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es coordinador del Grupo Tanger.

Horacio Mantero (Montevideo, 1990). Técnico en Comu-
nicacion Social, estudiante avanzado de la carrera de Fi-
losofia de la Facultad de Humanidades. Ha desempenado
la docencia de Filosofia en UTU, y en centros de estudio
tanto publicos como privados.
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Rafael Lejtreger. Sin titulo, de la serie Bodegones en cuarentena, 2020.

ARTE EN TIEMPOS DE COVID-19

Civilizar la pandemia

Laideaesreflexionarsobrela produccion artistica contemporanea que esta teniendo lugar en/
sobre la pandemia, a partir de una aproximacion (necesariamente parcial y preliminar) a esta,
endidlogo conelantecedenteiconografico local masimportante, Un episodio de la fiebre ama-
rilla en Buenos Aires (1871) de Juan M. Blanes. A partir del sentido profundamente civilizador
que el artista dio a esa obra, pensar el modo como los artistas se han parado frente a la actual

crisis sanitaria.*

CAROLINA PORLEY

n episodio de la fiebre amarilla en

Buenos Aires es quizas el cuadro mas

emblematico de la pinacoteca del
Museo Nacional de Artes Visuales (MNAV).
Es la Unica obra que ha estado en exhibi-
cion de forma casi permanente, y sin duda
€s una pintura que tanto los uruguayos
como los argentinos hemos tenido muy
presente en estos meses de crisis sanitaria
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por Covid-19. Fue una de las primeras obras
de arte que el Estado uruguayo compré a
un artista nacional. Lo hizo el gobierno de
Lorenzo Batlle a mediados de 1871, poco
después de que Blanes la terminara y an-
tes que se exhibiera con enorme éxito de
publico en Buenos Aires.

Podemos entender ese éxito de recepcion
si consideramos el sentido civilizador que

Blanes dio a su obra en el marco de su
proyecto estético-politico, el cual puede
reconocerse a través del proceso de crea-
cién del cuadro, para cuyo andlisis vamos a
tomar como referencia el estudio realizado
por la historiadora Laura Malosetti.' Se sabe
que Blanes tom¢ el tema de una noticia
que divulgd la prensa portefia: -HORRORO-
SO. Anteanoche el sereno de la manzana
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ARTES Y PANDEMIA >

en que se haya situada la casa que en la
calle Balcarce lleva el nim. 348 not6 que la
puerta principal se encontraba abierta [...]
encontré en una de las piezas el cadéver de
una mujer, en cuyo seno mamaba un nifio.
No sin algun trabajo consiguid desasirlo de
los brazos de la muerta» (La Tribuna, 18 de
marzo de 1871).

La noticia sobre la tragedia de esa familia
de inmigrantes italianos nos devela una
decision no menor que tomd el pintor, y
que fue suprimir el detalle que justificé el
«horroroso» del titulo: en la pintura el nifio
no succiona el pecho de un cadaver, sino
que tironea ligeramente el vestido de su
madre que yace en el suelo. Otras decisio-
nes vinculadas a la representacion de los
personajes fueron quitdndole realismo a la
obra. Eso se puede comprobar de un anali-
sis comparativo entre el cuadro y un boceto
que también integra el acervo del MNAV,
donde ingresd en 1945 como parte del
legado del coleccionista Fernando Garcia.
Blanes optd por sacrificar detalles realistas
que habia incluido en el boceto, que es mas
preciso definir como una versidn primiti-
va de la obra. Sobre todo el cuerpo de la
madre cambi6, tanto en su aspecto como
posicion. Dejo de ser un cuerpo avejentado
y vejado por la enfermedad, representado

a partir de un escorzo que contribuye a la
imagen espectral de la mujer. Enla obra
definitiva el cuerpo ya no presenta signos
evidentes ni de la enfermedad ni de la mi-
seria. La madre esta representada de forma
pudorosa y delicada. También el cuerpo

del padre (que Blanes incluy6 aunque no
estuvo entonces en la pieza) cambié de
posicion, por una menos sufrida y al mismo
tiempo mas recatada.

Asimismo, los personajes que Blanes repre-
sent¢ ingresando a la modesta habitacion
y que son los que descubren la tragedia,
cambiaron significativamente, de modo
que el dinamismo y nerviosismo de la
version primitiva fueron sustituidos por una
escena calmay solemne. Esos personajes ya
no aparecen sorprendidos, como llegando
tarde a presenciar una realidad que los
supera, sino que estan parados frente a esa
tragedia familiar, respetuosos, conscientes
de lo ocurrido. Es sabido que las dos figuras
principales corresponden a los martires ma-
sones José Roque Pérez y Manuel Argelich
—que Blanes incluyd en la escena aunque
no estuvieron alli—. El primero presidente y
el segundo miembro de la Comisién Popu-
lar de Salubridad creada para socorrer a las
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victimas, y ambos muertos poco después
de la noticia que el cuadro recoge (Roque
Pérez a fines de marzo y Argelich en mayo
de 1871).

Malosetti ha dicho que Blanes se compro-
meti¢ con el drama de la familia italiana
destruida por la fiebre (dramatismo refor-
zado por la luzirreal que ilumina a la mujer
y al bebé). Y que al cambiar el aspecto y
posicion de la mujer idealizé a la madre y a
su hijo, los dignificé, al tiempo que ocultd
la muerte en sus aspectos mas descarna-
dos y violentos. También, que el artista se
comprometié con el sentido moralizante
de la obra, mostrando la actitud ejemplar
de los martires masones, modelos de civi-
lidad, que pese a que podian haber huido,
como hizo gran parte de la elite portefia,
permanecieron ayudando a las victimas. Y
los incluyd en esa escena de tal modo que

Oscar Larroca. La otra fiebre, 2020. Collage digital

el horror y el desconcierto ante una escena
lamentable, dejaron lugar a sentimientos
mas civilizados como la ternura, la compa-
sion y el melodrama.

El artista ocultd la desesperacion y el caos
de la escena que habia plasmado en la
version primitiva y que seguramente eran
una muestra de lo que vivia toda Buenos
Aires en esos meses en los que un tercio

de su poblacion enfermd, otro tercio huyd
(incluido el presidente Domingo F. Sarmien-
to), y unas 14 mil personas murieron, en su
inmensa mayoria inmigrantes.

Aclara esta historiadora que esos com-
promisos y ocultamientos se deben a que
estamos ante un cuadro de historia, no a un
cuadro de realismo social. Y como pintura
de historia su funcion pedagogica y ejem-
plarizante prevalecieron sobre la represen-
tacion de la cruda realidad.
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BLANES Y LA FIEBRE AMARILLA

J. M. Blanes. Un episodio de la fiebre amarilla en Buenos Aires, 1871. MNAV.

Alincluir a Roque Pérez y Argelich junto a
la familia italiana, Blanes ofrecid al publico
un cuadro con el que muchos espectado-
res diferentes podian sentirse identifica-
dos. En la carta que Sarmiento escribid al
artista a raiz del éxito de la obra, sefalo
como un acertado guifio al publico el
haber colocado como protagonistas a sus
fallecidos colegas masones, dos figuras
altamente estimadas y que no habian
podido ser despedidas. Sin embargo, para
gran parte del pueblo argentino, incluidos
los miles de inmigrantes, los protagonistas
eran aquellas victimas a las que esos sefio-
res estan observando en el cuadro. Ellos
podian reconocerse en la imagen idealiza-
da de esa madre y su bebé, asi como en el
muchacho descalzo que mira respetuoso a
los hombres de levita.

Hay pues un intento de conciliacion social,
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un sentido pacificador en el cuadro, que ha-
bilita el duelo colectivo, de modo de dejar
atras los resentimientos y desconfianzas
que acompanaron las formas tan distintas
como los diferentes actores y sectores
sociales vivieron y padecieron la epidemia.
En esos cambios, en ese pasaje del boceto
al cuadro, dice Malosetti, Blanes procesé un
transito del pathos al ethos, de la desespera-
cién a la serenidad, del caos al orden, y que
es también, en el contexto social y politico
de las jovenes republicas sudamericanas,
un pasaje de la barbarie a la civilizacién.
Una civilizacion que tiene que ver con la
capacidad estatal de «hacerse cargo» —por
usar una expresion que hemos escuchado
bastante en los Ultimos meses—, con su-
perar la anarquia politica (querras civiles), y
también con lograr cierta cohesion y orden
social. Era el proyecto modernizador, y de

disciplinamiento social, que las elites ilus-
tradas de la época buscaban llevar a cabo y
que Blanes con sus pinceles, acompao.
Resulta interesante aqui recordar que ese
cuadro no fue el primero que hizo el ar-
tista sobre la fiebre amarilla. Catorce afios
antes, en 1857, cuando volvia de Entre
Rios, y ante el brote de fiebre amarilla en
Montevideo, Blanes decidid evitar esta
ciudad e instalarse en Buenos Aires desde
donde realizé una obra alegérica que
tituld La fiebre amarilla en Montevideo. Si
bien desconocemos esa representacion,
podemos hacernos una idea a partir de
descripciones que aparecieron en la pren-
sa: «<Montevideo personificada en una
bellisima mujer eleva su mirada al cielo.
Una figura palida, infernal, descarnada,
inyectadas sus pupilas de sangre, oprime
su cintura hincando en ella sus huesosos
dedos. La victima con angélica expresion
de angustia y mansedumbre, apoya el
brazo en una especie de zécalo [...]. Se ven
del otro lado, los meses de la epidemia
cubiertos con un velo negro. Destacase al
fondo la bahia en la que se divisa un solo
buque anclado y un vapor que huye de

la infeliz Montevideo. Un cielo tétrico y
sombrio con nubes de color plomizo que
encapotan el horizonte, derrama sobre
todo el cuadro sus tintas flnebres y me-
lancélicas».2

La descripcion permite una aproximacion
alo que debié sentir el artista, como tan-
tos uruguayos, frente a aquella epidemia
de origen desconocido. La fiebre se le
figuré como un enemigo de naturaleza
infernal que entonces lanzaba su furia
sobre una desorientada e indefensa Mon-
tevideo, a la que solo le quedaba suplicar
al cielo. Esa obra temprana nos muestra
un artista mas inmaduro (todavia no habia
ido a formarse en Florencia) pero sobre
todo muestra que Blanes aun no habia
definido un aspecto distintivo de su labor
como pintor de historia, y que es el senti-
do politico civilizador que dio a su arte en
las cuatro décadas que durd su trayectoria
profesional, y que coincidieron (y con-
vergieron) con la gestacion del Uruguay
moderno (1861-1901).

También resulta de interés analizar ambas
representaciones de la fiebre, la de 1857 y
la de 1871, en sus relaciones con toda una
tradicion iconografica del arte occidental,
de obras dedicadas a representar escenas
de peste y otras enfermedades infecciosas.
Desde El triunfo de la muerte (1562) de
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Giovani B. Tiepolo. Santa Tecla libera la ciudad de la peste, 1759. Retablo en Catedral de Santa Tecla en Este.
Padua, Italia.

Pieter Brueghel (una de las obras de la
pinacoteca del Museo del Prado mas vistas
y descargadas en este tiempo), abundan
en ese repertorio escenas de epidemias y
muerte que no dejan dudas acerca de la
gran fragilidad del ser humano. La muerte
aparece arrasandolo todo, como la repre-
sent6 Blanes en 1857.

En ese marco no es poco frecuente encon-
trar escenas de nifios junto a sus madres
muertas. En ellas, la sensacion de desam-
paro y debilidad es especialmente potente.
Una de las pinturas que probablemente
Blanes conocié, y que en estos dias muchos
italianos han recordado es Santa Tecla
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libera la ciudad de la peste (1759) de Tiepolo,
ubicada en la Catedral de Santa Teclaen la
ciudad de Este (Padua), y que recuerda la
epidemia de peste bubonica que devasté el
centro y norte de Italia en 1630 para luego
extenderse por Europa.

En la obra Santa Tecla es ayudada por Dios
a socorrer a las victimas que se presentan
desesperadas, intentando separar los vivos
de los muertos. En el medio del caos, una
pequena nifa llora mientras intenta reani-
mar a su madre muerta.

