de inserts que generan “ruidos” ya sea sonoros o visuales, irrumpiendo en la tranquilidad del paisaje artificial y volviéndonos por un momento a la realidad. 

Un paisaje es capaz de condicionar e influir en el espectador. Como afirmara Luca Galofaro: “Todo el mundo vive y observa el paisaje. Sin embargo, a menudo algo se escapa o mejor, ya no podemos acostumbrarnos a entrar en contacto con el mundo que nos rodea. El arte posee la capacidad de detenernos, de ralentizar nuestro ritmo y de restituir el valor del tiempo a la lentitud de la contemplación. El arte despierta de nuevo nuestro interés por todo lo que nos rodea, suprime las reglas y reescribe el espacio en que vivimos”
.

En la actualidad la intervención en el paisaje es una necesidad que da forma a la cultural moderna. El paisaje y el arte se han convertido en instrumentos con los cuales es posible representar una idea de espacio que muchas veces es difícil o inútil representar físicamente. El paisaje es por ello un sistema activo directamente relacionado con la acción creativa.

Por ello, el paisaje ya no es una entidad pasiva sino activa, en una transformación constante que remite a nuevas aplicaciones y reinvenciones del territorio. La internet permite transportar información que deja el formato establecido para irrumpir en la pantalla del computador de cualquier usuario y establecer un diálogo que tiende a volverse una necesidad de comunicación. Mediante proyectos como los de Iván Lozano o Gilda Mantilla podemos afirmar que los nuevos paisajes portátiles buscan la participación del público y no simplemente su pasividad frente a la imagen.

Lo que se produce es un intercambio entre el mundo real y un mundo inmaterial entrañado: la Internet genera arquitecturas y deseos imaginarios, la inmersión en estructuras que podemos construir a nuestro antojo y de las que podemos salir con solo hacer “click”. Se reemplaza así la experiencia física por la visual: el espacio se desmaterializa, y el mundo de lo medial se vuelve tangible. 

Con la Internet volvemos a definir el sistema de información como un conjunto de relaciones que se mantiene y se transforma, independientemente de los elementos que relaciona. Como menciona Foucault, “con anterioridad a toda la existencia humana, a todo pensamiento, existía ya un saber, un sistema que redescubrimos”
. Podemos entonces decir que estamos volviendo nuevamente a definir la realidad mediante estructuras teóricas o de pensamiento, formas en que las personas experimentan y reaccionan a situaciones, que cambian con los tiempos y las sociedades, pero que están presentes en todos los tiempos.

De una forma similar, la fotografía, el cine y el video definen lo que vemos. Las tomas y encuadres que nos hacen vivir una experiencia particular en un paisaje definido nacen fruto del acto de apropiación del autor, aprovechando la propiedad del arte de abstraer al público y llevarlo hacia nuevas formas de ver el paisaje. 

La construcción de un nuevo paisaje irrumpe en el arte peruano contemporáneo. Anticipándose con osadía a un discurso situado al borde del arte formal del mainstream local, nos devuelve con sinceridad muchas de las ilusiones que algún día creímos perder.
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� Amparo Moreno describe la existencia de un arquetipo viril que, en su calidad de construcción ideológica, ha permitido articular el poder con el saber para privilegiar un modelo sobre el cual se ha ordenado jerárquicamente la cultura, propiciando un sistema androcéntrico. El arquetipo viril protagonista de la historia es un sujeto masculino que actúa como agente de la historia -considerado ser humano superior- y que no representa a cualquier hombre. Cfr. Moreno, 1986, 98.


� La frase lo personal es político, tomada del título de un artículo de Carol Hanisch, se convirtió en un lema del feminismo, junto a la necesidad de concientizar las causas sociales y políticas de sus problemas.


� Este es un grupo norteamericano que reacciona contra el sexismo y el racismo en el campo artístico. Ocultan sus identidades tras máscaras de gorilas e invaden importantes eventos para distribuir publicaciones entre el público, que anuncian ejemplos específicos de discriminación sexual en los museos, galerías y revistas. En un tono humorístico se denominan a sí mismas como Gertrude Stein, Frida Kahlo, Tina Modotti, entre otras. Actualmente se encuentran activas en importantes ciudades como Barcelona, Berlín, Londres, Oslo, Viena y París.


