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ARTE NACIONAL

MARIA FREIRE
Vivir para crear

Podemos coincidir sin mayores conflictos que Maria Freire escapa a la dimension de «artista fantas-
ma» acufiada por Laura Malosetti para definir determinados haceres a las sombras*. Contemporanea-
mente reconocida y laureada, presente en colecciones y museos, no pareceria sin embargo inmune
a ese débil eslabon que en artes visuales del Uruguay pareceria ser la conservacion material e inma-
terial de un legado en el largo plazo. Homenaje, itinerario e indagacion, sirvan estas lineas como un
incompleto acercamiento y antidoto minimo a la desmemoria por la fascinante abstraccion de una
artista que tuvo como constante la permanente reinvencion dentro de un coherente eje creativo.

VERONICA PANELLA

(Des) naturaleza de una artista

Inquieta, incansable y original pueden
ser algunos términos a los cuales
recurrir para comenzar a esbozar
iniciales rasgos distintivos de una
artista que tanto desde sus busquedas
personales y desde cruces colectivos
formd parte de rupturas decisivas en la
historia del arte nacional, en particular
en la segunda mitad del siglo XX.
Especialmente cuando tanto sus afos
formativos como sus momentos de
maxima creatividad estan marcados por
no solo una fuerte determinacion vital,
sino por procesos fundacionales que
atraviesan una narrativa de la historia
politica, social y cultural del pais. En
este contexto, es casi imposible no
verse tentado a jugar con esas variables
modélicas que Maria puede configurar
en sus busquedas y decisiones de vida.
Seguramente sea una mirada sesgada y
algo facil, pero la nieta de inmigrantes,
hija de un funcionario publico al que

le faltd un examen para ser escribano,
emparentado con los Vaz Ferreira y
casado con la hija de un jardinero de la
Parva Domus, marcada por la amistad
y vinculo intelectual con los Zorrilla,
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Freire en Sala Calder de la Bienal de San Pablo.



MARIA FREIRE

M. FREIRE - 58

pareceria conjugar solamente en el
ambito privado un ejemplo maravilloso
de ese Montevideo cercano, fermental y a
la vez sordamente amortiguador.

En Maria las inquietudes formativas y las
necesidades econdmicas se conjugan

en sus busquedas. Debe prepararse para
enfrentar el mundo, en su condicion

de hija de una familia numerosa pero
culturalmente inquieta, y lo hace en el
Circulo de Bellas Artes y en la Universidad
del Trabajo. Debe trabajar, pero busca la
docencia (y posteriormente la critica de
arte en el diario Accion), que le permite
espacio para su pasion creativa. Da clases
de dibujo e Historia de la Cultura en
preparatorios en Colonia y ya desde esa
labor se muestra poco atada a formulas.

2 [ LAPUPILA

En su rol como docente renueva por su
cuenta los programas de Secundaria,

a los que encuentra obsoletos y poco
representativos de los cambios acelerados
por las vanguardias, en forma andloga

en las que también muele y rehace a
conciencia las bases creativas de su
produccion: <Me acerqué a la abstraccion
en parte ensefiando. Tenia que dar un
programa que iba de la Prehistoria al

siglo XX'y yo daba la Prehistoria, que me
interesaba muchisimo. Luego ya saltaba al
siglo XX para que los muchachos supieran
cual era el arte que se estaba haciendo
mientras ellos venian a clases [...]. El siglo

XX tiene algo de la fuerza de la prehistoria.

La Prehistoria se acabo, pero quedd
escondida ahi»?,

Maria Freire. Serie Sudamérica.

Las formas de la eternidad

Es que soplan vientos de cambio en

este Uruguay de mediados de siglo,
vientos timidos y comedidos quizas, pero
constantes, y los primeros resultados

no se hacen esperar. Entre los jévenes
artistas circulan publicaciones como

Art d’Aujourd’hui que presentaban las
vanguardias y sus propuestas. Escarceos
culturales que les deja claro lo lejos que
en muchos sentidos les queda el mundo,
pero acrecienta el impulso de acercarlo.
Es en este espiritu de ruptura que se
origina el Grupo de Arte no Figurativo,
creado en 1952 (y del que Freire sera

la Unica representante femenina), que
propone la esencialidad de la forma y
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Serie Capricornio.

la ausencia de la representacion como
puntos de partida, y es integrado por
Pedro Costigliolo, Rhod Rothfuss (con
quien Maria comparte la vocacion
docente, las idas a Colonia y un temprano
vinculo con Madi), Julio Verdié y Juan
José Zanoni, entre otros.

Ese espiritu innovador que parece abrirse
paso en algunos sectores del quehacer
artistico ird progresivamente en aumento.
Maria, ya en pareja con Costigliolo,
profundiza, como muchos integrantes de
su generacion, su contacto con espacios
cercanos a las vanguardias: «Tuvimos

la suerte de ir a la Bienal de San Pablo

y también hacer exposiciones en San
Pablo y en Rio de Janeiro con notas muy
favorables. Me relacioné con muchos
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artistas. Los abstractos éramos pocos y nos
haciamos amigos y visitdbamos juntos las
exposiciones». La experiencia de San Pablo,
en particular el impacto de la segunda
bienal de 1953 y el primero de sus viajes

a Europa, resultado de una beca de su
esposo en 1958, se refleja en el trabajo

de los afios inmediatos de la artista, pero
también en la maduracién conceptual y las
busquedas de esta nueva corriente.

Serd en Europa donde se produce una

de las principales sintesis creativas.
Fascinada con piezas medievales de
museos etnograficos, Maria Freire
desarrolla una serie de abstracciones
inspiradas en llaves, presentadas

en 1959 en Bruselas, en la Galeria

Les Contemporains. El propio juego

ARTE NACIONAL

interpretativo de la forma pura toma

un giro inesperado cuando el publico
asume que la raiz de los signos es
precolombina. El episodio resulta
interesante, tanto por la lectura asignada
a esta nueva forma de lenguaje, como
en la aceptacion comunicativa que la
artista presta a los estimulos que su
obra genera: «El pUblico bautizd la serie
SUDAMERICA, pese a su raiz europea, y
Freire comprueba después la fuerza del
0jo que vio iconografias de la América
Precolombina en utensilios del Medievo
europeo [...]. De cualquier manera, es
una fusion que engancha a la autora.
Una mezcla de sus impulsos abstractos
y del peso que las culturas primitivas
tuvieron en su formacion.»,
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MARIA FREIRE

Maximos creativos de la invencion
infinita

Esta modalidad de trabajo en series define
de aqui en mas los procesos creativos

de la artista, donde la importancia de

la exploracion de un trabajo hasta el
limite de sus posibilidades tiene tanta
importancia como el resultado, o quizas
mejor, ambos suponen dos caras de la
misma moneda de una concepcién del
arte como permanente construccion.

En palabras de Inés Moreno, la madurez
creativa se ve reflejada en que: «Los suyos
son signos sin referencia, pura forma

que se transforma, en la exploracidn que
comporta la creacién plastica y solamente
busca descubrir la potencialidad de lo
visible. Tan libres de significado como los
sonidos de la composicion musical...»*, El
regreso al pais luego de la gira europea en
la década del sesenta, una decisién que

4| LAPUPILA

responde mas a la voluntad de Costigliolo
que a la de Marfa, supone de cualquier
forma instancias de intensa produccién en
gran formato como las series Capricornioy
Cérdoba.

En Capricornio la vibracién otorga al
ritmo un in crescendo, que profundiza

el componente musical del signo y

que lejos de refrenarse en el juego
monocroméatico gana intensidad en

la concentracion que supone esa
voluntaria y estudiada sustraccion, en

un espacio draméticamente dinamico
que va modificando hacia fines de los
sesenta. Este es el momento en el que el
color comienza a jugar un papel visual y
expresivo mas acentuado, con la plena
madurez de dicho proceso expresado

en la extensa y compleja Cérdoba, que
propone un didlogo con las formas
precedentes, pero en un escenario de
buscada fragmentacion visual entre el

Serie Cordoba.

fondoy la figura, de espacios recortados
y bandas de colores.