La obra de Tiepolo tiene puntos de contacto
con una anterior, La peste en Asdod (1630)

de Nicolas Poussin, pintada cuando ocurria

la peste representada por el italiano, pero
aludiendo a un episodio biblico del antiguo
testamento. También alli estamos ante una
escena cattica, de una multitud de muertos
y enfermos, entre los cuales se encuentran
varios nifios pequenos, incluido un bebé
que succiona el pecho de su madre muerta.
Si bien Blanes tomo su «episodio» de una
noticia de prensa, es vélido preguntarse si
cuando eligi6 representar a la madre y el
bebé no lo hizo —al menos en parte— como
una oportunidad de hacer su propio aporte a
este topico del arte occidental, en el que él se
ubica como artista y con el que dialoga.
Roberto Amigo ha recordado otras dos
posibles referencias iconograficas de Blanes
y que es la obra del espafiol José Aparicio,
La fiebre amarilla de Valencia (1806), que
representa las victimas de la fiebre en lo
que parece un monasterio o refugio asisti-
do por religiosos. En el extremo izquierdo,
una joven yace muerta (su rostro esta
tapado por un velo negro) y junto a ella

un bebé, parece haberse caido del cuerpo
de la difunta. También aqui las victimas
reciben una ayuda que no es sanitaria, sino
religiosa, por eso las miradas tanto de los
enfermos como de quienes los asisten, se
elevan al cielo?

También La peste (1858-63) de Silvestro
Lega, tiene puntos de contacto con la obra
de Blanes, y su influencia es mas posible
alin puesto que Lega y el uruguayo se
conocieron y ambos fueron discipulos de
Antonio Ciseri en Florencia. La peste de
Lega pudo ayudar a Blanes a resolver el
cuerpo de la madre muerta, también em-
bellecido, como el del padre (a partir del
cuerpo que yace atrés de los religiosos),
permitiendo que en el cuadro definitivo
de 1871, Blanes representara una version
serena de la muerte.

Pero mas alla de las posibles influencias en
el tratamiento de las figuras, es interesante
advertir las diferencias entre la famosa
obra del uruguayo y estos antecedentes
europeos. Blanes optd por no representar
una ciudad asolada, ni gente desesperada
o desquiciada. Tampoco incluy6 suplicas y
plegarias. Lo hizo en su alegoria de 1857,
pero no en 1871. Porque Un episodio de la
fiebre amarilla en Buenos Aires fue pensada
€OMO una pintura con sentido programa-
tico (una expresion de deseo si prefieren),
que buscd transmitir una idea de control
humano de la situacion, asi como modelos
de civilidad que pudieran ser adoptados
por el pUblico destinatario.
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Otros riesgos, otros miedos

Cabe entonces preguntarse en qué lugar se
ubican hoy los artistas frente a la crisis por
el Covid-19. ;Qué aspectos vinculados a la
pandemia estan presentes en sus practicas?
;Qué aristas de la problematica han deci-
dido explorar? Y finalmente, ;tienen esas
practicas contemporaneas alguna aproxi-
macion a la vocacion «civilizadora» que dio
Blanes a su famoso cuadro?

Lo que sigue surge de un relevamiento
(necesariamente parcial y provisorio) de
obras y practicas artisticas producidas en

(y no solo sobre) la pandemia, y que dadas
las medidas de aislamiento social tomadas
por los paises, se expresan y transmiten por
las redes sociales, especialmente Instagram.
También hay obras a las que llegamos a
través de un intercambio personal con los
artistas.!

Una de las primeras conclusiones que surge
de una mirada panoramica, es que la muer-
te practicamente no aparece. Si se repasa,
por ejemplo, las més de 500 obras compar-
tidas en el Covid Art Museum, —iniciativa
de institucionalidad artistica virtual creada
en marzo de 2020 en Instagram—, los
efectos devastadores del virus no aparecen.
Practicamente no hay referencias a las vic-
timas mortales, ni siquiera a los enfermos,
lo que marca un claro contraste con las
imagenes del «triunfo de la muerte, antes
mencionadas.

Ahora si la enfermedad y sus estragos

no aparece, si aparece, y mucho, el virus.
Més precisamente la imagen cientifica/
microscopica del Covid-19. Laimagen del
coronavirus (que recoge el nombre preci-
samente de la semejanza de su forma con
la corona solar), aparece de multiples ma-
neras, muchas de ellas muy ingeniosas, y
generalmente inserta dentro narrativas que
recurren a la ironia y el humor. Pongamos
tres ejemplos. El fotdgrafo austriaco Marcus
Hofstaetter, conocido por su trabajo con

BLANES Y LA FIEBRE AMARILLA >

Juan Burgos. The Hum, 2020. Collage analdgico, 106 x 76 cm.

la técnica de colodion himedo (utilizada
por la fotografia en sus inicios), cre6 un GIF
donde se lo ve trabajando con los quimicos
fotograficos cuando aparece el virus (que
no es otra cosa que un pequefio peluche)
que se le acerca, pero que gracias a la ma-
gia de la fotografia queda en jaque y no
logra avanzar sobre el fotdgrafo.

CONOCE UNA

MIRADA DIFERENTE

SUSCRIPCIONES: ladiaria.com.uy 2800 0808*
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Otro ejemplo es un pequefo cortometraje
titulado Julito confinado, que muestra al
artista argentino Julio Le Parc (1928), uno
de los méximos referentes del arte optico
y cinético, en su casa taller de Paris. Con
humor, la filmacion muestra la vida de este
artista de 92 afios (claramente ubicable
dentro de la poblacion de riesgo) luego
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Maria Montoya. Selfish: autorretratos en cuarentena, 2020.

Hataphobia

de recibir la notificacion de las autorida-
des francesas de que debe permanecer

en su casa. Con una filmacion agil y con
mucho humor, vemos al artista lavandose
las manos varias veces a lo largo del dia,
poniéndose y sacandose el tapabocas,
trabajando en su taller. En un momento se
acuesta a dormir una siesta y suefia que

el coronavirus lo persigue. Finalmente el
artista logra enfrentar al virus, al que que-
ma con un soplete, el mismo que usan para
trabajar, y finalmente se declara vencedor
del Covid-19.

Un dltimo ejemplo es una serie de foto-
grafias producidas por el uruguayo Rafael
Lejtreger en un ejercicio de «bodegones en
cuarentena. En su caso represent6 al virus
a partir de una naranja que tiene clavadas
alfileres de colores. En una fotografia, pre-
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Yamandu Canosa. Hafephobia, 2020.

senta la cuarentena a partir de unos limo-
nes que aparecen encerrados en una caja
de barquillos (desde donde contemplan el
mundo exterior) mientras el virus-naranja
se encuentra libre.

En esa apropiacion visual y ludica del virus,
estaria la clave de un esfuerzo liberador, de
trabajo a partir del miedo, la ansiedad y el
abatimiento que todos sentimos durante
esta emergencia sanitaria.

Silaimagen del virus estd muy presente en
las obras que han circulado a través de las
redes sociales, un protagonismo no menor
tuvo otros elementos asociados al control
sanitario de la enfermedad, sobre todo

los tapabocas. Esto ilustra una diferencia
sustantiva con la tradicién iconografica
mencionada. En esta nueva emergencia
sanitaria las expectativas de salvacion esta

puesta en el aparato cientifico-sanitario. Es
claro que hoy conocemos como funciona

el virus (mas alla de todo lo que resta por
averiguar sobre su origen, cura y preven-
cién) y sabemos relativamente cémo com-
batirlo. Lo que a su vez nos lleva a lo que es
el aspecto mas trabajado por los artistas, y
que es la principal medida sanitaria adopta-
da: el aislamiento social.

La cuarentena y su vivencia es el tema més
presente en las obras y practicas artisticas
relevadas. Muchas veces desde un abordaje
humoristico como el de Banksy y su obra
My wife hates it when | work from home.
Ante la prohibicion de salir, este artista
callejero decidi6 intervenir su cuarto de
bafio, donde pint6 sus caracteristicas ratas
causando destrozos (unas mueven el es-
pejo fuera de su lugar, otras juegan con el
papel higiénico, otras derraman la pasta de
dientes...). Banksy rabaja a partir del propio
estrés producido por el encierro, buscando
empatizar con millones de personas que

se vieron obligadas a tomar su hogar como
lugar de trabajo.

Otros abordajes son mas criticos, y apuntan
al control social y la pérdida de libertad. Asi,
en la performance Salir cubierto, el artista
belga, Maxime Matthys sali¢ a la calle en

la ciudad francesa de Rennes, vestido con
un traje compuesto por unos 150 permisos
de circulacién que los ciudadanos deben
tramitar durante la cuarentena obligatoria
para salir de sus casas por un corto periodo
de tiempo. El traje, explico el artista, era una
metéfora del control gubernamental sobre
las personas para frenar la propagacion

del virus. Destacé la ironia de que en pleno
siglo XXI, con el arsenal de innovaciones en
tecnologias médicas y soluciones farma-
coldgicas que ofrece el sistema, el mundo
opte por defenderse del coronavirus con
una medida de origen medieval, de cuaren-
tena forzada y aislando a los enfermos, por
miedo a que el sistema de salud colapse.
También en EEUU algunos artistas han
cuestionado a las autoridades por su ges-
tion de la pandemia. Un ejemplo es la obra
A corpse is not a customer (‘'un cadaver no
es un consumidor’) de Barbara Kruger. Esta
artista que trabaja con palabras impresas
en grandes superficies con tipografia bold,
negra o roja, publicé la frase a pagina en-
tera en la edicion del 30 de abril del The
New York Times. Tres semanas después, el
domingo 24 de mayo, el diario demécrata
conmovid a la opinidn publica estadouni-
dense reproduciendo en su portada una
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lista de mil personas, victimas fatales del
nuevo coronavirus en EEUU. Incluyd un
breve texto con el nombre, la edad, el lugar
de residencia, la familia y la profesion o
vocacion de cada uno, en un esfuerzo por
personalizar las estadisticas, y sensibilizar,
consignando que entonces esos mil nom-
bres correspondian al uno por ciento de los
muertos a causa del virus.

Ese mismo domingo de mayo que The New
York Times advirtid sobre las victimas que
se estd llevando el nuevo coronavirus en
EEUU, el artista uruguayo Juan Burgos me
compartia The Hum, obra que no pude no
vincular con la portada del diario.

En ese collage Burgos parte de una alegoria
histdrica de la muerte, que es la figura del
angel trompetista, transformado en una
calavera que toca un instrumento de viento
mucho mas potente (con la trompa de un
graméfono) y que disfruta de su triunfo

en un escenario de figuras enmascaradas,
totalmente tapadas, quizas para protegerse
de un arma quimica, como podria ser el
Covid-19, en una ciudad, que podria ser
Nueva York, uno de los epicentros de la
pandemia en EEUU.

Este artista ha venido produciendo una
serie de obras vinculadas a la pandemia,
que se inscribe dentro de su linea de tra-
bajo con collages apropiacionistas (con

BLANES Y LA FIEBRE AMARILLA

imagenes tomadas del cémic, la publicidad
y la propia historia del arte) en los que crea
escenarios distopicos y/o apocalipticos. Por
€50 no sorprende que en su caso el trata-
miento del tema incluya la presencia de la
muerte, recogiendo ademés la iconografia
de origen medieval sobre el tema. Desde el
surgimiento de la pandemia en China, cre6
tres piezas. The Hum, Adversi Venti Confli-
gunt, que presenta un escenario de caos y
enfrentamiento entre las dos superpoten-
cias, Estados Unidos y China, (la inscripcion
en latin refiere a los vientos contrarios que
chocan entre si), y Lamarca, enla que a
partir de una figura creada por Diego Rivera
de un conquistador espafiol del siglo XV
con un elemento metalico para indigenas,
reflexiona sobre la vacuna obligatoria «que
seguramente nos impondran» y «el control
casi absolutista que los gobierno estan
gjerciendo sobre la ciudadania como la
cuarentena obligatoria y el rastreo de los
celulares por GPS»,

Un aspecto interesante de las reflexiones
sobre la gestién de la pandemia es que si
bien se trata de una crisis sanitaria mundial,
devolvid a los estados cierto protagonis-
mo, con la adopcidn de medidas extremas
como el cierre de fronteras. En ese forta-
lecimiento de los gobiernos nacionales,
pareceria que se volvieran a repasar limites

territoriales, que definian e identificaban a
esas unidades politicas, tan jaqueadas por
la globalizacion.

La otra fiebre, de Oscar Larroca, puede
leerse en esta clave. Es claro que no ha sido
facil para los paises del Cono Sur pensarse
circunscriptos a sus limites territoriales, y
mas bien las historias aparecen entrelaza-
das y hasta confundidas. Sin ir més lejos

La fiebre amarilla, como se suele llamar

al cuadro de Blanes, es una pintura mas
argentina que uruguaya, ya que recoge un
episodio ocurrido en Buenos Aires, y sin
embargo en Uruguay no es poco comun
que se la confunda con una representacion
de la epidemia en Montevideo (nunca

falta quien afirme que uno de los hombres
de levita es el médico Teodoro Vilardebo,
muerto en 1857).