� En América Latina no existe un movimiento artístico de mujeres orientadas hacia la reflexión de problemas de género y muchos trabajos responden a propuestas personales, como sucede en Cuba, Chile, Brasil y México. En general, existen prejuicios sobre la posibilidad de ser asociadas con el feminismo. Además de las latinoamericanas incluidas en esta exposición, existe un amplio contingente de artistas. Entre las más conocidas se deben mencionar a las cubanas: Consuelo Castañeda, Jacqueline Abdalá, Sandra Ceballos, Sandra Ramos y Belkys Ayón; las brasileñas: Leda Catunda, Regina Silveira, Beatriz Milhazes, Rossângela Rennó, Fernanda Gomes, Nina Moraes, Rivane Neuenschwander; las chilenas: Lotty Rosenfeld, Diamela Eltit, Paz Errázuriz, Alicia Villarreal, Nury González, Rosa Velasco y María Victoria Ocampo; las mexicanas: Laura Anderson, Maris Bustamante, Mónica Castillo, Lucía Maya, Rocío Maldonado, Tatiana Parcero; las argentinas: Liliana Porter, Fabiana Barreda y Graciela García; las venezolanas: Nela Ochoa, Yeni, Nan González, Domenica Aglialoro, Sandra Vivas y Blanca Haddad; en Colombia: Doris Salcedo; en Ecuador: Jenny Jaramillo; en Costa Rica: Priscila Monge; en Perú: Flavia Gandolfo, Giuliana Migliori, Milagros de la Torre; las uruguayas: Magela Ferrero, Mariana Méndez; la guatemalteca: Regina José Galindo.


� Etimológicamente alegoría está constituida por "allá" y yo "digo". Para Gombrich: "alegoría significa literalmente decir otra cosa" (1983, 45). Considero la alegoría como una narración abierta pues los significados se multiplican para abrirse a proposiciones complementarias.


� 6En la antigua filosofía grecorromana este conocimiento era la consecuencia de un primer momento de preocupación de sí mismo. Este cuidado, que configuraba el principio de este proceso de subjetivación, ha sido subvertido y se ha convertido en fundamento.


� 7Amparo Moreno señala la existencia de trampas en el lenguaje que sostienen al hombre en el centro del discurso histórico. Además del yo genérico, el término historia encierra una ambigüedad conceptual: nombra el pasado, define una estrategia ordenadora y asigna un período de tiempo. Moreno señala que las "claves conceptuales del discurso histórico, como son hombre e historia, se muestran claramente viciadas" (1986:51). Un término apoya al otro: la historia diseña lo significativo y refuerza la hegemonía del androcentrismo al excluir aquellos sujetos que no se ajustan a sus parámetros.


� A mediados de los años 70, Lucy Lippard hace un balance sobre la experiencia artística desarrollada bajo la ideología feminista y observa que el embarazo es poco tratado. Exhorta a las artistas a trabajar justamente estos aspectos que socavan los ideales de belleza femenina, tradicionalmente fijados sobre un cuerpo joven y capaz de ser idealizado, y además del embarazo, cree también importante valorar artísticamente el envejecimiento corporal.


� Por ejemplo, el abikú es un espíritu insatisfecho que acaba con la familia. Puede introducirse en el vientre de una mujer desprevenida, o puede seguirla hasta su casa.


� El número once tiene una particular simbología en las culturas africanas en relación a la fecundidad, en tanto alude a la mujer madre que presenta corporalmente once aberturas corporales, dos más que el hombre porque se suman los orificios de sus pechos. Asume un carácter positivo en la medida en que se conecta con la renovación de los ciclos vitales.


� Paula Santiago se cortó el cabello especialmente para realizar las obras presentadas en la Galería de Arte Mexicano. En otros trabajos, la artista ha empleado cabellos previamente seleccionados de niños y ancianos, como una manera de rescatar y redimensionar el poder de los seres más débiles.


� En la cultura mexicana existen dos casos femeninos bastante conocidos: Sor Juana Inés de la Cruz y Frida Kahlo. Sor Juana prescindía de algunos centímetros de su pelo cuando no alcanzaba sus metas en los estudios de gramática, y Kahlo, cercenaba su larga cabellera como protesta ante la indiferencia de su esposo, Diego Rivera.