Estos juegos coloristas abren la puerta

a otras preocupaciones estéticas y
visuales. Lo que en la serie de fines de

los sesenta fuera una fisura reiterada y
persistente en el plano, transmuta en

los juegos decididamente dpticos de

|a serie Vibrantes y Radiantes. El interés
por el op art y la fascinacion que los
cinéticos despertaron en Freire en la
Bienal de San Pablo, con el impacto que
supuso el contacto con las esculturas de
Alexander Calder parece desplazarse a
este plano simbdlico, donde las supuestas
perturbaciones lineales y cromaticas
colaboran en generar sensacion de
movimiento. Freire se reinventa a si misma
y su fuente creativa parece continuar
inagotable a pesar del paso de los afios

y del duro golpe que supone en 1985 la
pérdida de su compafiero.
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Un tandem, dos singularidades

En este sentido, resulta innegable que
lafigura y la obra de Maria Freire se
encuentra inevitablemente asociada a la
del también artista concreto José Pedro
Costigliolo (1902-1985). En palabras

de Freire en la citada entrevista para E/
Monitor Pldstico: «<Fuimos companeros
muchos afios hasta que consideramos
que esa amistad podia transformarse en
matrimonio. La pasion por el arte fue lo
mas importante en mi vida y también
en la de Costigliolo. Nos olviddbamos
de nosotros mismos». Al respecto de

los binomios formados por artistas

que son ademds parejas sentimentales
(Frida Kahlo y Diego Rivera, Leonora
Carrington y Max Ernst, Lee Krasner y
Jackson Pollock, por citar algunos), las
asimetrias y reconocimientos resultan
en ocasiones complejos. ;Entra la pareja
Freire-Costigliolo en esta realidad?

La cdlida evocacion de la artista de la
vida en comUn quizas deslice en algdn
punto de fisura en una relacion donde
parecerian recaer sobre sus hombros los
aspectos mas practicos y mundanos: «Yo
estaba unida a Costigliolo [...] y tenia que
salir a trabajar para mantener el hogar.

Tenfamos un sétano enorme en la calle
Ejido y Soriano y a veces no nos ddbamos
cuenta de que habiamos pasado todo el
verano encerrados en ese sétano, porque
era el tiempo que yo tenia libre». Sin
embargo, la fuerza expresiva de Freire

se mantiene inalterada y el intercambio
creativo ineludible no replica en una
pérdida de identidad de uno por el otro.
Dan cuenta de esto las series de

la década del noventa y las piezas

que abren el periplo del nuevo

milenio, donde replantea, sin repetir,
preocupaciones de épocas tempranas,
como la nueva serie América Latina,

que, partiendo del signo primordial

de fines de los cincuenta, la figura se
carga de materialidad y se inclina hacia
un manejo que podemos considerar
«escultorico» del espacio. Es asi que la
vision de conjunto de la obra de Freire
despierta un sentido de consistencia

ala vez que irrealidad, o, mejor aun,
lenguaje personal, originado en ese
privado espacio que es la imaginacion
de la artista. El recorrido por su obra deja
la sensacion de un viaje a la semilla, en

la que llegamos al final amparados por
esa potente sensacion de coherencia y
deslumbramiento con la que partimos. @

ARTE NACIONAL

! Diversas teoricas de arte han trabajado

el concepto de «artista fantasma» (Laura
Malosetti Costa. Una historia de fantasmas.
Artistas pldsticos de la generacidn del ochenta
en Buenos Aires. Recuperado en https://www.
academia.edu/35215115/Una_historia_de_
fantasmas_Artistas_pl%C3%A1sticas_de_la_
generaci%C3%B3n_del_ochenta_en_Buenos_
Aires) o «artista en las sombras» (Amparo
Serrano de Haro. Mujeres en el arte. Plaza
Janés, 2000).

2 Los entrecomillados que en este articulo
refieren a la voz directa de Maria Freire
corresponden a fragmentos de la entrevista
realizada por Eduardo Pincho Casanova para
el programa El Monitor Pldstico, emitido el

12 de agosto de 2007, y forman parte del
Archivo de El Monitor Pldstico (https://www.
elmonitorplastico.com/archivo). Recuperado
en: https://www.elmonitorplastico.com/
programa/12-08-2007

¥ Miguel Carbajal. «Las vanguardias irrumpen
en los cincuenta». GTL/ART Gallery, 2006.
Recuperado en https://anaforas.ficedu.uy/jspui/
handle/123456789/30881

#Inés Moreno. «Maria Freire: la pasion por la
forma. En el catdlogo de la muestra «<Maria
Freire: Forma y Color». Museo Blanes, marzo-
mayo 2016. p. 16.
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DESDE LA FOVEA

Otra realidad aumentada. Andrea Arobba en conversacién con Paula Pouso, 2019. Fotografia digital de una performance, con fondos proyectados de cuadros
elaborados con técnica mixta, de 1x1 m.
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Entrevista a Paula Pouso

Mirar la mente

ARTE'Y CIENCIA

No existen muchos antecedentes escritos de experiencias de interaccién entre cientificos y artistas.

Mirar la mente (edicion de Estuario y GEA) es un libro que retrata los encuentros entre cientificos y

artistas que, bajo la curaduria de Ana Silva, Paula Pouso y Pablo Casacuberta, exploran el comporta-

miento delamente ante el acto creativo y los objetivos e intereses de dos disciplinas que tienen en su

génesislainterpretaciondelarealidady la construccion de pensamiento. El resultado es una cuidada

edicion a partir de un efectivo disefio y la utilizacién de la fotografia a cargo de Tali Kimelman, que

Mds que un recurso estético es un aporte artistico al intercambio de ocho duplas de neurocientificos

y artistas que investigan nuevas formas de sentido de la condicion humana.

GERARDO MANTERO

iCOmo se gestd la idea del libro y qué
papel jugo el GEN, centro de artes y
ciencias?

El libro tiene que ver con una experiencia
previa que tuvimos con Ana Silva. Hicimos
una muestra de fotografia con el Centro
de Fotografia de Montevideo, que se llamé
Historias de los misterios de la mente, que lo
que hacia era mostrar imagenes con textos
breves e historias de la neuroetologia, que
es el estudio de cdmo el cerebro controla
el comportamiento. Cuando la muestra
terming le dije a Ana que teniamos que
hacer un libro. Ella fue mi mentora en la
maestria, en mi doctorado, y tenemos
muchas cosas en comun. Surgié como una
forma de hacer algo juntas que no fuera tan
académico. Eso fue en el 2016. Pensamos
de qué forma hacerlo, empezamos a
barajar ideas y ahi surgié laidea de ira
GEN y tener una reunion con ellos, que
sabiamos que combinaban arte y ciencia.
Pablo Casacuberta y Andrea Arobba,

los directores, fueron muy receptivos.
Trabajamos en eso y la idea original se
modific, por suerte. No es lo mismo la
cabeza del cientifico que la cabeza de una
persona vinculada al arte. Fue una fusion
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muy buena y se transformd en ese libro.
Con Ana siempre hemos tenido contacto
con el arte por tener familiares muy
directos vinculados con cosas artisticas.

Mi hermana mayor Laura Pouso, mi otra
hermana también hace teatro.Y la hermana
de Ana, Liliana Silva, es directora de un
taller que se llama Talcahuano. Ella trabaja
en el érea de plastica. Es un taller particular
porque trabajan la expresion con un
método que se basa en la expresion y no
en la técnica. Con Ana tenemos el pasado
comn, ella también es médica y se dedic6
ala biologia, nos sentiamos muy cerca.
Veiamos puntos en comun entre arte y
ciencia, mas de los que la gente piensa.

Otro atractivo del libro es su calidad
estética.

Ese fue un aporte de Pablo Casacuberta.
Nosotras teniamos la idea de que fuera
un libro que pudiera estar en lugares
accesibles, en casas o consultorios. Para
mirar, ver imagenes y que deje cosas. Que
pudieras leer un pedacito y dejarlo. Pablo
dijo que estaba bueno, pero que lo iban a
hacer mas visual, con fotografias, y se fue
armando una estética.

La estructura del libro se basa

en dialogos de ocho duplas de
neurocientificos y artistas.

Con Ana buscamos dentro del ambiente
de la neurociencia de Uruguay qué
personas podian tener cierta facilidad
para interactuar con un artista. Queriamos
equilibrar el género, que para nosotras
es importante, las edades y las etapas.
Hay gente consagrada y gente que recién
empieza las carreras.

El arte y la ciencia son dos disciplinas
donde se investiga, se construye
pensamiento y se crea. Sin embargo, son
de naturalezas distintas. La investigacion
en la ciencia tiene procedimientos de
verificacion objetivos y el arte tiene

una carga de subjetividad importante.
A partir de los dialogos de cientificos y
artistas ;a qué conclusiones llegaron en
cuanto a ambas practicas?

Yo habia trabajado previamente con
Andrea asesorandola en un espectaculo,
Sinapsis, ahi yo veia cdmo era la cosa. Ella
habia llegado a ese espectéculo porque
habia hecho un proceso de bisqueda
creativa que finalizaba con ese proyecto.
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Flavio Zolessi y Fernando Foglino. £/ entierro. Instalacion en el Salon de los Pasos Perdidos del Palacio Legislativo durante la 3.2 Bienal de Montevideo,
realizada por Fernando Foglino, 2016. Mueble de actas y soldados del Batalllén Florida. Maqueta del Palacio Legislativo intervenida con escenas

c lds fo:_:_'iff:'u:hr, lig
Mema de semtide .