Y en esto de las fronteras que se desdibujan
y se reafirman, la obra de Larroca parece
sugerir una lectura regional del drama
sanitario actual, que presenta a Uruguay
sorteando la pandemia con relativo éxito,
pero que esta rodeado/amenazado por dos
grandes Estados que van de mal en peor en
el tema, lo que reactualiza en clave Co-
vid-19 el imaginario nacional del pequefio
y ordenado Uruguay, «algodén entre dos
cristales», amenazado por sus poderosos
VeCinos...

11121'_ ey
9 3] |9 3
8_ L 4 - _4
7g5 /g5
12, 10'11_'1_31'_
‘9 34 -9 w3.
15 o+ W
765 765
ni'lé'.' D‘llt?l'
o W 2) fo W%
w4y BNy
765 768

ey Wy T
.
9 3| L9 3
L 4] el 4
A 7 6 5
12y 127
3. 9 3:
ey /.

76 5 76 5
i 2 ol 2y
o) [o N5
S 4 e 28

7' 5 7'g 58

Merfad o)
Artésanos

ASOCIACION URUGUAYA DE ARTESANOS

www.mercadodelosartesanos.com.uy Ki
Mercado de la Plaza/ Plaza Cagancha 1365 Mercado Ciudad Vieja/ Piedras y Pérez Castellano

2y

ey

e 1
10

&

UruguayNatural

JULIO 2020 _n." 54

LAPUPILA | 9
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Jorge Fierro. Cuarentena sin casa, 2020.Video.

Del aislamiento a la extroversion
delointimo

En torno a la cuarentena y su vivencia,
surge como asunto las consecuencias de
ese aislamiento social. En la obra con la que
abrimos este articulo, Hafephobia, Yamandu
Canosa recoge la imagen de una muchacha
vestida de un blanco impecable, que se nos
presenta muy pura e impoluta, que no esta
«contaminada» pero quizas porque no esta
contaminada tampoco esté viva (es un ma-
niqui). La palabra «hafephobia» refiere a la
fobia al tacto, dolencia real de personas que
no soportan el contacto fisico. Podemos en-
tender que en la pandemia un riesgo que
corren las personas es contagiarse del virus.
Pero junto a ese riesgo hay otros que tienen
que ver con ciertas conductas regresivas
activadas por el necesario distanciamiento
social, como el miedo al otro, y todo lo que
sigue a la percepcion de ese otro como
amenaza a la propia sobrevivencia.

En el abordaje de la cuarentena otro topico
recurrente es la relacion entre el adentro

y el afuera. La afioranza del exterior, de

la calle, de los lugares de encuentro con

los otros, y la soledad del encierro son los
temas presentes en la serie de pinturas que
viene realizando Johanna Tordjman, y que
recuerdan, tanto por su técnica como por
su temética, las obras de Edward Hopper.
También hay numerosas obras y proyectos
artisticos que parten de la necesidad de
captar o capturar el mundo exterior desde
el encierro hogarerio. La uruguaya Irina
Raffo reflexiond sobre el punto a partir de

10 | LAPUPILA
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un proyecto participativo, en el que pidié
a distintos colegas que compartieran fo-
tografias o videos de lo que ven desde sus
ventanas.

Este tipo de propuestas participativas,

que generan registros colectivos de las
experiencias individuales, son numerosas
y variadas. Se invita a compartir selfies en
cuarentena, o fotografias representativas
de las formas cémo se vive el aislamiento, o
textos que describen estrategias de cdmo
sobrellevar el confinamiento, con referen-
cias a la resignifcacion de los hogares como
lugares de trabajo, de ocio, de ejercitacidn,
o a la compleja dindmica familiar cuando
hay nifios pequefios.

Un esfuerzo similar de registro de la vida
cotidiana durante el encierro es el que hizo
Juan Ponce de Ledn en su cortometraje
Dentro, que presenta la vida de una pareja
con su hija pequefia durante la cuarentena.
Hay también numerosos artistas que de
forma individual comparten en redes una
suerte de «diario de cuarentena, socia-
lizando todo tipo de detalles cotidianos.
Por ejemplo la artista queer colombiana,
Maria Montoya cred Selfish: autorretratos
de cuarentena. Todos los dias comparte

un fotografia propia junto a un texto con
algunos hechos o pensamientos que tuvo
ese dia. Segun dice se trata de «un ejer-
cicio personal, intimo, narcisista y ego-
céntrico (tal vez) que busca ser un simple
registro textual y fotografico del diario
cotidiano y reflexivo en tiempos de crisis.
Todo para no morir primero de ansiedad
que de COVID-19».Y en ese registro in-

Proyecto Archivo Onirico. Colectivo Solitario, 2020.

cluye desde el libro que estd leyendo o la
cancion que escuchd y no le gusto, a qué
desayung, si se le quemaron las tostadas

0 su percepcion sobre el nivel de violencia
en las redes sociales.

Pareceria que frente al aislamiento, y los
limites que la gestion de la pandemia es-
tablece entre una persona y otra, entre el
adentro y el afuera, hay desde el arte una
reaccion de apertura total, intima, y de
corrimiento de los limites entre lo privado y
lo publico, lo propio y lo colectivo.

En esta extroversion de lo intimo, de com-
partir qué pasa dentro nuestro mientras
estamos dentro de casa, es interesante
destacar la iniciativa del Colectivo Solitario,
de Uruguay, que planted un proyecto cola-
borativo «Suefios de cuarentena» que invita
a compartir sus suefios, no necesariamente
sobre el encierro sino producidos durante
este, con la idea de crear un archivo onirico.
Claro que la cuarentena puede ser un pri-
vilegio también. Tal la idea del productor
audiovisual Jorge Fierro, en su registro
audiovisual realizado en Montevideo el 21
de marzo, y que titulé Cuarentena sin casa.
Alli recoge testimonios de personas en
situacion de calle que relatan cémo deben
pasar la mayor parte de las horas del dia en
la calle, sin tener la opcién de permanecer
en un refugio, la pérdida de los lugares de
contencion (desde iglesias a bibliotecas pu-
blicas) y también la merma en los ingresos
debido a la escasa circulacion de la gente
en los dGmnibus, en la calle, o estacionando
Sus autos.

Desde estas distintas practicas contempo-
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Barbara Kruger. A corpse is not a customer, 2020.

réneas hay una clara vocacion por regis-
trar, asir, verbalizar, nombrar y compartir.
Una toma de conciencia de la situacion y
sus implicancias, un esfuerzo por controlar
(y también compartir) el relato y al mismo
tiempo por habilitar canales donde los
aspectos mas dafinos (miedo, ansiedad,
depresion) puedan gestionarse de forma
compartida. Y en eso de poner en pala-
bras y poner en imdgenes y también de
usar el hastio, el miedo y la incertidumbre
como «masa madre», para dar forma y
crear, hay una clara vocacion que puede
ser entendida como civilizadora. Segu-

ramente distinta a la mirada ilustrada y
decimondnica de Blanes. Claro que esto
de «civilizadora» suena poco disruptivo, y
seguramente muchos artistas contempo-
raneos piensen en la necesidad de decons-
truir ese concepto. ©

* Una version muy preliminar de este articulo fue
publicado en Brecha el 30 de abril de 2020.

1Véase L. Malosetti «La cuestion del publico en

la gestacion de un arte nacional. El caso de Juan
Manuel Blanes, en Las artes en el debate del Quinto
Centenario. IV Jornadas de Teoria e Historia del Arte,
Buenos Aires, CAIA; 1992,y

2J. M. Ferndndez Saldana, Juan Manuel Blanes. Su

Banksy. \y wife hates it when | work from home, 2020.

vida y sus cuadros. Imp. Uruguaya, Montevideo,
1931, p. 36.

*Roberto Amigo: «mégenes para una Nacion.
Blanes y la pintura de tema histdrico en Argentina,
en Arte, Historia e Identidad en América: visiones
comparativas. XVl Coloquio Internacional de Histo-
ria del Arte. Instituto de Investigaciones Estéticas,
UNAM, 1994.

“El relevamiento lo inicié en abril en el marco de
mis cursos online en bachillerato artistico, en la
Licenciatura de Artes Visuales de laUCU y en la
Especializacion en Historia del Arte y Patrimonio del
CLAEH, donde propuse a los estudiantes compartir
y comentar obras y practicas artisticas producidas
durante la pandemia. Algunas de las piezas comen-
tadas aqui surgen de ese esfuerzo colectivo.

Grdfica Mosca promueve el arte, la ecologia, la educacion y la calidad de vida como pilares
fundamentales para su desarrollo. En sus 130 afios de existencia ha apoyado a diversos y

prestigiosos emprendimientos en estos dmbitos. Este aiio nos sumamos a la conmemoracion

de los 10 ahos de La Pupila.
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RODOLFO FUENTES

El pasado mes de junio sali6 a la luz Del plomo al pixel, Una historia del disefo grafico uru-
guayo (la Nao Editorial) del disefiador grafico, fotografo, editor y docente Rodolfo Fuentes
(Santa Lucia, Canelones, 1954), quien ya habfa publicado anteriormente el libro La practica
del disefio grafico (Editorial Paidos Ibérica). En 144 paginas, Fuentes recorre con profundidad
la historia de una materia que le es familiar desde hace varias décadas, mediante la cual ha

legado piezas graficas fundamentales para la mejor historia del disefio local.

OSCAR LARROCA

Un tercer capitulo, a modo de apéndice,
presenta a diecisiete uruguayos que ejer-
cen este “oficio-arte” en un pais que todavia

esde el punto de vista histdrico, lo hacedores y su contribucidn cultural para
que se conoce como disefio grafico una forma de pensar el mundo.
No existen antecedentes similares en el

es una disciplina que se posiciona

en el cruce del lenguaje escrito, del arte
pléstico, de lo simbélico visual (signos, gra-
femas), de herramientas (como laimprenta

estd omiso ante la relevancia de una parte
de nuestra produccién simbdlica. Eso es —
precisamente— lo que sobrevive del dise-

universo editorial local para este trabajo
ni el conocimiento de causa que Rodolfo
Fuentes ha vertido en sus paginas, erigién-

dose asi en una cantera de informacion
definitivamente imprescindible.

y la tipografia), de «vehiculos visuales»
(como el libro) y de intereses vinculados a
distintos tipos de comunicacion (comercial,
institucional). Respecto a este Ultimo punto,
existe cierto grado de tension entre la liber-
tad creativa y el disefio por encargo. En Una
historia del disefio grdfico uruguayo, Rodolfo
Fuentes explica con manifiesta claridad
cada una de estas variables en los primeros
dos apartados («<Antecapitulos» y «Capitulo
1») para luego internarse en el «Capitulo 2:
Del plomo al pixel», una didactica puesta
en escena sobre la historia de este oficio en
tierras uruguayas.

Afiches, avisos, libros y periodicos fueron

y son el soporte de una disciplina que no
circularia en el espacio de lo social si no
fuera por la destreza técnica de los au-
tores que se dedicaron a ella. A pesar de
las precariedades técnicas vigentes en su
momento y del anonimato de varios de

sus protagonistas, los diseiadores graficos
locales dejaron su impronta en logotipos,
dibujos y carteles. Fuentes los rescata de

la memoria colectiva y, en muchos casos,
hasta del olvido.

Si bien, como dice su autor, estamos frente
a «una profesion tan cambiante que alin
busca su lugar en el dmbito del conoci-
miento humano, los textos aqui reunidos
reducen esa busqueda y consolidan, en
alguna medida, su merecido lugar.

fio grafico luego de su destino inmediato
y su funcion utilitaria: el testimonio de sus

Linotipo. Siglo XIX hasta el siglo XX (pag. 71 del libro).
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Diego Tocco

Afiche Xvii Congreso
Internacional de
[cograda, 1997,

5

Boletines de ADG
Uruguay, autares varios.
1990-1997

Hacia la conformacion de una asociacién de disefiadores gréficos en Uruguay (pdg. 42 del libro).

Palabras anteriores a...
Rodolfo Fuentes

Cuando a mediados del siglo XV Johannes Giitenberg' se vale de su
prensa de hacer vino y sus conocimientos metaltrgicos para lograr
las primeras paginas impresas con tipos méviles metalicos que se
conocen en Occidente,” el libro cobra un irrefrenable impulso como
vehiculo de las «nuevas ideas» europeas. Es también el comienzo
de la tipografia como rama del conocimiento y de lo grafico como
medio de comunicacion masiva. Luego, el advenimiento de la Revo-
lucion Industrial impulsa —fundamentalmente durante la sequnda
mitad del siglo XIX— el desarrollo de la imprenta, la publicidad y el
surgimiento el concepto de identidad visual de las empresas, prepa-
rando el terreno a la definitiva insercion en el siglo XX de lo que Gillo
Dorfles llamé «una forma comunicativa distinta»: el Disefio Grafico.