� La institución que facilitó el préstamo de esta obra planteó como una de las exigencias del montaje, cuidar estrictamente la proximidad del público para que la pieza no sufriera un posible atentado del público, tal como ha ocurrido anteriormente. En Viena, una mujer no resistió y mordió una de las piezas exhibidas, quitándole la nariz.


� Esta obra es una versión reducida de la instalación Transporte crítica: Venus empaquetadas, presentada en el Museo Sívori, Buenos Aires, julio de 1993.


� bell hooks advierte que a pesar del reconocimiento de las diferencias de clase y de raza, aún es posible detectar sentimientos de apropiación relacionados con el orden de los cuerpos. El nombre de esta autora aparece en minúsculas porque se ha querido respetar esta condición de autoría por ella definida.


� Este estilo de origen chino se caracteriza por sus diseños elaborados en azul cobalto sobre blanco. Se propagó en Europa por medio del comercio ejercido por Portugal, España y Holanda. En la loza portuguesa, así como en la china, se aprecia también la influencia de la decoración abstracta de origen islámico.


� Irezumi es el término que designa al tatuaje de origen japonés que consiste en cubrir todo el cuerpo de complejas y coloridas formas. Cuenta con una larga tradición. Referencias del siglo VIII AC señalan que esta práctica era aplicada como signo de castigo social, a delincuentes o extranjeros. Pero también llegó a ser considerada señal de prestigio y en el siglo XIII, era frecuente la representación de dioses budistas que actuaban como protección. En la actualidad, esta costumbre es considerada una práctica marginal dentro de la cultura japonesa y es apreciada por jóvenes y grupos que requieren crear distinciones de poder


� El título tomado de una publicidad del New York Times es a su vez el título de una canción de los Beatles.


� Recrea la noción de imbunche como técnica narrativa de fuerte carga simbólica. En las leyendas araucanas el imbunche denomina a un sujeto que tiene todos los orificios del cuerpo cosidos para que el espíritu del mal no pueda salir fuera de su cuerpo.


� En el siglo XIX esta dualidad es concientizada de manera expresa para asegurar el proyecto de estructuración de la familia burguesa que requería ubicar a la mujer en la esfera privada de lo doméstico, como modelo ejemplar en su nuevo rol de educadora. El matrimonio y el placer sexual resultan irreconciliables según las expectativas morales de la época y por ello, se contribuye a crear imaginariamente dos tipos de mujeres, como si estos atributos pudiesen ser separados en identidades estables. Numerosas reflexiones sobre este tema ocupan la atención del arte y la literatura. Cfr. Bornay, 1990; Litvak, 1979.


� Escritor e historiador de arte.


� Me remito entonces a las acciones dadaístas (el desnudamiento de Arthur Cravan, amigo de Duchamp, en una exposición en N. York frente al selecto y elegante público asistente; Jaques Vaché en la escena de un teatro parisino vestido de oficial inglés apuntando con un revólver a los espectadores escandalizados con el erotismo de Apollinaire) que de alguna manera pueden considerarse con nuestra mirada de fin de milenio como antecedentes de performance o performance mismos. Los dadaístas explicitaron su interés en el gesto más que en la obra, siempre que ese gesto fuera provocación contra el sentido común, la moral, las reglas, la ley, etc, definido de algún modo por el término épater. Más tarde, aunque con un sentido más amplio, la idea del gesto, lo efímero, la imposibilidad de comercializar un determinado producto artístico y la interrelación entre diversas formas de expresión para lograr un nuevo producto que fuera todos y al mismo tiempo ninguno, es asumido por el Nouveau Realisme, el movimiento de postguera lidereado conceptualmente por Pierre Restany, que tuvo como figura pionera y preponderante en este orden al francés Yves Klein.