Alvaro Cabana y Magela Ferrero. Leyenda Mdtrix. Foto intervenida por Magela Ferrero, 2013,

La investigacion es propia de las dos horario. Cuando hacemos un experimento
disciplinas. hacemos lo mismo. ;Qué subjetividad hay
Yo lo veia en la investigacion del actor en el experimento? Creo que lo subjetivo
o de la actriz, en la busqueda de los es la pasion que uno siente por lo que
personajes, muy disciplinada, pero no me esta investigando, lo que te sostiene es la
habia dado cuenta bien de ese proceso. pasion por lo que hacés. Una elige temas
Eso lo hacen también los cientificos y de cosas que le gusta hacer. En un camino
cientificas. Era muy similar. Investigan independiente, cuando vas creciendo

con un método, con disciplina, con en la carrera formativa ves por donde
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del golpe de Estado reproducidas en 3D.

vas agarrando. A mi me gusta mirar a los
animales en la naturaleza y saber qué le
pasa al cerebro y quiero trabajar en eso.
Después hay mucha objetividad que te
hace muy obsesivo y ordenado.

:Se han estudiado desde la neurociencia
los procesos que se dan en el cerebro en
el momento de la creacion artistica?
Hay estudios de los procesos creativos

en general y como la creatividad puede
aumentarse o disminuirse y qué cosas
pueden influenciar ese proceso. Se
reconocen areas cerebrales, por ejemplo,
un gran cantante tiene desarrollada

tales areas del cerebro, algunas estan
relacionadas con lo bucal y con los
musculos que estan ahi.

Picasso decia: «Que la inspiracion te
encuentre trabajando». Eso tiene que
ver con los procesos creativos y con

los momentos en que se produce una
revelacion o un accidente formal que
define a la obra.

En ese sentido, como el cerebro es bastante
misterioso, sabemos mucho pero no todo
lo que quisiéramos saber. Es un érgano
que no te dice nada de la funcion, es una
masa gris que no dice nada. Es misterioso
solo de verlo. Hay un montén de cosas
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Paula Pouso y Andrea Arobba. Sinapsis: Somos el resultado de nuestras conexiones. Una experiencia aumentada de danza y musica por Andrea Arobba, 2019.

que no sabemos y eso es lo lindo de ser
neurocientifica, que siempre se estan
planteando un montén de preguntas
porque hay un montén de cosas que no
se saben. Yo hago un taller que tiene que
ver con lo que hace Liliana Silva, el dibujo,
la expresion, la activacion de ideas... Es
fascinante. Debe haber gente trabajando
en esa faceta de inspiracion y creacion,
debe ser bastante complejo. Hay algunos
mitos del cerebro como pensar que tiene
un drea que hace una cosa, otra que hace

Cursos de

otra, que esta bien, pero después estd la
conexion entre todo.

En las artes escénicas muchas veces

se hacen ejercicios para fomentar las
emociones, la ira, el llanto.

Se recurre muchas veces a cosas a las que
se sabe que el cerebro va a responder. No
sé nada de teatro, pero veo de lejos lo que
han hecho mis hermanas y tienen distintas
técnicas para armar los personajes. Uno
puede recurrir a un objeto de su infancia,

FOTOGRAFIA

Taller Oscar Bonilla

CURSO BASICO
TALLERES DE
PROYECTO FOTOGRAFICO

cio “Salamandra”

va C[ or
Consultas: 09¢
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a un pensamiento, a algo que traiga ese
recuerdo. Y eso esta conectado, cuando
viene el recuerdo viene la emocion.

Existen estereotipos instaurados en
cuanto a la vision del cientifico y el
artista. El cientifico es frio, no utiliza la
intuicion y el artista vive inmerso en
sus pasiones y emociones. ;Este trabajo
echd luz sobre esos estereotipos?

Si. Cada dupla es diferente, eso esta muy
bueno. Te vas dando cuenta de como se

LAPUPILA | 9



DESDE LA FOVEA

Leyenda Matrix.

construye una obra y cdmo llegan en esos
didlogos a sus puntos en comun. En la
creacion también es interesante porque
de esa interaccion surge algo creativo en
el lenguaje artistico que sea, fotografia,
pintura, escultura. Lo maravilloso que
tienen los artistas es la facilidad para
comunicar. Un mensaje social, de critica,
de emociones, la empatia que sentis
cuando otro esté actuando.

En el arte necesariamente se
complementa la obra con la
comunicacion y la llegada al publico.

El cientifico trabaja de manera mas
reservada.

Si. Cuando trabajaba de médica, una de
las cosas que més extrafio de la parte
cientifica es el contacto con la gente,
porque la investigacion es muy solitaria.
Nosotros trabajamos en un grupo, pero en
el microscopio estoy sola, capaz que hay
alguien mds que me ayuda o que investiga
conmigo o colabora, pero estoy sola. He
tratado de compensar haciendo este

tipo de cosas. La divulgacion cientifica

de lo que hacemos es un poco también
tarea de investigadores e investigadoras,
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tenemos que comunicar lo que hacemos.
El cientifico no es visto como alguien que
tiene un rol social.

{Podés sefialar momentos en el
intercambio de las duplas que te
sorprendieron?

Si, me parecid sorprendente la dupla
de Flavio Zolessi y Fernando Foglino.
Juntaron a todos en GEN, fue muy lindo.
Se conocieron todos, pero se pusieron
muy nerviosos porque no sabian qué
tenian que hacer. Mucha ansiedad.
Después se tenian que contactar e
interactuar. Tuvieron un intercambio
epistolar por mail donde siguieron la
comunicacion. Foglino fue a ver los
peces, sacd fotos —su obra es la tapa
del libro— y capt6 una cosa que viene
haciendo Zolessi de microscopia y
reconstruccion de imagenes. Capto esa
esencia. Y la mayor parte del diélogo fue
por mail. Me remontd a otras épocas,
donde muchas de las cosas que surgian
eran por intercambio epistolar.
Algunos desarrollaron mucho en el
dmbito de creacion y siguieron el
proceso, por ejemplo, Alvaro Cabana

con Magela Ferrero. Alvaro fue a la casa
de Magela y fue viendo cémo era su
proceso creativo. Hicieron un proceso
muy detallado que culmina en esa obra.
Entendés a Magela y entendés a Alvaro.
Después hicieron hasta un experimento
donde tenian que buscar duplas de
madres e hijas. Cada una de esas historias
que estan ahi tienen algo particular y algo
en comun. Todas llegan a esa obra con un
proceso. Lo de algunos fue mas acotado,
se juntaron un par de veces, otros seguian
enganchados. Tan enganchados que
estabamos por mandar a imprimir el libro
y querian cambiarle el titulo a la historia.

Histéricamente no han tenido desde
los diferentes gobiernos una vision
que calibre laimportancia dela
incidencia de la ciencia y del arte en
los procesos de desarrollo social. La
promesa de llegar al uno por ciento
del producto bruto nunca se cumplio.
¢Como es la situacion en cuanto a los
fondos asignados por el Estado para la
investigacion cientifica?

En este momento no hay un crecimiento,
mas bien existe una tendencia a la baja.
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Paula Pouso y Andrea Arobba. Otra realidad aumentada. Ranas de la especie Boana pulchella durante una noche de cortejo.

Es cierto que ha habido circunstancias y, por otro lado, he aprendido en el contexto de financiamientos acotados,
particulares, pero creo que es algo deida  campo de la neurociencia que cuando con gente que trabaja honorariamente
y vuelta. Es un poco la responsabilidad vas al extranjero nunca te sentis en un porque no hay suficientes cargos... En
nuestra de comunicar mas, que es lo que nivel mas bajo, estas igual o mas alto. Es ese sentido, para que florezca mas el

estd cambiando en los Gltimos tiempos extraordinario. Lo que se logra en ese conocimiento hay que invertir mas. @

ES EL MOMENTO DE

RE-INVENTARTE

Hoy mas que nunca es importante que tengas
PRESENCIA EN INTERNET para seguir exhibiendo y vendiendo tus obras

JQ;\ BoCLON  MMEMGAMCOL  TREXN GO B
Te ayudamos !

a mostrar tu trabajo

de manera profesional

siti
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y vos lo administras /
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Fundacién Louis Vuitton. Fotograffa de Pascal Milhavet, 2022.