14 | LAPUPILA

Este libro se basa méas o menos libremente en la exposicion iti-
nerante «Del plomo al pixel».” En él, con el propdsito de mos-
trar «una historia del disefio grafico en Uruguay entre 1807
y 2000, se plantea una obra abierta que desde lo local y a
través de diversos insumos hace un paneo sobre las influencias,
los aportes histdricos y las relaciones entre el disefio grafico y
los cambios tecnoldgicos como componentes de un recorrido
didactico en los antecedentes y el presente, donde disefiadoras
y disefiadores van haciendo el dia a dia de una profesion tan
cambiante que aln busca su lugar en el dmbito del conocimien-
to humano.

Como dice Kenneth Frampton, esta no es la historia, es una his-
toria. Por lo tanto, seguramente algunos lectores se encontraran
con que faltan (o sobran) algunos nombres, fechas, hechos o cir-
cunstancias que ameritarian estar en /a historia. Este trabajo solo
pretende dar algunas pistas, poner en su lugar algunas tergiversa-
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Como pais aluvional, y “culto”, la incorporacion de modas y técnicas del viejo mundo y

en menor medida de Norteamérica. no se hacia esperar y su influencia. muche menos. La
espaiiola La Esfera, la francesa L [Hustrarion y hasta la inglesa The Studio, llegaban habitual-
mente a manos de sus suscriptores. Rojo y Blarico, con caratulas de Orestes Acquarone, Caras
» Caretas desde Argentina y Munde [lruguayo, coma luego la intelectnal 1a Phoma eran Ins pa-

ralelos locales de las publicaciones extranjeras, formal y técnicamente equiparables. Emilio

Can, Hermenegildo Sabat (el abuelo de Menchi).

Uruguay, Montevideo, 1945

Aires, 2010.

Pivel Devoto, Juan. Los origenes de la imprenta en Uruguay en
Exposicidn Nacional de las Artes Graficas, Asoc. de Impresores del

Fernandez y Medina, Benjamin: La imprenta y la prensa en el
Uruguay desde 1807 2 1990. Dornaleche y Reyes, Montevides, 1900.
Ares, Fablo: Expdsitos: la tipografia en Buenos Aires 1780-1824.

Direccién MNaclonal Patrimonio e Instituto Histdrico, Buenos

Gutiérrez Vinuales, Roberte. £l Libra Argentina. Nustracién y
Modernidad 1910-1926, CEDODAL, Buenos Aires, 2074

Disefio de portadas para Mundo Uruguayo, Rojo'y Blancoy Caras y Caretas (pag. 58 del libro).

ciones y sobre todo empujar un poco la puerta de este espacio de
conocimiento para abrirlo a mas interesados.

Esta obra consta de tres partes: una introduccion (en la muestra era
una charla «en vivo», cuyos temas se presentan ampliados en esta
version) donde se tocan los temas inherentes a la manera como el
disefio grafico ha desarrollado en Uruguay y las peripecias de sus
procesos de ensefianza. La segunda parte contiene lo que se veia
en la muestra en si: los paneles y la informacién técnica e histdrica.
En este libro, también ampliadas. Finalmente, un capitulo con 17
entrevistas a disefiadoras/es en activo, como forma de integrar
visiones actuales al tema de construir identidad desde el disefio,
intentando salir de ese «paramo» que describe el flaco Vila.> @

'Como todo en la interpretacion de la historia, hay otras versiones sobre la «in-

vencion de la imprenta». Demos por buena, la historia de don Giitemberg.
?La famosa Biblia de 42 lineas.

JULIO 2020 _n." 54

3«No puedo imaginar la nada en tanto no lugar, pero puedo imaginar el Paramo
como metdfora visual de la nada, porque el pdramo es lugar, aunque vacio.
Acudo a la metéfora del paramo para referirme a nuestra endeble presencia sim-
bélica dentro del contorno donde existimos: nacemos con poca representacion
estética, o casi sin ella, lo que significa nacer en un lugar donde no se esta».

Ernesto Vila en Paramo Beach (BUGEL, CLIO, Pramo Beach, Conversaciones con
Ernesto Vila, Hum/Editafac, Montevideo, 2009.)

* La muestra «Del plomo al pixel», proyectada por la arg. Ximena Moraes, con
curadoria y contenidos de Rodolfo Fuentes, se hizo acreedora a un Fondo Con-
cursable en 2012y se realizd durante 2013 y 2014 en Salto (Museo Maria Irene
Olarreaga Gallino, Sala Carmelo de Arzadum), Fray Bentos (Casa de la Cultura
Mary Mazzey), Maldonado (Casa de la Cultura. Sala Manolo Lima) y Montevideo,
(Museo de las Migraciones, donde estuvo exhibida durante mas de tres meses
con buen éxito de publico). Debido a una inundacion en este museo la mayor
parte de los componentes de la muestra se destruyeron irreparablemente.
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ENTREVISTA

E| espacio y el movimiento

El afio pasado, en el Museo Blanes, Héctor Solari (Montevideo, 1959) presentd su muestra titu-
lada «Campos de Marte», que recopilaba trabajos de sus tltimos diez afios. En esta ocasion se
pudo dimensionar la obra de un singular artista, que incursiona con la misma eficacia en el
dibujo a carbonilla como en el video-arte, medio que lo relaciona con las artes escénicas, mas
precisamente a la danza contemporanea siguiendo «las sugerencias que el espacio le hace al
cuerpo; no filmo con el ojo sino con el cuerpo». Otra de las caracteristicas de suimpronta tiene
que ver con el tratamiento tematico de las guerras. Su obra reflexiona sobre la violencia en su
mas amplia acepcién. Desde su pais de residencia, Alemania, Solari nos cuenta como se viven
las consecuencias de la pandemia y las medidas tomadas por un pafs que una vez mas es refe-

rencia por su actuacion ante la crisis mundial.

GERARDO MANTERO

Estudiaste arquitectura y asististe al
taller de Guillermo Fernandez. ;Como
fue el proceso de tu formacion?

Es dificil definir el punto de origen de un
interés, de una formacion. Ya en el colegio
habia participado en cursos de arte, en
que se nos familiarizaba con técnicas «ac-
tuales»: frottage, collage, etc. Pero ;forma
eso parte de mi formacion o fue tan solo

el disparador de interés? En preparatorios,
donde cada afio se organizaba una muestra
de arte, participo junto a Claudio Bado y
Martin Mendizabal con la presentacion de
un objeto. Mas por casualidad que por con-
cepto. Tal vez sea el encuentro con estos
dos colegas el que me impulsé a seguir el
camino del arte. La Escuela de Bellas Artes
cerrada durante la dictadura me llevé a
decidir estudiar arquitectura, al igual que
varios artistas de mi generacién: Fidel Scla-
vo, Virginia Patrone, Martin Mendizébal,
etc. Y al afo siguiente ingresé al taller de
Guillermo Fernéndez. Por lo antedicho
encontré en la facultad bastantes personas
con las que discutir sobre arte y estrategias
artisticas. Algo similar sucedié en los talle-
res de los maestros.

En Facultad de Arquitectura aprendi a mi-
rar, leer y sentir el espacio; en lo de Guiller-
mo aprendi a escuchar y a mirar, o a «pen-
sar con los ojos», como dice Ernesto Vila en
el catalogo sobre Guillermo Fernandez para
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su gran retrospectiva en el MNAV (Montevi-
deo, 2017). Sin embrago, en ninguna de las
dos instituciones aprendi a dibujar.

Recién afios més tarde, y a raiz de los cursos
de grabado en metal con David Finkbeiner,
primero en Montevideo y luego en Val-
dottavo, comencé a entender lo que es el
dibujo.Y también en Valdottavo, pero con
Luis Camnitzer, comencé a aprender a pen-
sar en términos de arte (entendido como
«la ciencia del conocimiento sensorial, tal
como lo definia Alexander Gottlieb Baum-
garten). Son estos dos artistas quienes mas
han determinado mi formacion.

iComo se dio tu aproximacion a las ar-
tes escénicas, fundamentalmente ala
danza?

Si bien de chico mis padres me llevaron

a varias funciones del ballet del Sodre, vi
mil veces coreografiados «Cascacisnes» y
«Lagos de las nueces», nunca me entusias-
mé. Hasta hoy, los cédigos del lenguaje
del ballet me siguen siendo tanto impe-
netrables, como poco atractivos. Es recién
en el afio 1979 que veo enel Solis ala
compafifa Alwin Nikolais (con su coreo-
grafia Noimenos, creo recordar) y quedé
inmediatamente fascinado. A falta de una
escuela de danza, comencé a participar en
las experiencias de expresion corporal con
René Pietrafesa, a estudiar yoga y luego tai

chi con Teresa Trujillo. A mediados de los
80, volvieron algunos uruguayos del exilio,
que trajeron nuevo material, como Verdnica
Steffen, de quien vi Gris, que también me
impactd mucho. Junto a Mariana Carranza
y Martin Mendizabal comenzamos a crear
performances, una suerte de género mul-
timedia: instalacion, danza moderna, arte
conceptual: Morir es fdcil, Sopa de Letras,
Acto fallido, trabajos que continué en Eu-
ropa hasta 1989. El momento clave de mi
interés por la danza sucedié en 1988: en

el festival de danza en otofio en Paris vien
el correr de una semana las obras de Pina
Bausch, Anne Teresa de Keersmaeker, La

La La Human Steps con la fabulosa Louise
Lecavalier (a quien tuve afios mas tarde la
oportunidad de filmar) y Wim Vandekeybus.
El interés que me generd el cuerpo en mo-
vimiento, aunado al interés que ya sentia
por el espacio, despertd mi deseo de traba-
jar en ese medio, no como coredgrafo, sino
como artista plastico, mas precisamente
con video. Es decir, pasar de la bidimensio-
nalidad del dibujo a la tridimensionalidad
de la instalacion para finalmente introducir
el movimiento, es decir, el tiempo. Pero es
recién en el afo 2007, cuando me mudé a
Dresde, que pude concretar ese deseo: no
solo porque hay en esa ciudad una escena
muy vasta de danza, no solo por la presen-
cia de la mejor escuela de danza en Ale-
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Retrato de Héctor Solari frente a Hellerau,
Dresde, 2017. Foto: Adam Dreessen.

mania, Palucca Hochschule fiir Tanz, sino
porque la casualidad me dio la oportunidad
de conocer primero y trabajar con algunos
de ellos luego, a las bailarinas y los bailari-
nes de la Forsythe Company, que pasaban
en residencia artistica en la institucion de
Hellerau varios meses al afio. Me interesan
sobre todo las sugerencias que el espacio
le hace al cuerpo de cémo moverse, para
lo que me baso en una fenomenologia del
espacio inspirada en los estudios Christian
Norberg-Schulz. El trabajo resultante, no
solo se reduce a videodanza, sino que
también incluye video-escenografias y

un seminario sobre arquitectura y danza
que di en la Palucca Hochschule fiir Tanz
Dresden.

En la muestra que presentaste en el
Museo Blanes (2019), Campos de Marte,
que retine a una serie de trabajos de tus
ultimos diez anos, decias que esta fue un
puente entre la uruguayez y las influen-
cias de tu larga estadia en Europa, esa
especie de mestizaje que caracteriza la
conformacion de nuestra cultura. ;Cémo
los has vivido en tu caso?

La educacién uruguaya, al menos en mi
época, era muy eurocentrista; aprendemos
mucho mas sobre Europa de lo que los
europeos aprenden sobre nosotros. No solo
a nivel de historia, sino también a nivel cul-
tural. Historia del Arte, de la Arquitectura,
del Teatro, etc. Llegué a Europa pensando
en que ya conocia todo, para darme cuenta
de que no hay una cultura europea Unica,
sino una cultura de las regiones europeas.
Vivi en varios paises, y en esos paises en
diferentes regiones con diferentes tradicio-
nes culturales.