� Me refiero a que si bien hubo artistas que a finales de la década del 80 asumieron el performance como medio (pienso en Abdel Hernández, en el juego de pelota [beisbol] protagonizado por artistas críticos y estudiantes del Instituto Superior de Arte (ISA), en Angel Delgado, artista que fue encarcelado y sufrió varios meses de prisión junto a presos comunes por la realización de una performance -defecó en público sobre el periódico Granma [órgano oficial del Partido Comunista de Cuba] en la inauguración de la exposición «El Objeto Esculturado» (1989), muestra que para la historiografía marcó el fin de la revolucionaria y cuestionadora década del 80 a nivel de las artes visuales; hecho considerado el detonante que demostró la llegada al límite de la capacidad asimiliadora de las instituciones en relación a propuestas críticas para con el sistema político ideológico cubano), no significó esta asunción la continuidad sistemática de la realización de performances en tanto medio definido como proyecto personal de obra para un artista. Es por eso que me refiero a la singularidad de Tania Bruguera.


La realización de performances se ha incrementado sustancialmente en el arte cubano de la presente década. En mayo del pasado año se celebró el Primer Festival de Performances y en mayo del presente se realizo la segunda edición de este evento.


� «Lo que comenzó como un sencillo homenaje fue tomando otras connotaciones cuando (...) a finales de los años ochenta comenzó una emigración casi masiva de los artistas cubanos y los amigos. Todos ellos empezaron a desaparecer. Toda la energía estaba localizada alrededor de la salida de Cuba. Ana había estado en la búsqueda de la Cuba que había perdido, yo estaba en la búsqueda de lo que Cuba estaba perdiendo.» [Entrevista realizada a Tania Bruguera por Valia Garzón. Texto para el catálogo de la muestra Lo que me corresponde (dibujos, fotografías, proyección de video y realización del performance Silencio), Espacio Colloquia, Museo Nacional de Arte Moderno de Guatemala, abril de 1999. Las cursivas son mías].


� Categoría propuesta por la historiadora de arte cubana Tamara Díaz Bringas en su tesis de graduación Yo es otro (Facultad de Artes y Letras, Univ. de la Habana, 1996), en la que el concepto de los heterónimos se aplica a la obra de diversos artistas cubanos de la presente década. Especie de «lavado de manos» en el cual el autor responsabiliza de los presupuestos conceptuales de su obra a un ente ficticio, ironía que debiera pensarse a partir de la intención de evadir la acción de la censura (ya me he referido a la politización del arte cubano de las dos últimas décadas lo que está en consonancia con la educación sumamente politizada que han recibido los nacidos después de 1959), pero que no funciona por el simple hecho de que los autores son conocidos, evidenciando así una paradoja sarcástica y una especie de juego con las cartas sobre la mesa con los representantes del poder institucional.


� Además de Memoria de la Postguerra, periódico donde se invitaba a participar con distintos trabajos a artistas, críticos, etc, sobre un determinado tema referente al momento que estaba viviendo el país. Pienso en obras como Estadística, que consistía en una bandera cubana de carácter funerario construida durante cuatro meses con el cabello de diversas personas y que retomaba un símbolo de rebeldía. Pienso asimismo en Silencio, performance realizada en la exposición anteriormente citada, en colaboración con el autor del presente texto, en la cual dos personas dejaban escapar de las bocas un hilo que se iba enredando poco a poco hasta el punto de no permitirles movimiento alguno, metáfora ‹aparte de otras lecturas posibles‹ de las trampas en que pueden hacernos caer nuestras propias palabras, del poder llegar a ser víctimas de nuestro propio discurso.


� Datos tomados de � HYPERLINK "http://trienalsanjuan.org/bienal_lub/bio.pdf" ��http://trienalsanjuan.org/bienal_lub/bio.pdf�


� Directora de la Galería de Arte de la Facultad de Psicología, UBA.


� Extraído del ROCA, José I. "María Teresa Hincapié. Una cosa es una cosa/Una escritura automática del gesto", en MUSEO NACIONAL CENTRO DE ARTE REINA SOFÍA (Madrid). Estética del Sueño. Cur.: Carlos Basualdo, Octavio Zaya.


� Datos tomados del catálogo de la 2ª Bienal de Arte de Bogotá, septiembre de 1990, Alcaldía Mayor de Bogotá, Museo de Arte Moderno de Bogotá.


� Sobre este trabajo, véase � HYPERLINK "http://www.uweb.ucsb.edu/~jce2/rjgalindo.htm" ��http://www.uweb.ucsb.edu/~jce2/rjgalindo.htm�


� Véase ELLEFSEN, Brigit. “Indigenous Symbiosis versus Spanish Heritage”.