La coleccion Morozov
en la Fundacion
Louis Vuitton en Paris

HEBER PERDIGON

a Fundacion Louis Vuitton expone

hasta el 3 de abril de 2022 la

coleccién Morozov, [conos del arte
moderno. Es la primera vez, después de
su creacion a comienzo del siglo XX, que
la coleccidn viaja fuera de Rusia. Reline
mas de doscientas obras de arte, tesoros
impresionistas, arte moderno francés y
ruso, de los hermanos Morozov. Durante
muchos anos Rusia conservo en su
territorio esos tesoros de arte moderno,
Matisse, Picasso cubista, Gauguin. Esos
tesoros se encuentran en el museo Pushkin,
en la Galeria Tretiakov de Moscl y en
Museo del Hermitage de San Petersburgo.
Se necesitaron mas de cuarenta camiones
para transportar desde Moscu y San
Petersburgo hasta la Fundacion Louis
Vuitton en el Bois de Boulogne del oeste de
Paris, Francia.
La exposicion traza la trayectoria de dos

12 | LAPUPILA

hermanos filantropos, industriales, y trata
de entender la fascinacién por coleccionar.
Comerciantes de textil, constituyen una de
las mas extraordinarias colecciones de arte
impresionista y moderno del mundo. Hoy
podemos disfrutar la pasion de coleccionar
y rendirle homenaje a los hermanos
Mikhail (1870-1903) e Ivan (1871-1921).
Nacieron en el seno de una familia

de origen serbio. Desde muy jévenes
estuvieron en contacto con maestros rusos
formados en Francia, los mas importantes
de la época. Recibieron una importante
ensefianza artistica y fueron aconsejados
por pintores rusos, Konstantin Korovin o

Valentin Serov para realizar sus colecciones.

Desde 1890 Mikhail Morozov retine Van
Gogh, Gauguin, Bonnard, Maurice Denis,
Manet, Corot, Monet, Toulouse-Lautrec,
Degas. Serd la primera coleccién que
expuso en Rusia. A su muerte en 1903, a los
33 afos, su coleccion cuenta con 39 obras
francesas y 44 obras rusas. A la muerte de
su hermano, lvan contindia con el proyecto
de crear una coleccion fuera de serie de
arte moderno francés.

Nacionalizada en 1917, la coleccion

llegd en 1923 al museo nacional de arte
moderno occidental de Moscu. En 1948
fue protegida por los directores del museo
Pushkin y del Museo del Hermitage de la
destruccion decretada por Stalin.

Hoy la coleccién redne un conjunto de
obras de artistas franceses y rusos, entre
ellos, los més iconicos: Edouard Manet,
Camille Pissarro, Auguste Rodin, Claude
Monet, Toulouse-Lautrec, Auguste Renoir,
Alfred Sisley, Paul Cézanne, Paul Gauguin,
Vincent Van Gogh, Pierre Bonnard, Maurice
Denis, Maillol, Henri Matisse, Albert
Marquet, Maurice de Vlaminck, André
Derain, Pablo Picasso, Répine, Konstantin
Korovin, Alexander Golovin, Valentin Serov,
Michel Larionov, Natalia Goncharova,
Kazimir Malévich, llya Machkov, Pyotr
Konchalovsky, Piotr Outkine, Martiros
Sarian y Sergey Konenkov. La curaduria

de la exposicién estuvo a cargo de

Anne Baldassari. Se despliega en una
museografia original que evoca referencias
historicas de obras emblematicas de la
modernidad artistica del fin del siglo XIXy
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Paul Cézanne (1839-1906). Autoportrait en casquette. Oleo sobre tela, 53x39,7
cm, 1873-75. Museo del Hermitage.

el comienzo del XX. En paralelo, la Fundacion Louis Vuitton apoya
el programa de estudios de preservacion y restauracion de obras
modernas francesas, Picasso, Matisse, Gauguin, Van Gogh, rusas
de la coleccion del Museo Pushkin y de la galeria Tretiakov. La
fundacion contribuye a la modernizacion del taller de restauracion
del museo Pushkin.

La fundacion fue creada en 2006. Su principal objetivo es de
perennizar las acciones desde 1990 del grupo LVMH (Louis Vuitton,
Bernard Arnault propietario, magnate del lujo mundial). El museo
fue disefiado por el arquitecto Frank Gehry en el bosque de
Boulogne al oeste de Paris. Frank Gehry imagina una arquitectura
de vidrio inspirada del Grand Palais en Paris. El edifico de vidrio
imita un velero con velas infladas por el viento del oeste que dan
la ilusién de movimiento. El museo es dedicado al arte moderno

y arte contemporaneo. Fue inaugurado el 20 de octubre 2014. El
costo se elevo a 800 millones de euros y se beneficié de deduccion
fiscal. Cuenta con once galerias en tres niveles destinadas a
presentar diferentes colecciones, exposiciones, intervenciones

de artistas, y un auditorio modulable. La Fundacion Louis Vuitton
no es solamente un centro de arte contemporaneo, es también

un lugar de debates, coloquios, seminarios, master classes y un
escenario para espectaculos en vivo. El auditorio puede recibir 300
personas sentadas. La direccidn artistica estd a cargo de Suzanne
Pagé, exdirectora del Museo de Arte Moderno de Paris. El museo
ha expuesto a Egon Schiele, Jean-Michel Basquiat, Cindy Sherman,
entre otros.
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Pablo Picasso (1881-1973). Acrobate d la boule. Oleo sobre tela, 147x95 cm,
1905.

Auguste Renoir (1841-1919). Portrait de Jeanne Samary. Oleo sobre tela,
56x46 cm, 1877.
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ARTE CONTEMPORANEO

Entrevista a Sebastian Saez

Sentir el paisaje

Es imposible no sentir un fuerte impacto ante las telas de gran dimensién de Sebastidan Saez. Sus

composiciones se caracterizan por un potente cromatismo y la existencia de un mundo inspirado

en los paisajes selvaticos endonde interactian animales salvajes con la exuberancia de la naturale-

zaen sumaximaexpresion. La experiencia sensorial de visitar el lugar o el paisaje elegido en el caso

de Saéz va mas alla de la simple eleccién estética y tiene que ver con la génesis de su vinculacion

con las artes visuales y con una personalidad inquieta e intuitiva que necesita relacionarse emo-

cionalmente con lointangible.

GERARDO MANTERO

{Como fue tu acercamiento al mundo de
las artes visuales?

Yo tuve muchos temas con las drogas,

fui adicto y estuve afos en recuperacion.
Ahora ya hace més de diez afios que

no consumo. En el noventa y nueve me
internaron. Un psiquiatra me dijo: «O te
internds vos por las buenas ahora o més
adelante vienen a buscarte los de blanco».
Tendria veinticinco afios, mas o0 menos.
Me interné y estando en abstinencia en

el centro de rehabilitacion empecé a
laburar. Como en una especie de vomito
empecé a dibujar sin parar con crayolas
una vez estando sobrio. Antes no hacia
nada. Estuve como siete afios sobrio,
después tuve una recaida cinco o seis
meses en 2009. En esos meses que estuve
consumiendo no hice nada de arte, nada.
No me sirve, no me funciona. Hay otros
que si no se fuman algo no pueden laburar
y a ellos les va bien asi. Cada uno en la de
cada uno.

i{Luego asististe a talleres en la
busqueda de formacion?

Fui a algun taller, pasé por un par de
clases con Clever Lara, pero no me gusté.
Seguia trabajando mucho. Me iba solo al
Jardin Botanico, me pasaba todo el dia
dibujando con pastel seco de colores. Ahi

14 | LAPUPILA

me quedaba horas dibujando, después
me iba caminando con las pinturas en
una bolsa. Agarraba todo Millan y seguia
dibujando por alla, estaba fascinado.

Lo hacia todos los dias, hasta el dia de
hoy. Después fui al taller de Lépez Lage.
Ahi la cosa era bastante libre y me senti
cdmodo, entonces empecé a trabajar.
Estuve pila de afios hasta el 2015, que hice
una exposicidn, Montevideanos. Reuni
todo el tema de la figura humana, desde
los papeles hasta desnudos y telas, todo,
ahi fue como un quiebre. Ahi termind
una etapa bastante marcada y empecé

a trabajar sobre todo con paisajes, que
ya te diré que esta cambiando un poco
también.

Una de las caracteristicas de tu obra,
tanto en la figuracion que mostraste

en la serie Montevideanos o en la etapa
actual de los paisajes, tiene que ver con
que vos el modelo lo concebis como
una experiencia vivencial, necesitas
visualizar y sentir el paisaje elegido.

Si, eso siempre sale de afuera. Hace poco
me acordaba de que pinté un cuadro

con un tigre y me acuerdo de que iba al
z0oldgico a ver los tigres. Tenés mil fotos en
internet, pero yo iba a verlos. Mis dltimos
cuadros son més de adentro, me estoy

apartando de la foto. Ahora estoy haciendo
bafiados. Sigo necesitando ir al lugar, ya no
necesito la foto.