Mestizaje entonces entre mi propia cultura,
la uruguaya, y todas aquellas que fui co-
nociendo e internalizando aqui. Mestizaje
entonces en cuanto mi identidad esta
marcada por todas esas influencias, modos
de ver el mundo, modos de expresarse.
Durante los primeros afios en Europa,
existia una expectativa frente a mi obra de
que fuese auténticamente uruguaya, o al
menos, latinoamericana. Expectativa que
yo no podia satisfacer. Es decir, aqui yo no
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era suficientemente uruguayo, en Uruguay
no era suficientemente europeo. No, mas
bien mestizo. Con esto no solo me refiero
al mestizaje en si de la cultura uruguaya,
sino al mio propio. De todos modos, no es
algo que me haya quitado el suefio, tan
solo me llevé algunos afios el entenderlo
asi y aceptar esa situacion de estar entre
dos mundos.

El arte ha dejado constancia de las
guerras desde los bajorrelieves asirios,
los frisos griegos, en el Renacimiento
la recordada obra de Paolo Uccello, con
sus tres variaciones sobre La batalla de
San Romano, o las famosas obras Los
fusilados del 3 de mayo de Goyayenel
siglo XIX y en siglo XX el Guernica de
Picasso, como algunos de los ejemplos
mas notorios. En tu obra esta muy pre-

HECTOR SOLARI>

sente la guerray la violencia en su mas
amplia acepcion. ;Cual es la motivacion
que te hace internarte en esta ancestral
problematica?

Por un lado, supongo que habrd alguna
explicacion psicoldgica, basada en expe-
riencias personales, tal como la sensacion
de permanente violencia durante la dic-
tadura uruguaya, o el hecho de que mi
abuelo, soldado raso en los Alpes italianos
durante la primera guerra mundial, nunca
haya querido contar nada de sus expe-
riencias (por lo que me las imaginaba, y a
medida que mas aprendia sobre el tema,
mas espantosas eran las imagenes que
producia mi mente). ;Tal vez una hipersen-
sibilidad? No se puede negar que la vio-
lencia es una constante en nuestra vida, y
todos los intentos de explicacion del mun-
do, de la nacion, estan marcados por un
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ENTREVISTA

Euridice, 2014. Video.

acto de violencia (violencia fundacional,
por asi decirlo). Si bien el tema de base

es esa violencia eterna, que se expresa en
eventos puntuales, lo que yo intento en mi
obra es encontrar el equilibrio en su repre-
sentacion. De qué formas de representarla
dispongo, y cdmo expresarla para que no
se vuelva ni banal ni pornogréfica. Cémo
despojarla también de un juicio ético, de
un discurso normativo.

Este despojo, este encontrar el limite entre
pornografia y banalidad, es tal vez lo que
me lleva a reducir los medios expresivos del
dibujo, a buscar en lo minimo representado
la mayor expresion.

La violencia, expresada en el plano del
dibujo, me ha permitido ahondar sobre

el Barroco (uno de los estilos que mas me
inspiran y que no me canso de mirar) y sus
soluciones compositivas, lo que pareceria

a primera vista una contradiccion con lo
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anteriormente dicho, con ese despojo
estilistico. Pero cuando pienso en la com-
posicidn barroca, pienso sobre todo en las
lineas dindmicas de su composicién, no en
la profusion de elementos, tal como se lo
entiende de un modo algo superficial. En el
Barroco y la representacion de la violencia
encuentro lo que mas me fascina: el espa-
cio y el movimiento.

Es muy singular en tu obra como convi-
ven la asepsia de tus composiciones en
carbonilla y la sofisticacion de la produc-
cion audiovisual. ;Como fuiste constru-
yendo tu lenguaje?

En cuanto a la asepsia, creo que la respues-
tala di en la pregunta anterior: despojarse
de lo contingente para concentrarse en

la esencia. También en los videos trato de
mantenerme con solo lo necesario para
expresar una idea.

Coerper, 2014-2015. Video.

Salvo excepciones, como en La Merienda
(para citar un video mostrado en la expo-
sicion Campos de Marte), mi aproximacion
al video es corporal: desarrollo primero una
coreografia y luego filmo, no con el ojo,
sino con el cuerpo, con el ritmo que me va
diciendo mi cuerpo. Esta estrategia se ve
claramente en los videos basados sobre di-
bujos o fotos. Cuando fui por primera vez a
un workshop de videodanza, el docente me
pregunt6 para qué queria tomar el curso,

si yo filmaba como si estuviese filmando
danza (se trataban en aquel afio de los
primeros videos hechos en movimientos
de cdmara sobre fotografias intervenidas o
sobre dibujos: la serie Catastrofes: Montevi-
deo ardel, Ily lll, Frankfurt am Main, Uruguay
y Libertad. En ese sentido, su estrategia
también era de generar una coreografia de
la cdmara adaptada a la coreografia de la
bailarina o del bailarin.
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HECTOR SOLARI >

La construccion de ese lenguaje formal se

fue desarrollando entre «pruebayy error» y

un pensamiento tedrico de expresar mejor
lo que yo queria.

En los actuales tiempos de pandemia y
sus consecuencias se ponen en cuestion
las distintas maneras en que los Estados
enfrentan la situacion. Alemania una vez
mas se ha transformado en foco de aten-
cion. ;Como ha sido la respuesta del pais
germano con respecto a la cultura?

Ya al comienzo de la crisis el gobierno ale-
man tomd la iniciativa diciendo que nadie
se debia preocupar por posibles conse-
cuencias econdmicas, que el Estado estaba
dispuesto a utilizar todos sus recursos
econdmicos para aliviar la crisis. Alemania
es mucho mas rico de lo que todos supo-

niamos. En cuanto a las instituciones cultu-
rales financiadas por el Estado, estas no han

tenido ningun tipo de déficit. Al ser finan-

ciadas por el Estado, no son dependientes

de las ventas de entradas; en definitiva,
estas instituciones salian «enriquecidas»
de la crisis. En cuanto a los artistas inde-
pendientes, a nivel del gobierno federal,
se hizo una entrega de 2500 euros por los
tres meses de «cuarentena»; a este monto
cada Estado federal le sumaba una canti-
dad X, resultado de su politica cultural: en
Hamburgo, donde vivo, la ciudad asumié
los costos generados por la manutencion
del estudio o cuarto de trabajo (alquiler,
electricidad, teléfono, internet, etc.), més

los costos de los seguros (salud, vida, jubi-

lacién, accidente o lo que fuese) durante
tres meses, con un minimo de 900 euros y

Mas de 500 Artistas visuales
socios de AGADU registran su arte y
defienden los derechos sobre sus obras.

2S AGADU

SYNG, 2014. Video.

un maximo de 15000 euros. En términos
generales, la solucion ha sido buena y til,
a pesar de que han quedado muchos casos
aislados sin cubrir. En comparacion con la
ayuda recibida por las grandes empresas, la
inversion en la cultura ha sido muy peque-
fa. Ademas, la lucha actual de los artistas es
el tener garantizada una renta bésica que
les permita producir con mayor libertad.
Pero creo que, en comparacién con otros
paises, no me puedo quejar.

El arte también ha dejado registros de
las pestes, como por ejemplo Un episo-
dio de la fiebre amarilla en Buenos Aires
(1871) de Juan Manuel Blanes o el Triun-
fo de la muerte (1563) de Pieter Brueghel,
o la produccion actual ante la irrupcion
del Covid-19. Por un lado, se construye

a1 2 in
- ey

Sus creacianes se encuentran en la galeria virtual

www.agaduartistasvisuales.org
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Campos de Marte, 2019. Instalacién sobre pared.
Dibujos (pastel y goma de borrar sobre papel),
cartas postales, texto y objeto. Museo Juan Manuel
Blanes.

un relato hijo de la necesidad expresiva
Y, por otro, ante la paralisis de la activi-
dad, los artistas realizan sus obras sin
remuneracion y en muchos casos sin
subvencion de ningin tipo. ;Como te ha
afectado y cémo encaras esta situacion?
Me llamé mucho la atencién, a poco de
comenzada la cuarentena, la reaccion
hiperactiva de instituciones culturales y de
muchos artistas: al tiempo que se queja-
ban del poco apoyo econémico del Estado

(con razon) y afirmaban lo imprescindible
que es la cultura para la sociedad (con
razén también), comenz6 un aluvion de
propuestas artisticas sustitutivas y gratis
via internet. Como si hubiese cundido

el miedo de que la gente se olvidase de
la cultura. O de sus actores. Para mi, una
contradiccién a distintos niveles: una vez
comenzada una oferta de espectéculos
gratis, sera muy dificil explicar por qué a
partir de mafana queremos dinero por

L
/N
LINEA PROFESIONAL

INFANTOZZI
MATERIALES

NUEVOS PRODUCTOS
MEJORES TEXTURAS
MAS COLORES

# Av, Uruguay 16534 2208 09 68°
& www.infantozzimateriales.com
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Mirando la guerra, 2015-2018. Dibujos (pastel y
goma de borrar sobre papel) y video.

Paisajes después de la batalla, 2019. Dibujos (pastel
y goma de borrar sobre papel) y video.

la misma oferta. Y si se demostraba en la
cuarentena lo imprescindible de la cultu-
ra, ;por qué ese temor a ser olvidado, si
no se mantenia una presencia virtual en
todos los medios posibles que nos ofrece
la red: Vimeo, YouTube, redes sociales, por
citar solo algunos? No estoy para nada de
acuerdo con esa solucion poco reflexio-
nada de muchos artistas. Es mas, a nivel
personal, disfruté mucho de la imposibi-
lidad de ir a museos o galerias, a especta-
culos, ya sea de teatro, danza, dpera. Esa
suerte de ostracismo me permitio reducir
mi consumismo cultural y concentrarme
en reflexionar sobre todo lo ya visto en el
correr del afio, en pensar sobre los nuevos
lenguajes. En suma, en profundizar lo
experimentado «en vivo». De todos mo-
dos, una de las razones de venir a Europa
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fue la posibilidad de ver arte en vivo, tanto
a nivel de las artes plasticas, como de las
performativas. Participar en una expo-
sicién virtual de un museo me recuerda

a cuando miraba la obra de Rubens en
reproducciones en blanco y negro en

mi juventud. ;A santo de qué repetir esa
experiencia? ;Es que realmente alguien
piensa que esas presentaciones virtuales
pueden mitigar la sed cultural? Y si asi

lo hiciesen, ;por qué razon ahora volver

a abrir teatros y museos, si nos alcanzan
las visitas virtuales? Me faltd, y tampoco
fui capaz de hacerlo yo, la creacién de un
nuevo sistema de presentacion del arte en
tiempos de distanciamiento social.

En cuanto al punto de la necesidad de
expresar esta crisis, personalmente soy
bastante lento en reflexionar el presente

HECTOR SOLARI <

inmediato: no tengo respuesta aun a lo que
estoy viviendo. Y si bien he buscado ayuda
en textos de pensadores contemporaneos
como Slavoj Zizek, Giorgio Agamben,
Jean-Luc Nancy o Byung-Chul-Han, entre
otros, recopilados y editados en La sopa de
Wuhan (La Plata, 2020), no he encontrado
en sus reflexiones mas que la confirmacién
de sus propias teorias que ya iban desa-
rrollando hace al menos 15 afios. Quiero
decir, jes realmente posible en este corto
tiempo hacer una reflexion profunda sobre
lo sucedido y sobre el porvenir? Una buena
amiga, directora de un plan de residencias
artisticas muy renombrado en Alemania,
me comentaba su temor a que ahora se
presentasen cientos de artistas con pro-
yectos sobre la «iluminacion» que habian
experimentado durante la cuarentena. ©
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Nocturnos

FRANCISCO JARAUTA
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M. Angeles Diaz Barbado. Sin titulo, 2005. Técnica mixta sobre papel, 63 x 48,5 cm.

1

Henri Michaux da cuenta de aquel tiempo en el que el sentimiento de la catdstrofe habita
inminente los lugares del cuerpo. Un rastro de melancolia acompana la sonrisa vacia de
quien ya no puede desafiar lo irreparable. En otro cuadro, un sol, un gran sol de sangre
ocupa todo el espacio, el porvenir. Sin embargo, incluso en los cuadros mas draméticos

y desordenados, un lugar siempre permanece limpio, absolutamente imperturbado.
Curiosamente esa esquina se encuentra preservada de la destruccion de los mundos, como
también de todo descorazonamiento, delirio o fraude.

2

Toda la historia del cuerpo es la de su demarcacion, la de la red de marcas y signos que lo
parcelan, para poder presentarlo después desde una supuesta unidad que olvida la sutura.
Hay una segunda desnudez. Un limite transitable para la literatura y el erotismo. Para

la medicina, el cuerpo de referencia es el cadaver. Para la religion, la referencia ideal del
cuerpo es el animal.