� HYPERLINK "http://usa.artealdia.com/content/view/full/36320" ��http://usa.artealdia.com/content/view/full/36320�


� Esto se debe quizá a su tardía incorporación al espacio artístico local, a fines de los años noventa.


� Flusser, Vilém. Hacia una filosofía de la fotografía. Trillas / Sigma, México, 1990. p. 12. Flusser desarrolla en este texto el poder de las imágenes técnicas para reestructurar la realidad y transformarla en un escenario o simulacro. En un principio, las imágenes en tanto superficies de información que absorben elementos de la realidad, sirven como herramientas mediadoras para el hombre. Flusser observa como a largo de la historia los roles de poder hombre - imagen se han invertido. Las imágenes se convierten en “pantallas” que no presentan al mundo sino que lo re-presentan, desplazándolo y colocándose en su lugar frente a los ojos del hombre. Surge así un fenómeno de idolatría en el que”el hombre vive en función de las imágenes que él mismo a producido y las imágenes técnicas omnipresentes reestructuran la realidad.”.


� Weibel, Peter. Jordan Crandall: “Art and the Cinematographic Imaginary in the Age of Panoptic Data Processing”, en: Crandall, Jordan. DRIVE. Hatje Cantz Publishers, Austria, 2002, p 1-2.


� � HYPERLINK "http://www.7sabores.com" ��www.7sabores.com�


� La proliferación de las cabinas públicas de Internet en el Perú es un fenómeno particular que permitió un crecimiento expansivo del mismo. En la actualidad, más del 90% de los cibernautas peruanos se conectan por medio de cabinas. (� HYPERLINK "http://cabinas.rcp.net.pe" ��http://cabinas.rcp.net.pe�).


� Jiménez, José. Teoría del Arte. Colección NeoMETRÓPOLIS (Alianza / Tecnos), Madrid, 2002, p. 211.


� En su texto Franquicias Imaginarias. Las opciones estéticas en las artes plásticas en el Perú de fin de siglo (Fondo Editorial de la Pontificia Universidad Católica del Perú, Lima, 2002) los críticos peruanos Max Hernández y Jorge Villacorta aluden justamente a la incorporación de referentes culturales globales, de un lenguaje internacional artístico y extra artístico (información de medios masivos, elementos de la sociedad de consumo contemporánea), por las últimas generaciones de artistas peruanos. Sitúan el desarrollo de este fenómeno a partir de la década del noventa, construyendo la figura de la “franquicia” para indicar esta asimilación y re-producción local de estructuras culturales globales.


� En 1940, Lima contaba con solo 661 000 habitantes. El fenómeno migratorio la ha convertido en la actualidad en una ciudad de más de 8 millones de habitantes, es decir, una de las capitales más pobladas del mundo.


� Definida así por el intelectual limeño Sebastián Salazar Bondy (Lima, 1924–1965) en su obra de crítica y crónica cultural Lima la horrible. Universidad de Concepción, Talcahuano, 2002, Cuarta edición, p. 137.


� Reciente estudio de Apoyo Opinión y Mercado divide a Lima en seis grandes ciudades en formación: Lima Norte, Lima Antigua, Callao, Lima Este, Lima Moderna y Lima Sur.


� Moche fue una cultura precolombina asentada en la zona norte del Perú, en el valle de Lambayeque. A ella pertenecen los hallazgos arqueológicos de Sipán por Walter Alba (1989).


� Beatrice Velarde. Texto de proyecto.


� El Palais Concert era un punto de reunión de la élite intelectual peruana de principios del siglo XX. Se ubicaba en el Jr. De la Unión, una de las pocas calles sólo para peatones que aun queda en el Centro de Lima y que hoy es circundada por el comercio y transitada por miles de personas diariamente.


� Ubicada en el centro de la ciudad. En este espacio comercial de comercio informal formalizado en galerías, se produjo un gran incendio el 29 de diciembre del 2001, que dejó un total de 291 muertos. El origen del incendio, que consumió cinco manzanas de establecimientos comerciales, fue la explosión de material pirotécnico (fuegos artificiales) de venta generalizada durante las fiestas de Navidad y Año Nuevo. A partir de este hecho se prohibió la venta comercial de dichos productos. Pese a ello, las revisiones municipales han encontrado en los últimos años abundante material comercializado clandestinamente.