Existe una constante en tu obra que
tiene que ver con tu fascinacion por el
paisaje selvatico. Incluso tuviste varias
incursiones en selvas de distintos paises.
Estuve en el Amazonas, en Perd, en
Colombia, en Minas Gerais, en la mata
atlantica, anduve por el Queguay. De chico
siempre me gust6 el tema de la selva, lo
verde. Capaz que me gusta mas el monte
de acd, que es mas tranquilo, que la selva
de alld que es una demencia.

La selva tiene algo que se parece al caos,
tan propio del arte.
Si, totalmente.

Y, a su vez, es una fuente de estimulos
visuales y de exacerbacion de los
sentidos.

Ahi ves todo el tiempo la muerte, los
arboles caidos, todo lo que sale en forma
grotesca, el sol, la humedad... Para mi,
como uruguayo, es demasiado.

{Como varia la paleta cuando te

enfrentas a la selva y al monte criollo?
Es una gran diferencia. No sé si eraen
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Margay en el monte del Queguay. Oleo sobre lienzo, 140x180 cm, 2020.
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Invierno en los baados de Carrasco. Oleo sobre lienzo, 140x180 cm, 2020.
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ARTE CONTEMPORANEO >

Arroyo Sarandi. Oleo sobre lienzo, 50x70 cm, 2021,

Peru, pero cuando fui vi los ananas que
salian del piso. Estdbamos con un guia
local y me acuerdo que cortd el anana con
el machete y era naranja fldior. Acé son
amarillos, alld era una cosa naranja intensa
que chorreaba, una delicia. Alla todo es asi.
Me acuerdo de las orquideas. Llegamos

a un lugar entre unos arboles y era como
una escenografia de orquideas azules
impresionante. Era como un espectaculo I
armado. A mi me gusta el tema del color -
y, por ejemplo, el Gltimo cuadro que hice

es de los bariados de aca. Los bafiados son
todo verde, tienen algunas flores puntuales,
violetas, amarillas, pero es mas bien

verde. La naturaleza es como un pretexto,
después sale la imaginacion. Incluso hay
una conexion entre estos ultimos cuadros,
los paisajes, con los dibujos que hacia del
Jardin Botanico al principio, antes deira
ningun taller. Es como si después de ese
espacio de formacion volviera a retomar
aquello. Es fundamental la formacion, por
mas que vuelvas para aca. Y uno vuelve,
pero con toda la influencia de todos los

Protegemaos'y
defendemos las obras
de mas de 600 artistas

visuales socios
:SE PARTE!

WWW.AGADU.ORG

www.agaduartistasvisuales.org
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SEBASTIAN SAEZ >

maestros que vio, que escuchd entrevistas,
videos en YouTube, de artistas que conocio.

Cuando te enfrentas a la tela ;te basas
en un boceto previo, trazas alguna
estructura compositiva en el plano?

{0 trabajas intuitivamente el tema del
color? ;Como es tu metodologia de
trabajo?

En un principio me basaba en la fotografia
que habia tomado en el lugar. Empieza con
la sensacion que me dejo la naturaleza y
después se va modificando, comienzan a
jugar el espacio, el equilibrio y el color. Por
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Estudio sobre el arroyo Sarandi, Oleo sobre lienzo, 160x140 cm, 2021,

lo general el resultado nunca es lo que uno
esperaba. Es muy dificil en mi caso, porque
me puede encantar un lugar y le saco la
foto, pero el resultado no tiene nada que
ver con lo que estaba, si puede tener que
ver con lo que me transmiti.

En 2015 te fuiste Brasil, a partir de lo
pasé en la minera en Bento Rodrigues,
Minas Gerais, donde ocurrié un
desastre natural. De alguna manera te
enfrentaste a un escenario devastado.
Vi las imagenes en internet y senti que
tenia que ir. No tenfa un mango en el

momento. Mi capital era de cuatro mil
ddlares y me estaba gastando dos mil en el
viaje de quince dias. No sabia portugués,
estaba el tema del Zika, lo social, que me
habian dicho que estaba complicado, pero
tenia que ir. Mi relacion con la naturaleza
viene de la infancia, de chico siempre

me fascinaron las plantas, pasaba mucho
tiempo entre ellas y por algo empecé en el
Jardin Botanico. Por ahi sale la impulsividad
deiraBrasil.

Estudiaste Filosofia, te interesa la
bibliografia de los artistas, ejecutds
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ARTE CONTEMPORANEO

percusion cubana, sos ciclista amateur.
Distintas facetas para definir una
personalidad. ;Cémo te ubicas como
artista y como persona en el escenario
del arte contemporaneo?

Me veo medio raro. Corri un par de
carreras de la vuelta ciclista de Flores,
corrilas doscientas millas con un club

de acd. Amateur, pero con equipo y
entrenador. En el ambiente del ciclismo
era el pintor. Los pintores no se adaptan
mucho a los medios. Cuesta la interaccién
e integrarse.

ABRIL 2022 _n’"61

BaRados de Carrasco. Oleo sobre lienzo, 140x180 cm, 2019.

La busqueda filoséfica tiene que ver con
elintento de interpretar la intrincada
realidad que vivimos y con la biisqueda
de encontrar un nuevo sentido ala
existencia y a la creacion.

Si, ademéds en el 2010 dije que iba a

dar clases, pero §y si un alumno me
preguntaba sobre los egipcios? ;Qué le
iba a decir? Entonces empecé a estudiar
Estética en Humanidades para aprender
todos esos origenes, si bien me interesa
més lo contemporaneo y la modernidad.
Tenia que saber de lo otro por lo menos.
Después estudié por mi cuenta filosofia

més contemporanea y también la obra
de artistas contemporaneos. Hoy estuve
viendo a Albert Oehlen, el alemén.

{Te emparentas con alguna tendencia?
:50s un impresionista abstracto,
neofigurativo? ;Como te definirias?

Me encanta el expresionismo abstracto,

los tengo a todos bien estudiados. El

proceso que hago es ir a un lugar, estar ahi,
quedar fascinado y después cuando estoy
trabajando es como estar en ese lugar. Suena
cursi, pero es asi. Después en la tela se da un
laburo en el que hay varios cuadros abajo.
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Noche en los barados de Carrasco. Oleo sobre lienzo, 2019.

{Trabajas por capas, también utilizas lo
matérico?

Si, me encanta. Me encanta el éleo. Compro
los pigmentos flior y encargo un bidén de
aceite. No me llevo bien con el acrilico, me
cuesta. Hay un cuadro en acrilico, el Uinico
que hice, que me encanta, con agua flior y
un monte. Salié muy rdpido cuando vine de
Brasil, pero me cuesta. Con el 6leo me llevo
bien, por los tiempos capaz.

{Cémo te llevas con el mercado del arte?
Ese es un tema por el que estd bueno
tener alumnos, porque creo que el

el . -
mlomtor

astic

mercado es dificil en todo el mundo. Hace
poCo vi una entrevista a un pintor, que

es el que disena las tapas de Radiohead,
y el tipo decia que habia logrado vivir

del arte, pero te dabas cuenta de que no
era millonario ni nada de eso. Conozco
artistas en Londres y en Estados Unidos
que no pueden.

Un mercado tan pequeiio como el
nuestro también incide.

Si, he tenido algunas ventas, sobre todo
desde la pandemia. El primer afio de
pandemia me fue muy bien, el afio pasado

todas las entrevistas
en el archivo online:

elmonitorplastico.com Itau

de Pincho Casanova

fue mas dificil. Una cosa muy importante
que te iba a decir del proceso es que
cuando empiezo a trabajar hago un
cuadro, me gusta como queda, lo hago un
par de veces mds y enseguida me aburro,
tengo que seguir buscando otra cosa, otra
forma. Esa busqueda se va poniendo cada
vez més dificil, el proceso para mi tiene
mucho de angustia.

Es propia de la creacion la dicotomia
entre el placer y la angustia.

Al final quedo contento con la obra.
Después empiezo otro cuadro y me olvido.

desde 2006 los sabados a las 17 hs.
por Canal 5 TNU y tnu.com.uy
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Cada cuadro es como una aventura.
Totalmente. Es una busqueda, no es un
lugar cdmodo.

El arte nace de la incomodidad.

Creo que ese lugar incomodo es un buen
lugar para estar. Trabajé cuatro afios en

el Centro Cultural de Espafia y tuve la
oportunidad de hablar con muchos. Es
como me dijo Ernesto Vila: «<Una pata

en lo que ya venis logrando y la otra en
falso». Siempre buscando y sin saber. Creo
que estoy condenado a eso. Vino alguna

persona a decirme: «Quiero este cuadro.
{Me hacés uno igual?». Traté de hacerlo
y no pude.