3

Hay un antes y un después del cuerpo. Una frontera que se corrige y destruye para volver

a un cero inicial. Hay también un mientras tanto dominado por el tiempo. Se presenta
amenazador y es ajeno a toda forma. Hay combates contra la forma, que desde el silencio se
resisten a la abdicacion. Y el deseo, aun dormido, esta siempre al acecho.
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M. Angeles Diaz Barbado. Sin titulo, 2006. Técnica mixta sobre madera, 150 X 110 cm.

4

Otros cuerpos se desnudan. Muestran los signos de la vida como apariencia feliz. Se
detienen en el umbral peligroso del tiempo. Muerte y sexo, en lugar de enfrentarse como
principios antagonistas, se intercambian en el mismo ciclo, en la misma revolucion. Nila
muerte es el precio de la sexualidad, ni el sexo el simple rodeo de la muerte. No son sino
los momentos agudos de una fiesta que la naturaleza celebra con la multitud inagotable
de los seres.

5

La enfermedad es el lado nocturno de la vida. Susan Sontag la interpreta como la metéfora
por excelencia del territorio humano. Frente a la salud se afirma como caida, inconsistencia
o insoportable peso. En su descenso arrastra al cuerpo y lo abate. Inventa un interior, lugar y
nombre, en el que se revela el limite, quizas la impotencia.

6

Hay cuerpos transfigurados. Nacen de la metamorfosis de sus sombras, dolor o muerte.

Ahi el tiempo queda anulado en el cero temporal que es el instante Unico. Ninguna
representacion de la muerte podré acercarse nunca a la del Cristo de Holbein. Su extrema
rigidez, el estertor, la piel ya amarillenta, el despojamiento que solo la imagineria alemana
supo dar a la muerte. Por qué esa mano indicando el lugar, gesto absoluto de lo irreparable,
cadavery destino. Solo el relato podra superar el silencio. Pero qué dificil resistirse a la
tentacion del alegorismo.

7

Por qué tanta evidencia, tanto interés por los detalles aun sabiendo que, marcados, no
producen otro efecto que un gran dolor. Extrafia intencion la del Mantegna, poseido por
la necesidad de consignarnos el sumario de la muerte. Solo encontrarnos el gesto Gltimo
de su descanso. Esta poética de la evidencia que tan bien presagia nuestro destino de
modernos. Quizs en ello se basaba la pasion que Giacometti profesaba por su obra.
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M. Angeles Diaz Barbado. Sin titulo, 2007. Fotograffa digital sobre papel fotografico, 100 x 150 cm.

«Verdad dice quien dice sombra» (Wahr spricht wer Schatten spricht) habia escrito Paul Celan
en su Schwelle zu Schwelle (De umbral en umbral). Esa distancia entre la realidad y el lenguaje,
mediada en Celan por el decir, nos sitia ante una sombra que la poesia hace suya, es su
territorio y su lugar de intervencion. Recorrer la sombra, intentar desde la palabra nombrar/
decir su verdad, tensamente, sin resolver nunca la distancia, tal es el territorio del poema, su
lugar natural.

9

Quien habia decidido «escribir en las cenizas del lenguaje», que es tanto como decir en aquel
lugar en el que el lenguaje, transformado por una violencia nueva, estalla con su resplandor,
permitiendo enunciar lo que antes habia sido proscrito, se desliza ahora por el paisaje de
«moviles dunas de palabras errantes», siguiendo el hilo, rastro, rayo, red, velo, estria... que
marca la direccién de un viaje que parte del sentimiento de una ausencia. Palabra o imagen es
para Paul Celan el momento en el que se encuentran temblorosamente los extremos. ©

‘ ' Tu entrada
- a la cultura
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Ser y no ser,
el arte segun Alain Badiou

HORACIO MANTERO

Para el pensador francés Alain Badiou, no
existe una verdad sino maltiples verdades.
Las verdades son creaciones humanas

situadas en un determinado tiempo y lugar,

pero a diferencia de otras creaciones o
producciones, tienen la caracteristica de ir
mas alla de los limites espacio-temporales
en las que nacieron, su alcance es universal.
Creaciones finitas con proyeccion infinita.
No de un més alla celestial, paradisiaco o
divino, sino la union con otros humanos, de
otras culturas, de otras épocas. Bajo la luz
de una obra como Antigona, el mundo de
la antigua Grecia y nuestro mundo actual
se unifican.

Badiou distingue cuatro tipos de verdades:
cientificas, politicas, amorosas y artisticas.
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Cuando se produce una verdad en un
mundo determinado se da un aconteci-
miento y una instancia de subjetivacion.
Esto quiere decir que el mundo tal cual es
deja de ser como era, siempre y cuando nos
comprometamos, a partir de un acto volun-
tario, con esa resquebradura que permite la
apertura, la aspiracion universal. Tal com-
promiso se da en forma de subjetivacion.
Dejamos de ser animales humanos y pasa-
Mos a ser sujetos que viven (sujetados), de-
terminados por una de estas ideas: vivimos
por el arte, por el amor, por la ciencia, por la
politica. Estas ideas sobreviven el paso del
tiempo, si dedicamos nuestra vida a ellas,
sobreviviremos con ellas.

Las verdades que postula el pensador francés

FILOSOFIA>

Foto del fotdgrafo francés Leo Caillard.

permiten que la existencia humana no esté
limitada a su mera supervivencia, a su simple
animalidad. A partir de ellas el humano es
propiamente humano y no solo animal hu-
mano. Gracias a ellas alcanzamos la verdadera
felicidad, que se diferencia de la satisfaccion.
La forma de vida que implica comprometerse
con cualquiera de estas verdades desafia el
egoismo de la autoconservacion, el autismo
delaViday la navaja de la finitud.

iNuestro mundo auspicia, permite, la
posibilidad de vidas que se determinen
por ideas?

Nuestra vida animal consiste, funda-
mentalmente, en sobrevivir, temerle a la
muerte, intentar, por todos los medios
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posibles, ahuyentarla o desplazarla lo mas
que podamos, y asi, como el animal que
solo por instinto sabe que va a morir, el
humano, y su ciencia y su tecnologia y

su progreso, es sorprendido por ella en
medio del lecho devenido en dispositivo
de estiramiento vital. La muerte es esa
falla que ya ni siquiera nos atrapa cuando
viejos (ser viejo es demodé), sino en una
juventud que puede alcanzar las cimas,
promedio, de algo asi como de 80y tantos
anos, que alin no podemos, ni sabemos,
operar, extirpar. Desde el nacimiento hasta
la muerte: conservacion de vida, control
de vida. Es decir, despiste ante la muerte,
moteado, como si fueran espasmos, de
instantes, de promocionada hasta al man-
dato, satisfaccion: turismo; experiencias
extremas; drogas; onanismos en orgia;
alimentos, muchos, grasientos, de todo ta-
mafio y color, pero también vegetarianos,
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saludables y artesanales. jHay que cuidar-
sel A no olvidarlo, que la vida apremia. Un
vitalismo ruidoso que nos quiere distraer
de la trabajosa distraccion ante la muerte
que sostiene nuestras existencias. Al decir
de Heidegger, el hombre al huir del aburri-
miento y la angustia, sus humores o tonos
fundamentales, deja de pensar la muerte
como la (im)posibilidad que le da sentido
alaviday pasa a tratarla al igual que un
hecho, situacion o ente, que nos amenaza
por su inminencia y nos provoca miedo y
pavor. Emperifollados en rejuvenecimien-
tos (deportes de todo tipo, dietas de todo
tipo, cirugias de todo tipo, entretenimien-
tos de todo tipo) nos creemos eternos
cuando en realidad nuestro constante ho-
rror hacia la muerte nos hace vivir eny por
ella. Lejos de desafiar la finitud y aspirar
ala permanencia de algo que no muera,
nuestras vidas encastran perfectamente

Alain Badiou.

en la incesante noria del tiempo. Como ya
sostenia Platén, este mundo sensible en el
que vivimos No Es, porque todo el tiempo
esta dejando de ser: vivir es morir.

Pero la permanencia para Badiou no esta
en el mundo de las ideas: la vida encuentra
su realizacion cuando deviene en historia,
historia universal. (A fin de cuenta la histo-
ria siempre serd la casa de la vida humana,
pero existe una notable diferencia si la
construccion se labra con conciencia y
voluntad o automatica y ciegamente). Creer
que si a la vida le sumamos mas y més vida
vamos a estar mas cerca de la permanencia,
de la eternidad, es no entender que ella es
intrinseca a la muerte.

Vida y mas vida, el humano es vida, como el
animal, como las plantas. No sabe, o sabe,
pero no le interesa, ni de felicidad, ni de
justicia, ni de amor, ni de politica.

En este mundo, nuestro mundo presente,
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Gustave Courbet. £/ desesperado.

donde la vida desnuda (Agamben), la mera
biologicidad, nos vuelve més animales
(sofisticados es cierto, pero animales al
fin); donde cada vez mas nos orgullece-
mos de poder «empatizar» hasta con las
plantas, es decir, con cualquier tipo de ser
vivo, el arrancar la felicidad de este estrato,
reivindicarla, junto con otras cosas que
jamés como solo seres vivos podremos
hacer (justicia, conocimiento, amor, belle-
za); suponerla como hija del compromiso
(palabra desagradable a oidos de los
amantes de la volubilidad de la naturaleza
y del mercado, con su disperso consu-
mismo) y de la permanencia (palabra ain
mas rechinante), capaz de permitir otro
mundo, otro individuo, no es mas que un
acto subversivo, pero por demas realista:
;acaso estan dadas las condiciones para
que la vida en este 2020, sea una vida,
como el propio Badiou sostiene, que valga
la pena ser vivida?

monitor

plastic

Y qué pasa con el arte?

«;Qué es una verdad artistica?» se pregunta
Badiou al comienzo de la conferencia sobre
justicia titulada El regreso del espectro. «Es
un tipo de creacion de caracter sensible
(pintura, musica, escultura); intelectual (la
escritura, cuento, novela); mixta (poesia: es
mdsica y escritura); teatro (escritura y visibi-
lidad); dpera (musica y teatro); cine (visibi-
lidad, sonoridad, textualidad y teatralidad).
Estas representaciones, inscriptas, inven-
tadas en un momento histdrico, tienen

el poder, por su belleza, por aquello que,
como decia Kant, gusta universalmente sin
concepto, de trascender, de ser Historia.»
En contra de ciertas consideraciones tradi-
cionales donde se supone al arte y al artis-
ta, como representantes de lo ideal, como
médiums que transmiten divinidad, del
cielo celestial a la negra tierra, el arte, para
Badiou, nace de la materia histdrica terrenal
y se dispara al infinito hecho de la totalidad

FILOSOFIA

de todos los mundos histdricos habidos y
por venir. Del humano al Humano. «El arte
no es la irrupcion sublime de lo infinito en
la abyeccion finita del cuerpo y del sexo.
Es, al contrario, la produccion de una serie
subjetiva infinita mediante el medio finito
de una sustraccion material». (15 tesis sobre
arte contemporaneo, Badiou: http://www.
adamar.org/ivepoca/node/1434)

Pero no toda creacidn artistica tiene el
poder de traspasar los limites del mundo
en la que fue construida. Es mas, la ma-
yoria de las obras permanecen dentro

de la sensibilidad o gusto por lo bello
imperante en un mundo dado, repitiendo
formulas o procedimientos que a medida
que se van estableciendo van perdiendo
el cardcter novedoso que supieron portar.
«Todo arte procede de una forma impura,
y la purificacion de esta impureza compo-
ne la historia, tanto de la verdad artistica
como de su extenuacidny. En tanto un

desde 2006 los sabados a las 17 hs.

todas las entrevistas
en el archivo online:

elmonitorplastico.com Htau

de Pincho Casanova
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nuevo paradigma artistico se impone, se
fija, la validez de las obras que lo integran
pierde potencial universal, acotando su
buena y ahora acostumbrada recepcion al
mundo presente. La practica artistica, en
la produccién y en la recepcién, corre el
peligro de tornarse un ritual en donde lo
consabido, lo mismo repetido uno y otra
vez, es celebrado de igual modo que el
evento deportivo que domingo tras do-
mingo incansablemente, y con la garantia
de que nunca va a cesar, nos garantiza el
regocijo narcisista en la seguridad de la
identidad. En este caso el arte se empas-
ta con la cultura particular, y antes que
ruptura, quiebre, acontecimiento que
dinamiza la historia, se erige en tétem o
esnobismo. Pero el arte, si es una verdad,
niega y afirma. Niega el mundo dado, par-
ticular, finito, en el que emerge, y afirma

el mundo sin mundo (particular), infinito,
de lo universal. La verdadera obra artisti-
ca es aquella que desafia la sensibilidad
reinante y, haciéndose cargo, siendo fiel

al acontecimiento (la hendija que, no sin
afiebrada disciplina, la labor de un artista
provoco permitiendo el vislumbre a nue-
vas formas de sensibilidad), posibilita la
ampliacion de la representacion de lo real.
También permite un nuevo humano, aquel
que se libera de la particularidad de la sen-
sibilidad y sentimentalidad de su mundo y
se dirige hacia lo universal gracias a la guia
de la buena nueva. Dicho de otro modo,
posibilita nuevos hombres y més historia.
Badiou, en la disertacion Las condiciones
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del arte contempordneo, realizada en
Buenos Aires en el afio 2013, analiza tres
etapas artisticas y subjetivantes: el Clasi-
cismo, el Romanticismo y el Modernismo.
El Romanticismo se presenta como una
superacion del Clasicismo, es innovador en
formas y sensibilidad. Quien es el encarga-
do de hacerlo, en tanto figura sobresalien-
te, es el artista-genio. Se da una trabazdn
cuasi milagrosa entre la insoldable natu-
ralezay las profundidades psiquicas de

la subjetividad. Pero estos fondos no se
anclan en el més ac3, el radicalismo del ge-
nio lo desborda permitiendo el acceso, al
igual que el Clasicismo con sus alegorias,
al més alla, al infinito. Esto supone un arte
mas flexible, que no se restringe a figuras
externas, sino que logra la trascendencia
gracias a las genialidades (divinidades) del
artista. Como para Platon el filosofo era
(debia ser) el rey, para los romanticos el
artista es el monarca.