� Haustein, Lydia. Machu Picchu Interactiv. Frankfurter Allgemeine Zeitung, Nr. 194, 22 de agosto, 2000, Alemania.


� Mariátegui, José-Carlos. « Video-Arte-Electrónico-en-Perú 2.0 ». En : Perú/Video/Arte/Electrónico. Memorias del festival internacional de video/arte/electrónica. Lima: Alta Tecnología Andina / Universidad Ricardo Palma, 2003. pp. 17.


� � HYPERLINK "http://www.cverdad.org.pe" ��www.cverdad.org.pe�


� Mosquera, Gerardo. “Notes on Globalisation, art and cultural difference”, Rijksakademie van beelbende kunsten y RAIN, 2001, p. 26-36.


� En 1991 agentes del Servicio de Inteligencia del Ejército (vinculado al asesor Vladimiro Montesinos) asesinaron a balazos a 15 personas durante un evento de recaudación de fondos para la quinta en donde moraban estos últimos en una humilde zona de Barrios Altos, en Lima.


� Majluf, Natalia y Jorge Villacorta. Documentos. Tres décadas de fotografía peruana. Museo de Arte de Lima, Lima, 1997, p. 15.


� En el Perú, la crisis de la educación es una realidad que nos asedia durante toda la historia contemporánea. La precariedad de la educación en los colegios nacionales es el signo principal de esta crisis, que forma generaciones pertenecientes a los sectores más pobres de la población en la incertidumbre de la ignorancia y el olvido.


� Foucault, Michel. Vigilar y Castigar. Nacimiento de la prisión. Siglo Veintiuno, Madrid, 1990.


� En la serie fotográfica Lima 01, un mecanismo low tech da origen a una reflexión visual y política. El punto de partida es transformar el interior de un viejo edificio en una cámara pin hole para reflejar de modo invertido el exterior –el paisaje de la nueva ciudad- sobre sus viejos muros. Al respecto puede verse La ciudad: el camello por el ojo de la aguja, ensayo del crítico de arte peruano Rodrigo Quijano sobre Lima 01, proyecto de Philippe Gruenberg y Pablo Hare para la 25 Bienal de Sao Paulo, Ediciones Galería del Escusado, Lima, 2002.


� Alberto Fujimori, presidente peruano reelecto inconstitucionalmente por dos períodos consecutivos (1990-2001). En 1992 declara un “autogolpe” militar, después de ser democráticamente electo en 1990, y cierra el Congreso de la República. Su régimen se caracterizó por utilizar a los medios de comunicación masivos –la prensa, la TV- como mecanismos de control social a favor de su gobierno. En el año 2001, después de un proceso de fraude electoral, y un gobierno ilegítimo de constantes atentados contra los derechos humanos y ciudadanos, se descubre el primer “vladivideo”. Se trataba del registro en video de la reunión clandestina entre Vladimiro Montesinos, asesor del presidente y jefe del Servicio de Inteligencia Nacional, y un miembro de la clase política, al que el primero le entrega dinero. El video fue transmitido por los canales de TV de señal abierta locales. Este hallazgo mediático de corrupción en el sistema político del gobierno, fue el detonante de la salida de Fujimori y su renuncia vía fax desde Japón el año 2001. 


� José Carlos Martinat. Testimonio. Lima, año 2000.


� Bernardes, María Helena. “Retrato da Utopia”. En: Dos Santos, Maria Ivone y Alexandre dos Santos (comp.) A fotografia nos processos artísticos contemporâneos. Porto Alegre, UFRGS, 2004. pp. 192-203. 


� Luz María Bedoya. Testimonio. En: Bernardes, Maria Helena. Op.cit.


� Galofaro, Luca. Artscapes: el arte como aproximación al paisaje contemporáneo. Gustavo Gili, Barcelona, 2003, p. 102.


� Foucault, Michel. Saber y Verdad. Ediciones de La Piqueta, Madrid, 1985, p. 33.
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