¢Cémo ves las politicas culturales del
Estado referidas a las artes visuales?
Creo que estaria buenisimo que se
solucionara el tema de la jubilacion

para artistas. Tengo cuarenta y siete,
aporto un minimo para tener sociedad
médica, pero la parte econdmica va a ser
minima. Tengo que aprovechar todos los
afos que hice en el centro cultural, antes

CONOCE UNA
MIRADA DIFERENTE

SUSCRIPCIONES: ladiaria.com.uy 28900 0808*

ABRIL 2022 _n’"61

Sebastian Saez. Foto: Martin De Rossa.

trabajé en una estacion de servicio...
Es dia a dia. Hasta hoy vienen saliendo
los cuadros, pero me pasé que a fines
de noviembre del afo pasado no podia
hacer més nada y me tuve que tomar
vacaciones.

{Cuales son las opiniones que te
importan a la hora de evaluar tu
trabajo?

Las opiniones que me importan son las
de otros pintores, artistas que ves que
laburan. Esas son las que prefiero.
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La presion del relato
biografico en el arte:
los lugares agotados
y los inexplorados

CECILIATELLO D’ELIA

n el campo del arte la practica
E biografica esta presente en
diferentes formatos: ;Cuantas
veces hemos tenido que contar la vida
de un artista, escribir una biografia,
mandar una bio, hacer un CV o una resea
para catélogos, entrevistar, responder,
narrarse a si mismo, hacer retrospectivas,
documentales biogréficos, escuchar o leer
biografias?
Lejos de las solemnes biografias candnicas
nos cuestionamos los clichés que
reproducen las biografias sobre el ser
artistay todo lo que invisibiliza: ;Quién
narra cuando se narra una vida? ;Qué
papel juega la representacion en la vida
de un artista? ;Qué recursos y retoricas se
ponen en marcha? ;Qué se singulariza y
qué se representa? ;Como se construye la
memoria y como opera?
Para realizar esta critica a los intentos
de legitimacion y visibilidad de artistas
através de retdricas biograficas se
analizara el discurso biografico en el
arte. Asi se pretende problematizar
ideas como la tradicion de las biografias
de artistas en la Historia del Arte y las
narraciones empleadas en estos discursos.
También intentaremos buscar, rastrear y
problematizar ciertas experiencias que
dejen ver otra forma de producir relatos
biograficos. De esta manera se busca
desnaturalizar el método biogréfico en
el arte, ver como opera y construye un
modo de ser artista y analizar algunas
posibilidades de exploracién para
enriquecerlo y potenciarlo.
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Pio Collivadino (1869-1945). £ taller. Oleo sobre tela, 100x75 cm, 1899, MNAV,
N2 de inventario: 376.
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Diégenes Hequet (1866-1902). Taller del escultor J.
M. Ferrari. Oleo sobre tela, 65%110 cm, 1900. MNAV.
N2 de inventario: 1438.

En el campo de las artes visuales existe
tacitamente la idea de que hay que
sacar a la luz artistas que han sido
marginados del circuito hegemoénico
institucionalizado del arte. Para ello el
instrumento por excelencia de puesta

en valor es biografiarlo. Aparece la
sistematizacion de la trayectoria de un
individuo como la manera de instituirlo
como artista (esto seguramente suceda
porgue no existe una manera univoca de
alcanzar esta profesion, es decir, no hay
rigurosidad legal como la matriculacion
—o la formacion académica no significa
necesariamente el ser artista—). Este
conflicto interno de la profesion lleva a
proponer ciertas normas implicitas que de
alguna manera atentan contra ella misma.
Este habito histérico comienza en el

arte con Le vite dei piti eccellenti pittori,
scultori, e architettori italiani, da Cimabue
insino a’ tempi nostri de Giorgio Vasari en
1550. Lo que realiza este tedrico y artista,
considerado el primer historiador del
arte, es un ordenamiento de la vida de

los artistas'. Gracias a él se conoce a los
artistas? y no solo a su obra, es decir que
empieza a aparecer la individualizacion
moderna del artista, elemento
fundamental para el posterior desarrollo
del arte.

Asi se constituye el método biografico
como la génesis para la construccion del
relato candnico de la Historia del Arte,
por lo que de aqui en adelante va a ser
fundamental el conocimiento de la vida del
artista para hablar de arte.
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Se observa la necesidad de que aparezca
un individuo y un grupo al relato instituido
del arte, se generan iconos de cada
generacion dejando en evidencia la
precaria tension de la homogeneizacion
de los grupos ya que ingresan, pero sin el
despliegue de la riqueza de su trayectoria.
Esta necesidad de inventar a un artista
excepcional conduce a preguntarse cémo
se construye esta individualizacion. Como
se dijo anteriormente, la herramienta
para realizarlo es la biograffa. Esta, desde
sus inicios hasta la actualidad, tiene la
necesidad de anexar fuertemente esta
profesion a un desarrollo bioldgico del
individuo, presentandose asi no como un
constructo sino con la fuerza irrefutable
de lo natural. Por esta razén aparecen
una serie de clichés en las vidas de los
artistas.

En primer lugar, la mayoria de las biografias
y de los modos de entender las vidas de
los artistas en un sentido amplio (desde la
oralidad, la memoria o lo escrito) repiten
mas 0 menos un mismo esquema. Tienen
que pasar por una fase inicial donde
recuperan hechos de la infancia, una

fase joven de artista experimental, otra
cuando ya se consigue la formulacion de
un lenguaje artistico personal que genera
identidad y finalmente cémo eso se
sostiene en el tiempo.

De alguna manera estas biografias

tienen un dejo banal de psicoanélisis

y refuerzan la supuesta idea de que

el arte es una manera de expresar, de
hacer catarsis o sublimar, es decir, el

BIOGRAFIAS >

artista como médium. Por lo general

hay un hecho traumético en la infancia.

Se puede observar en las biografias
canonizadas que los mismos artistas relatan
y relacionan estos acontecimientos con

su arte, uniendo puntos, encontrando
forzosamente relaciones inteligibles que
se expliquen unas con otras®. Asi, Marta
Minujin es olvidada por sus padres por la
enfermedad que padece su hermanoy
Nicolds Garcia Uriburu tenia una familia de
once hermanos, esto los lleva a aislarse en
soledad y encontrarse en el arte®,

Esto Ileva a hablar de otro de los clichés:
la necesidad rupturista del artista. Como
herencia de las vanguardias, un artista

es quien se configura con un régimen

de historicidad® especifico que le da

las espaldas al pasado y se sumerge

en la vordgine del futuro. Por lo que

este artista maldito debe denunciar la
normalidad de las précticas establecidas
por el resto de los mortales. Abrazando
asi sigilosamente la excepcionalidad de
genio incomprendido, apostando al juego
temporal que implica estar en el futuro y
esperar que la historia —como consenso
de toda la sociedad— lo entienda. Asi
Marta Minujin cuenta en su biografia

que odia desde ir a un restaurante como
vestirse con ropa ya disefiada, es decir
una integracion del ser artista a todos los
pequefos rincones de su vida.

Se configuran asi los origenes de la pasion,
pero no cualquier pasion. La que pide las
biografias de artistas es esa pasion que se
extienda a todos los dmbitos de la vida del
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artista, que haya una conexion clara entre
su obra y sus microacciones (su relacion
con su familia, su estado civil, la casa donde
vive, las amistades que tiene, su manera de
hablar y vestir, etcétera).

En cuanto a los primeros pasos
adolescentes aparece una llamativa
herencia casi hagiogréfica donde si o si

se tienen que narrar los sacrificios vividos
en esta etapa. En la biografia de Nicolds
Garcia Uriburu, como en la de muchos
otros artistas argentinos, habla de su
llegada a Paris sin dinero, en un auto viejo,
caminando galeria por galeria con sus telas
esperando ser aceptado. Transmite la idea
de martir de una peregrinacién dolorosa,
pero también gozosa. Realza la idea del
anonimato, como uno de los miles de
jévenes que estaban en Paris (pero entra en
cierta contradiccion al ver la fragilidad del
enunciado ya que se fue a Paris a través de
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Didgenes Hequet. Taller de pintor. Oleo sobre tela, 64x81 cm, 1896. MNAV. N de inventario: 520.

una beca otorgada por el Estado argentino
o que lo esperaba el gran critico de arte
francés Pierre Restany). Lo que termina
siendo més llamativo es cdmo estos
castigos terminan siendo ejemplificadores
de haber sido un buen artista, como
reconstituyendo la tensién hagiografica del
sacrificio medieval y lo biografico ejemplar-
moral romano.

Aparece en las biografias la formacion
como una derivacion del planteo
rupturista-vanguardista, por lo que el
artista rechaza y critica la formacion
académica. Pero a su vez un artista que no
haya pasado por la Academia y que no la
haya criticado se lo tilda, por lo general,
€OMo a una persona que practica el arte
COMO expresion o pasatiempo, No como
una profesion. Lo que se resuelve asi es
que el ser artista no se puede aprender y
refuerza el planteo hagiogréfico: artista

se nace.