El arte moderno aventaja tanto al Clasi-
cismo como al Romanticismo. Al igual

que este Ultimo no se amolda a barreras
alegoricas o candnicas, su posibilidad de
creacion es muy amplia y diversa, pero a
diferencia de su predecesor desconfia del
potencial creador del humano; su centro de
gravedad son las cosas, la inmanencia de

la geometria, el puro azar. Esto supone una
superacion porque permite la proliferacion
de nuevas y més formas que ni el Clasicis-
mo con sus estandartes, ni el Romanticismo
con la divinizacion del humano, podian
lograr. (Posada Varela, Pablo ;Tenérselas

Obra de arte del artista Wolf Vostell expuesta en la
muestra titulada «Vida=Arte=Vida», 2018. Museo de
Arte Contemporéneo Castilla y Ledn.

con lo infinito? Alain Badiou sobre Marcel
Duchamp y el Arte Contempordneo, Revista
Eikasia, 2020).

Més alla de las diferencias entre si, estos
tres periodos comparten la idea de una
obra que, hecha de mayor o menor finitud,
es Unica, logra detener el devenir incesante
del tiempo y en su permanencia tiende a

la eternidad. El arte supera la vida, el arte
supera el no ser.

En el arte contemporaneo, que es definido
por Badiou, como critica de arte en forma
de arte, la nocion de una obra consistente,
ocupando un lugar en el espacio, su univo-
cidad arraigada a la finitud y resplandecien-
do en la eternidad, es desmoronada por la
reproduccién técnica propia de la industria-
lizacion. El primer tedrico en detectar esto
fue Walter Benjamin en su famoso ensayo
La obrade arte en la era de la reproductividad
técnica. A partir de que el arte se reproduce,
la idea de una obra Unica, con un origen

y un aura, pierde sentido, repercutiendo

en el artista y en el espectador. Si a esto se
le suman dos elementos determinantes

del arte contemporaneo como lo son la
performance y la instalacion, la estabilidad
de la obra se termina de hacer aficos. Ori-
gen, tiempo fundante, unicidad, espacio
concreto en el que se emplaza la obra, son
remplazadas por la desinstalacion que
supone una vez acabada una instalacion y
lo efimero de una performance. Ya no existe
un tiempo ni un espacio. Las obras circulan,
se encienden, se apagan, se arman, se des-
arman. La idea de la eternidad del arte ya
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no se sustenta. Como escribio Benjamin en
1936, la experiencia estética ya no es con-
templativa sino de shock: accion. En efecto,
la pérdida de la contemplacidn, la aversion
por la permanencia y la fascinacion por lo
instantdneo son rasgos constitutivos de la
subjetividad contemporanea. Se contempla
lo que no desaparece, pero ;jun instante es
suficiente para la felicidad?

La reproduccién técnica también afecta al
artista, la técnica del genio artista romanti-
co se suplanta por la tecnologia. Cualquie-
ra, desde el anonimato incluso, puede ser
artista. Para el pensador francés, Duchamp
encarna como ninguno el gesto extremo
del arte contemporéaneo, la depuracion de
la densidad creativa: el artista que elije. Este
objeto lo elijo (erijo) como obra artistica. Ya
NO es necesario ser un genio o un virtuoso
0 alguien que domina muy bien una técni-
ca especifica. Cualquiera puede coronarse
como artista. (Badiou, Alain. Disertacion Las
condiciones del arte contempordneo. Buenos
Aires, 2013))

Si el arte tradicional desafiaba la precarie-
dad de lo existente, fijando una obra que
fuera mas alla del tiempo, el arte contem-
poraneo defiende esta precariedad: el arte
también (vive) muere.

Finalmente, para el filésofo francés, estas
tres caracteristicas fundamentales del arte
contemporaneo, reproductividad, anoni-
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«Chatarra artesanal. Un mend muy comUn en muchos bares de hoy en dia: hamburguesas artesanales».

mato y voluntad vitalista en contra de la
eternidad, lo vuelven una filosofia de la
vida. La vida se reproduce, es una fuerza
anoénimay en ella habita la muerte. El arte
ya no se entiende como algo distinto a la
vida.

En su canto a la fugacidad no se dejan de
escuchar, desde un olvido que no se con-
sagra del todo, los quejidos perennes de
los clésicos, los romanticos y los modernos
que entendian el arte como una forma de
verdadera felicidad. @
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NUEVO MURALISMO

Leandro Bustamante:
Fl nuevo muralismo

Leandro Bustamante (Montevideo, 1988) es uno de los varios muralistas que trabaja en

el espacio urbano dejando un arte de grandes dimensiones en distintas ciudades del

pals, asi como en otras capitales latinoamericanas. Junto a otros integrantes de una

movida artistica que no tiene mucho mas de diez afios, como Colectivo Licuado (Flo-

rencia Durany Camilo Nufiez), Fitz (Florencia Duran), Theic (Camilo NUfiez), «David de la

mano», Akite (Alejandro Arin), Ceci Ro (Cecilia Rodriguez), Noe Cor (Marfa Noel Silvera),

Pez Dani (Daniel Freitas), Lolo (Rodrigo Lopez), Alfalfa (Nicolas Sanchez) y Nulo (Lucia

Pintos), Bustamante se destaca por trabajar las figuras y composiciones con una im-

pronta definitivamente personal. Ha recibido numerosas y merecidas distinciones en

nuestro pafsy en el exterior como muralista e ilustrador.

OSCAR LARROCA

Contame sobre tu interés por las artes
visuales en general. ;Te dedicaste pri-
mero a la ilustracion? ;Surgio a partir
de una vocacion temprana o fue una
decision posterior?

Siempre me gust6 dibujar y tenia cierta
facilidad. En la escuela vendia los dibujos.
Dibujaba en los costados de las cuader-
nolas cuando me aburria en clase. Mis
viejos me mandaron a hacer ceramica

en la Casa de la Cultura del Prado. Me
gustaba mucho armar juegos con restos
de madera, inventar cosas. Me fui a es-
tudiar informética a la UTU, guiado por
mi madre, pero el dibujo siempre siguié
presente. Lo que me gustaba era hacer
caricaturas. Me encantaba ir a la Rural del
Prado y ver a los caricaturistas callejeros
dibujando personas en vivo. De nifio
alucinaba con eso. Alos 18 0 19, que ter-
miné el bachillerato, hice Bellas Artes. Ese
verano practiqué caricaturas y me largué
en La Paloma a hacerlas.
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{Tus primeros referentes?

Arotxa, que lo vefa en el diario; Hermene-
gildo Sébat, que me enteré quién era de
grande. En casa habia un libro de la guerra
civil espafiola que tenia todos los afiches de
la guerra y de nifio recuerdo dibujar esos
afiches. Tenia mi cuaderno de dibujo en los
que dibujaba personajes del Mortal Kombat,
Tarzan... Terminé Bellas Artes y empecé a
hacer Disefio Industrial, que tiene mucho
que ver con el dibujo, pero no es dibujo y
pintura. Estaba muy desnorteado, pero me
sirvio y me recibi. Ahora tengo una cantidad
de herramientas técnicas, metodoldgicas,
informaticas. Después hice caricaturas en

la Rural del Prado; estuve como seis afios
dibujando.

¢{Ya arrancaste con ese estilo facetado
que te define?

No, era de lineas mds orgénicas, mas sueltas.

Tiene que ver con el disefio industrial y los
renders, el modelado en 3D.

Esa cosa espacial, de volumenes y pla-
nos... Hace aios vi ilustraciones tuyas en
prensa, en revistas.

Claro. En Lento estuve ilustrando en 2013,
estuve bastante tiempo. La primera que
hice para Lento la hice facetada porque
venia en una busqueda, era vinculada al
pdquer: algo medio poligonal, que tiene
algo de lo gréfico que venia del disefio.

¢{Cien por ciento digital?

Estoy cada vez méds enemigo de la com-
putadora, me tiene medio cansado haber
estado muchas horas frente a ella.

Pero cuando trabajabas era enteramente
con programas informaticos. ;No habia
ningtin dibujo previo?

Bocetos y croquis muy bésicos. Perdi un
poco la mano.

¢Sentis que el pulso quedé sujeto a otra
motricidad?
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Si. Ahora estoy dibujando mucho més en
hoja, a mano, después capaz que lo paso
ala compu para buscar paletas de colores
y definir un poco més y ahi puede estar el
trabajo final. En el caso de las ilustraciones,
por el tema de las correcciones, es mucho
mads practico hacerlas en digital.

{Y el pasaje a una superficie mayor,
como la que supone el muro o la pared?
{COmo se ejecuta ese transito?

Yo me fui de viaje como tres afios por
Latinoamérica y cuando me fui estaba
trabajando como ilustrador, feliz de la
vida. Habia dejado un trabajo de disefio
industrial que no me convencia del todo.
Después con Lento y algunas editoriales
trabajé bastante y surgid irme de viaje

a conocer el continente. Primero surgid
como herramienta de intercambio por
hospedaje, comida, todo. Hacia tiempo
que queria hacer murales, que es una
cosa mas intimidante, porque es publico.
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Y empecé a hacer alguno durante el viaje,
por intercambio, después salieron mas
trabajos. En Argentina, en Chile... En Para-
guay me quedé con las ganas de pintar, en
Bolivia y en Per segui pintando.

Cuando decis «intercambio», ;es porque
recibis recursos econémicos para que-
darte a hacer el trabajo? ; De empresas o
instituciones?

Ambas. Comercios, hospedajes, algin cen-
tro cultural, el taller de algun artista...

Hay muchos muralistas trabajando por
el mundo bajo ese formato.

Volvi hace un afio y medio, no tenia planes
de quedarme mucho tiempo porque queria
seguir viajando. Pero volvi y estuvo lindo
porque me invitaron a formar parte de Casa
Wang, que es un taller de artistas enfoca-
dos al muralismo. He aprendido millones
de cosas con compaiieros que estan hace
tiempo en el mundo de muralismoy en la

Mural en Montevideo.

dindmica de viajar pintando a nivel de festi-
vales; algo que me gustaria hacer.

{Todo el trabajo es a pincel?

Si, y pintura al agua. Primero por un tema
econdmico, porque los aerosoles son caros.
Es caro ser grafitero. No le encontré, para lo
que yo quiero hacer, el uso a un aerosol.

El tema de la pintura al agua es la dura-
bilidad, la permanencia. Hay pigmentos
que con el sol se desvanecen mas rapido
(sobre todos los calidos); hay que tener
cuidado con eso.

Hay diferentes calidades y productos. Igual,
yo no creo en la permanencia de la obra.
Que dure lo que tenga que durar, porque
puede que al dia siguiente te lo pinten,
aunque no pasa mucho.