En cualquier catdlogo o resefia biografica
de un artista se enuncian los logros
conseguidos: exposiciones individuales,
exposiciones colectivas, colecciones a

las que pertenece su obra y menciones
bibliograficas. Por supuesto que al hacer
esto se realiza una seleccién de lo mas
significativa, de esta manera cuando se
lee «representd a la Argentina en la Bienal
de San Pablo 1969 es suficiente para
comprender que es una artista exitosa
internacionalmente. En la busqueda

de visibilizar, valorizar y comunicar la
existencia y trayectoria de un artista

se rescatan los aspectos que lo hacen
representativo, pero no singular. Es decir,
invisibiliza toda la red de informacién que
sostiene este hecho y lo que es alin peor:
este gran logro alcanzado es igualado a
miles de artistas que han ido a la Bienal
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Carlos Maria Herrera (1875-1914). Autorretrato. Oleo sobre tela,

7770 cm, 1912. MNAV. N2 de inventario: 212.

de San Pablo. Por lo que el mecanismo de

valorizacion a través de la representatividad

intenta rescatar la trayectoria particular
pero termina igualando, homogeneizando
y finalmente: ;qué es lo que comunica?
Existe otro principio, que se esbozd
levemente, el de la conexidn total entre
obray artista. A tal punto que algunos
artistas estan primeros que su obra. El
artista pare a su obra, o se desprenden
células de él mismo para formar otra cosa,
que es otra, pero es él mismo. Esta relacion
bioldgica es un peso determinista que
emplea la fuerza de lo natural como algo
dado y no construido.

A simple vista se puede ver que la biologia
impera en las biografias de artistas

en ordenar un todo lineal, guiado por
relaciones claras, con un punto de llegada
que selecciona los elementos del pasado.
Pero dentro de este relato existen varios

clichés que utilizan de la biografia lo dado
como natural para construir un relato
hermético del ser artista.

El interrogante es como opera este relato
individual del artista construido planteado
con la fuerza de la verdad. Sumado a las
precariedades internas de la profesion,
resulta que la construccion biografica

es la manera de constatar que un artista
es un artista. Por medio de la repeticion
de los postulados biograficos analizados

BIOGRAFIAS >

anteriormente un artista se legitima como
tal. Pero jeste relato asfixiante del ser artista
no anula todo el campo de posibilidades
del ser artista? ;Puede una persona ser
artista como profesion y no cumplir con
todos estos requisitos biograficos? Si una
obra no se parece a la personalidad de su
artista ;no es una gran obra? ;O no es una
obra tan verdadera, tnica y original? ;Las
obras son realizadas integralmente por el
artista individual genio que la firma? ;Qué

]

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 afio nos sumamos a la conmemoracién

de los 10 anos de La Pupila.

A

GRAFICAMOSCA
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Guillermo Laborde (1886-1940). £n el taller. Oleo sobre tela, 130x96 cm, 1916.
MNAV. N de inventario: 1796.

sucede si intervienen mas personas?
Coincidimos en que las biografias de
artistas es una ilusion retdrica en que

se construye un relato del ser artista,

pero cuando se quiere demostrar su
debilidad se apela a denunciarla como
ficcion, buscando datos anecdéticos que
desestabilicen intuyendo que a toda ficcion
le corresponde una verdad que debe ser
sacada a la luz, cuyo resultado es acrecentar
lailusién. ;Qué se gana intentando saber
si el verdadero artista era el hermano-
asistente de Rogelio Polesello y no el
mismo Rogelio®?

Las preguntas formuladas como estan

no logran habilitar otros lugares para
explorar. Una de las posibles maneras
para potenciar el caracter intersticial

de las biografias’, es decir, seguir la red
que se mueve en los vinculos entre el
individuo y el contexto, es el uso del
mismo recurso artistico que habla mas
del cémo que del qué. Las biografias en

el arte (en un sentido amplio: una vida
individual moderna, un colectivo artistico,
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una generacién o un concepto) cuando
construyen su relato no utilizan las
potencialidades de lo artistico y se atan a
la linealidad del pensamiento y la palabra.
Lo metaférico es una estrategia que
permite capturar y expresar todos esos
flujos de informacion que interactua con
el concepto lineal. Por ejemplo, en una
muestra retrospectiva se puede potenciar
y jugar con las sensaciones creadas a partir
de la musica, la iluminacidn, los olores, lo
espacial, lo ludico, etcétera. Todos estos
elementos pueden intervenir e interactuar
con los conceptos més racionalizados,

en este dialogo se puede mostrar un
movimiento mas integral de los vinculos,
los matices y las diferentes posibilidades
de construccion. Es decir, se puede
enunciar el qué y recapturar el cdmo a
través de recursos sensoriales. Este seria
un posible espacio de exploracién para
ampliar y desafiar el habito asfixiante de lo
candnico de las biografias.

Volviendo al problema del peso de las
biografias de artistas que presiona a

los artistas, existe otro posible recurso
que colabora con la liberacién del
determinismo biogréfico que impera en
el mundo del arte. Los seuddnimos, que
normalmente se utilizan para nomenclar
colectivos o grupos, también pueden
utilizarse para nombrar a un artista
individual. La creacién de un nombre
artistico satisface la idea de la imposicion
arbitraria llevada a cabo por los ritos de

la institucion: nominacion y clasificacion®,
asociadas en este caso al mercado del
arte y su circulacion. A su vez, el uso de
seudonimos libera al artista de tener que
cumpliry manipular su propia historia
para encajar en los clichés biograficos y
bioldgicos de ser artista (que se analizaron
anteriormente). Como una segunda

piel, como una creacidn sin el peso de

lo natural ni de lo ejemplar, se bucea en
esta profesion con mas soltura. Esto no
deja de ser curioso ya que opera de una
manera particular. A través de los relatos
recuperados de artistas emergentes®
cuentan cémo el uso de un nombre
artistico no funciona como una falsedad
que desmiente su verdadera identidad,
sino que potencia e integra esta dualidad
aparente: «Yo soy fanatica de Lady Gaga, si
me la encuentro en la calle le dirfa: jHola,
Stephanie! Porque ella no es uno o lo
otro, es todo»'°, Este pequefio comentario
permite evidenciar un nuevo lugar que
elude la busqueda de verdad, que mixtura
los datos biograficos con la profesion de
artista en una perfecta entropia, que no
deconstruye la idea mitica del artista, pero
si la integra en un universo mas rico. Esta
estrategia sortea los esfuerzos racionales
de manipular a través del relato biografico
la vida de un artista para que sea como
debe ser la vida de un artista, por lo que
agrega y amplia este determinismo.

Por supuesto que el halo mitico y

mistico del ser artista contintia (ya que
evidentemente no es algo que el campo
del arte se anime a soltar), pero también

se pueden incorporar ciertas practicas
minimas que aireen la idea moderna del
artista individual genio. Por ejemplo,
cuando se realiza una obra por un artista
en la que han colaborado diferentes
personas en la realizacion solo se coloca

el nombre del artista, si se explicita que
otra persona intervino desestabiliza la
capacidad artistica del artista. Esto se
escuda con la retérica de la autorfa, pero
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no necesariamente la visibilizacion de las
personas que intervinieron atentan contra
esto, con lo que si atenta es con el criterio
de artista genio. Queda absolutamente
demostrado en el cine y la masica, por
ejemplo, cémo el enunciar todos los que
participan (sonido, guion, fotografia,
vestuario, etcétera) no amenaza contra la
autoria del director de la pelicula ni contra
su capacidad como artista.

Las preguntas siguen siendo las mismas:
¢Por qué se refuerzan los clichés
biogréficos en vez de visibilizar el caracter
intersticial y vincular de la practica artista?
(Cuédl es el temor de soltar este relato?"
Cudnto mds puede mantenerse este
relato? ;Podemos crear otro tipo de
artistas? ;Reproduciendo estos habitos
biogréficos no fortalecemos a este
determinismo? La biografia tal como se
la emplea jreconoce/valoriza a artistas
consagrados o determina/presiona

una manera univoca de ser artista? ;Un
artista que no es artista, es digno de ser
biografiado? ;Usando nuevos recursos en
la biografia se atenta contra la mistica del
arte o se la potencia?

Estas, como infinitas preguntas mas,
quedan abiertas, sin respuestas univocas,
para desnaturalizar ciertas practicas

y poner en juego nuevos vinculos y
potencialidades. Por lo que el interrogante
que comienza con la narrativa de las
biografias de artistas se hace extensivo a
muchas pequefas practicas que apuntan
areforzar la idea canonica de un tipo de
artista.