He visto gente que pega afiches (de recita-

les, de politica) sobre muros ya pintados.
En el mundo de los grafiteros se respeta
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bastante. A menos que sea alguien nuevo,
muy adolescente. Hay diferentes crews
(grupos) de graffiteros que sabés que no
podés ir a hacerles un muro arriba. Pinté
uno en la rambla sur que esté hecho peda-
z0s. Esté contra el dique Maud y perpendi-
cular al mar. Hubo dias que no pinté porque
venian las olas, con la sal y todo.

Hay aficionados y espectadores que con-
funden al tipo que pinta su marca (como
un perro que orina su territorio) con el
artista que esta pensando en coémo influ-
ye su trabajo en el entorno urbano.

Son diferentes formas de expresarse.
Mucha gente arranca asi, es un proceso.
Empezés a «taguear». Hasta los materiales
influyen.

¢Hay muchos muros con obras tuyas aca
en Montevideo?

He pintado varias cosas por la mia, capaz
las que uno més disfruta, y después traba-
jos més comerciales.

No he visto esa movida con tanta fuerza
en otros departamentos. ;Se da mas que
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nada aca, o en la Costa de Oro, antes que
en el interior del pais?

En el interior hay lugares como San Grego-
rio de Polanco, que dicen que es una zona
mural.

Eso lo hizo Bellas Artes con un taller.
Después esta Pan de Azicar; gran parte
del centro de la ciudad tiene pinturas
murales. Ahi también trabajaron con
muralistas argentinos. No sé qué habra
pasado con el tema del mantenimiento.
Lo de San Gregorio tiene casi treinta
afios.

Ahora me acuerdo que en enero de este
afo se hizo el primer festival de arte
urbano en Mercedes, que fue al mismo
tiempo del «Jazz a la calle». Fue compli-
cado por las inundaciones: tuvimos que
evacuar, cargamos colchones y todo y
fuimos a un gimnasio de un club de fut-
bol. Después nos trasladaron a una resi-
dencia estudiantil de Mercedes. El «Jazz
a la calle» se tuvo que mover a un lugar
mads alto. Pero estuvo bueno y hubo una
cantidad de murales. Vino gente de toda
Latinoamérica.

Mural en Montevideo.

iLos patrocinadores mas importantes
quiénes son? ;Las intendencias, los pri-
vados?

Los privados invierten mas en murales.
Hay una tendencia, una moda, y se piden
murales para shoppings, para la plaza de
comidas...

...En el aeropuerto de Carrasco.

La intendencia contratd para pintar el via-
ducto. Hace poco con Casa Wang termina-
mos un proyecto con la Facultad de Qui-
mica, porque se conmemoraron 150 anos
de la tabla periédica. Nos llamaron para
hacer un trabajo en conjunto sobre la calle
Terra y adentro de la facultad, vinculados

a la quimica. Trabajamos la radioactividad,
otros sobre carbono, otros sobre persona-
jes de la quimica. Ese trabajo fue financia-
do por la facultad con la colaboracion del
laboratorio. Después del festival de Merce-
des conocimos otros muralistas que estan
en la vuelta, se generd una cosa de estar
més en comunicacion. Estamos formando
una agrupacion de muralistas que se llama
«Muro». Sobre todo, para defender los
derechos, como por ejemplo la autoria.
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Todo saltd porque hubo una muestra en la
fotogaleria del Parque Rodd sobre mura-
lismo en el Uruguay de un fotégrafo que
tiene fotos de diferentes festivales que se
han hecho y hubo cierta molestia porque

la resefia no nombraba a ningun muralista.

Nunca citd a nadie, entonces entré el tema
de la autoria. Uno sigue siendo el autor,
aunque esté en la via publica. Vas a pintar
un mural para una empresa y te dicen de
sacar unas tomas y en realidad te estén
contratando para pintar un mural, no para
sacarte fotos. Si llegamos a un acuerdo
para pintar un mural, pintamos un mural.
Lo extra es extra. Las obras tienen autor y
tienen derechos.

Lo cual no te exime del vandalismo,
como hablamos antes.

No. Pero si vas a hacer una publicidad y va
a aparecer mi mural vas a tener que pagar a
alguien para que pinte o haga una esceno-
grafia. Esa es la idea de agruparse, y regular
los precios ya sea por metro cuadrado, que
es muy dificil. Muchas veces hay llamados,
pero te dicen que van a elegir al més bara-
to. La idea es que elijan lo que les gusta y
no por el precio.

Estabas hablando de tu participacion
en el mural de la Facultad de Quimica.
Sin dudas hay una cantidad de horas, no
solamente de trabajo en si sino del tra-
bajo previo. Si tenés que sumar todo el
laburo de un mural, ;cuél es la cantidad
de tiempo que te lleva?

Dos semanas. Trabajando ocho horas por
dia.

¢{Has trabajado siempre a nivel de piso o
has llegado a trabajar en andamios?

En andamios y en tijeras, que es un tipo de

plataforma. He pintado a un maximo ocho

metros de altura. El de la facultad fue de los
més grandes.

No trabajaste solo.
No, dos personas.

¢(En cuanto oscilan los precios de un mu-
ral medio? Algo asi como de veinticinco
metros cuadrados.

Hay variables: el lugar, la altura, el estado
de la pared, si es interior o exterior.... Para
tirarte un nimero, 40 mil pesos puede ser
una cifra aproximada.

BUSTAMANTE

¢Y concursos en Uruguay?

Hicieron uno en la Peatonal Sarandi. Es
como un patio con huerta orgénica. Ha-
bia que hacer un boceto, un fotomontaje
y después presupuestar los materiales.
Hace poco hubo uno de la Universidad
Catélica, para cualquier artista de cual-
quier rubro. Habia que presentar una
idea, conceptos mds generales como
solidaridad, felicidad, conceptos méas am-
biguos, y presupuestos.

¢Hay algun tipo de relacion o acerca-
miento con la Facultad de Arquitectura,
la comision de patrimonio o algtin grupo
vinculado a lo urbanistico?

No. Dentro de la Ciudad Vieja no se puede
tener nada que no esté aprobado por la
comision.

No ha habido un contacto. Ahora unas
compafieras del taller pintaron en la plaza
de la diversidad, en Policia Vieja. Fue todo
un proyecto arquitecténico, es tremendo
mural. Las llamaron a ellas porque les
gustaba su obra. Hay proyectos puntuales,
como el de los contenedores, que fue una
movida de la Intendencia. Por el lado de

la ilustracion el MEC viene haciendo cosas

oS i EINIT@HIBE

RE-INVENTARTE

Hoy mas que nunca es importante que tengas

PRESENCIA EN INTERNET para seguir exhibiendo y vendiendo tus obras

Creamos tu

SItIO

en 48 horas y vos lo administras

mas info:

www.jubin.uy
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NUEVO MURALISMO <

Dibujo color (s/d).

politicas mas a largo plazo, dentro de la
division cultura, como el Premio Nacional
de llustracion. Estan buenos.

En ese certamen te dan la posibilidad
de llevar tu trabajo a Italia.

Los ganadores y los segundos premios. Se
dio el caso de que colegas se presentaron,
salieron mencionados y el MEC los llevo.
Eso estd generando un movimiento con
los ilustradores con el premio, llevar tu
maqueta a la feria que es la més grande
en ilustracion infantil y juvenil, y mover el
mercado de la ilustracion.

¢Lailustracion en general siempre se

la vio como la hermana menor de las
artes?

Se da mucho que la ilustracion acompana
y estd en funcion del texto. Yendo a esa
feria te das cuenta de que la ilustracion
tiene peso por si sola, y que muchas ve-
ces es la vedette de toda la movida. Yo me
siento mucho més cémodo dentro del
mundo de la ilustracion por un tema de
que esta el dibujo presente, el color. Eso
ya es muchisimo para mi. La ilustracion
tiene una pata artistica para explotar
muchisimo. Trabajando para algunas
editoriales te das cuenta de que sigue
siendo la auxiliar y hasta en un tema de
porcentajes. El que escribe el libro se
lleva un porcentaje y vos le vendés las
ilustraciones. Estando en diferentes ru-
bros veo que estamos todos en la misma,
buscando defender derechos. Mi trabajo
vale, yo soy autor y tengo derechos. @

BRECHA [cosia"
COSTA

Si tu perro todavia no aprendio a traerte Brecha,

nosotros te la llevamos...

Si vivis en Ciudad de la Costa podés recibir el semanario
todos los viernes en la puerta tu casa y mas barato.

Suscribite o consulta por el 2902 5042
o suscripciones@brecha.com.uy

VISA Dca
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100 SOBRE 100: ILUSTRACIONES PARA CIEN FILMES DEL SIGLO XX

Oscar Larroca, Guillermo Zapiola

“Para organizar 100 sobre 100, Larroca eligié un orden cronolégico, con
una especie de homenaje al inicio del cine a partir del aparato creado por
los hermanos Lumiére. llustré un corto de 14 minutos, Viaje a la Luna (1902),
dirigido por Georges Méliés. Escribe Zapiola al pie de la ilustracion: “El ilumi-
nista Méliés fue uno de los primeros en entender que el invento podia servir
para algo mds que el mero registro de actualidades. Este corto, que tiene algo
de ciencia ficcion (su cafion deriva de Verne) y bastante de cuento de hadas
fue solo uno, pero también uno de los mejores, de sus ejercicios de fantasia,
trucos y amor por lo maravilloso”.

A partir de este primer afiche de estética espacial, continda la particu-
lar historia cinematografica del siglo XX de Larroca, que incluye otros cortos,
como Un perro andaluz (1929) de Luis Buiiuel, con la inolvidable imagen del
(scan LaRocA ojo de mujery la navaja, y sigue con clasicos como Casablanca (Michael Cur-
Gonasaan EATIES tiz, 1942), El séptimo sello (Ingmar Bergman, 1957) o Andrei Rublev (Andrei
Tarkovski, 1966). La lista es ecléctica y termina con Ojos bien cerrados (Stan-
ley Kubrick,1999) y Belleza americana (Sam Mendes,1999). No es casual que
Larroca haya elegido dos peliculas provocadoras para cerrar su libro, que
coincide con el fin del siglo XX, tal vez el fin de la provocaciéon. Tampoco es
casual que Kevin Spacey, hoy acusado de abusos sexuales, aparezca en su
Edita Ediciones de La Plaza ilustracién con sus ojos tapados.”

Distribuye Gussi Silvana Tanzi (semanario Bisqueda)

La Pupila

Revista uruguaya de artes visuales
www.revistalapupila.com

Ante un escenario contemporaneo pautado por el vértigo de la innovacién
tecnoldgica, la mercantilizacion creciente de los bienes culturales y la
dificultad de democratizar su acceso (donde la cultura también opera
como elemento aglutinador y a la vez diferenciador de los distintos
estamentos sociales), LA PUPILA navega sobre incertidumbres
ineludibles, tratando de recobrar el sentido del arte y de admitir

sus contradicciones. El cultivar la circulacién de sentido en
momentos en que los espacios destinados a la reflexion y

la cultura disminuyen (ausencia en los medios, declives

varios), el promover los testimonios de los artistas, el

acudir a la historia como forma de pensar el presente,

el darle cabida a figuras de valia relegadas u

olvidadas, el estar atentos a las experiencias

educacionales tradicionales o forjadas en

contextos indeterminados; han sido

y seguirdn siendo parte de nuestro

COmMpromiso.
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Centro de capacitacion -
en Gestion Cultural
Agenda tu futuro

Diploma en Gestion Cultural Curso de Gestion de la Produccion Artistica
De abril a diciembre: De agosto a noviembre:

lunes, miércoles y viernes de 18 a 20 hs. martesy jueves de 18 a 20 hs.

« Introduccion a la Gestion Cultural - Introduccion a la produccion artistica

- Planificacion estratégica « Produccion artes escénicas

« Gestion de recursos humanos « Produccion artes visuales

- Contabilidad y finanzas = Produccion editorial

« Comunicacion y marketing cultural « Taller de montaje

- Taller de proyectos
- Legislacion cultural
- Negociacion y recaudacion de fondos

Curso de Periodismo Cultural
De agosto a diciembre:
martes y jueves de 18 a 20 hs.

Un acercamiento a la tarea basica del periodista:

comunicados de prensa, elaboracién de informes, comentario critico y entrevistas.

El curso incluye herramientas para desempenarse en medios tradicionales y digitales,
ademas de fundamentos para la buena practica periodistica:

redaccion de notas, entrevistas, criticas y columnas de opinion, entre otros temas.

Av. Uruguay 1157, Montevideo CP 11.100

Tel. 2008 6491 - 29160127, int 223 ® @ .
L

www.fundacionitau.com.uy / itau@fundacionitau.com.uy
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