La naturalizacion de este método en el
relato de la Historia del Arte llevaa la
construccion de un relato que mezcla la
profesion y la vida que cumple ciertos
clichés que aparecen como naturales y
bioldgicos. Este relato invisibiliza todo

un campo de posibilidades y presiona
tanto como a artistas emergentes o
consumidores de arte a cefiirse a un solo
modo de concebir a los artistas. Es trabajo
de todos los agentes del campo del arte
desnaturalizar estos relatos y explorar
nuevas maneras de enriquecer y potenciar
el ser artista. @

! Comienza con un prélogo, le sigue una
introduccion de una biografia del arte (desde los
pueblos antiguos, pasando por la Edad Media

y concluyendo en su presente renacentista).
Luego analiza las vidas individualizadas de los
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José Maria Pagani (1902-1960). Taller de André Lothé. Tinta china sobre papel, 55x40 cm, 1952.
MNAV. Ne de inventario: 3841.

artistas desde Cimabue a Miguel Angel.

2En relacion a la lucha de los artistas para ser
considerada su profesion un arte liberal y con esto
la construccion individual moderna de artista.

3 Bourdieu, Pierre (1997). «La ilusion biografican.
En Razones prdcticas. Sobre la teoria de la accion.
Barcelona: Anagrama.

“Ver los siguientes documentales: https://www.
youtube.com/watch?v=3lkhl00-dYA y https://
www.youtube.com/watch?v=nFQcDE7eWp4.
Estos fueron elegidos por ser los mas vistos en
YouTube.

$ Hartog, Francois (2015). <Regimes of Historicity:

Presentism and Experiences of Time». Nueva York:

Columbia University Press.

8 El critico de arte argentino Rodrigo Canete
interviene lainauguracion de la muestra Polesello
joven en el Malba en julio de 2015. A través de

un tono irénico recorre la muestra intentando
demostrar que su hermano asistente era el
verdadero artista. Se ve claramente que al intentar
romper el relato hegemdnico se apelaa lo

anecdético como desestabilizador de la verdad. Esta
relacion de la informacién menory la informacidn
mayor de la vida de un artista anula la posibilidad
de potenciar las relaciones y los vinculos, por lo
contrario, busca encontrar nuevas verdades.

7 Levi, Giovanni (1989). «Los usos de las
biografias». En Annales ESC, vol. 44,n.2 6, pp.
1325-1337.

8 Bourdieu, Pierre (1997). «La ilusion biogréfica».
En Razones prdcticas. Sobre la teoria de la accién.
Barcelona: Anagrama.

° Datos que se recogieron del encuentro-taller en
el taller de biografias en el arte en Imagen Galeria
de Mendoza, Argentina, realizado el 21y 22 de
julio de 2016.

1 Comentario de la artista argentina Rodlan
(Fernanda Rodriguez Lanzi) en el taller de
biografias en el arte en Imagen Galeria de
Mendoza, Argentina, 2016.

" Este relato existe seguramente porque es
funcional al sistema corporativo del mercado

del arte.
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Maria Angeles Diaz Barbado. Sin titulo (Naufragios). Técnica mixta sobre papel, 29,5x42 cm, 2007.

El naufragio de Ulises

FRANCISCO JARAUTA

largas conversaciones de Horkheimer

y Adorno en el exilio de Santa
Mdnica, notas tomadas por Gretel Adorno
y que servirian més tarde para la redaccion
de Dialektik der Aufkldrung, podemos leer
una en la que Adorno se pregunta: «Was
ist passiert mit Odysseus?» («;Qué pasé
con Ulises?»). Con énfasis extremado,
queriendo condensar en una imposible
pregunta todas las dificultades, todos los
horrores y violencias, necesitado mas que
nunca de obtener una primera respuesta
a los acontecimientos que acompafaron
ala Segunda Guerra, Adorno, mas que
buscar una explicacién de los hechos,

E ntre las notas que acompanaron las
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interroga la época conduciéndola al
limite en el que las posibles garantias
han desaparecido, los dioses protectores
naufragados y aquellos sujetos que, como
Ulises, habian sido identificados como
los fundadores de Occidente, ausentes
de la historia. Una historia que cada vez
mas tenia visos de catdstrofe y frente a

la que todas las mediaciones fracasaban,
imponiéndose como una fatalidad a la
conciencia moderna y a la historia misma
de Occidente.

Ya sabemos como Adorno y Horkheimer
orientan el andlisis que de alguna forma
pueda servir de respuesta a la pregunta
por el extravio o desaparicion de Ulises.

La lectura del Excursus I: Ulises o mito e
llustracién dara cuenta del largo proceso de
metamorfosis que el héroe antiguo sufrira
en sus sucesivas adaptaciones a las formas
de la experiencia moderna. Un Ulises

que, desde su origen, habia hecho de su
propia deriva el método de conocimiento
y de configuracion de la experiencia
moral, desaparece ahora de la escena
dejando huérfanos a quienes soportan

la impotencia de no poder reconstruir el
sistema de las mediaciones y tutelar asi un
horizonte moral, tal como desde el Ulises
clésico Occidente habia ido definiendo e
interpretando.

Esta sugerida centralidad de la figura de
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Ulises es compartida no solo por Adorno,
sino también por los compafieros de
generacion. Para unos y otros la historia
de Occidente podria ahora representarse
por la elipse de un tiempo que discurre del
Ulises clasico a otro moderno, el Ulysses

de Joyce, el Leopold Bloom errante y
extraviado que en el breve e inabarcable
tiempo de dieciséis horas es capaz de
representar la disolucion de todos los
cddigos establecidos, una vez que su
aparente naturalidad se convierte en pura
ficcion, esa manera de la apariencia con la
que vienen a justificarse los asuntos de la
vida y de la sociedad. Ese largo viaje que va
del Ulises homérico al de Joyce representa
para Broch el tiempo de la disolucion.

El viaje clasico se transforma ahora en
errancia infinita: un ir y venir, recorrer mil
veces los mismos lugares de un supuesto
laberinto, fuera del cual paradéjicamente
solo existe lo innombrable. Los mondlogos
de Molly o la ironia de Stephen Dedalus ya
no protegen del abismo ni aseguran nuevas
evidencias. Son solo modos retéricos que
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Sin titulo (Naufragios). Técnica mixta sobre lienzo, 130x200 cm, 2007.

sostienen como si de una levisima se tratara
el juego arriesgado del sentido. Saben bien
Molly y Stephen que el Gltimo limite es el
de las palabras y quiza el de los gestos.

Este largo viaje que va del primer Ulises

al antihéroe joyciano muestra mejor que
ningUn otro las serias transformaciones de
un referente cultural que adquirié siempre
una dimensién simbdlica a la hora de
articular el sentido y horizonte moral de la
experiencia humana. Se trata de un viaje
que de tantas formas sefiala los pasos de
un destino cultural y posiblemente también
de una historia que aun permaneciendo
abierta en los afos en los que se dan las
conversaciones precedentes a Dialektik der
Aufkldrung anunciaba un futuro dramético.
Recorrer aunque solo sea de forma
indicativa estas transformaciones es la
intencién de estas notas, a la espera de otro
desarrollo mas amplio y problematico.

En una primera lectura contrastada de

los textos Ulises es «aquel que parte». El
viaje, la distancia, la lejania respecto al
lugar natal, a la propiedad, al supuesto

familiar, marcan el punto de partida. Y

este partir esta marcado por dos grandes
impulsos: una «insaciable sed» y una
«inagotable curiosidad». Sed y curiosidad
se corresponden. Hablan de un impulso, un
Trieb, una necesidad que recorre el interior
de Ulises. «<Aquel que parte» es aquel «que
se hace preguntas», que es pregunta. Esta
le dispone a buscar una respuesta que esta
mas alla de las evidencias consagradas y
protectoras.

No se indica siempre el lugar o la direccién
del viaje del que parte. Si se afirma que

se parte, como gesto absoluto, como
decision regida por la insaciable sed y

por la inagotable curiosidad. Pero quien
parte, quien abandona la transparencia

de lo conocido, se encuentra en primer
lugar con la no transparencia, lo oscuro,
aquello que desde el no conocimiento se
resiste y protege con la sombra. El primer
viaje es siempre hacia la sombra, el lugar
sin nombre, que se nos oculta, enigma.

Es esta proximidad al enigma, al mar de
enigmas que despierta a Ulises a una nueva
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curiosidad, otra sed. Una extrafieza por
primera vez probada se apodera del viajero
que ve c6mo su percepcion y su mundo se
separan. Es el largo y amplio mundo de lo
desconocido que comienza a constituir la
geografia extrafiada del viajero.
Posiblemente solo el mar —Thdlassa o
Pélagos— puede ser y acoger el mundo de
los enigmas. Ulises es ante todo un héroe
del mar. Hay otros que prefieren la tierra

y recorren sus vericuetos ensombrecidos.
Gilgamesh es uno de ellos, aunque a veces
descienda a los rios. Pero Ulises pertenece
por destino al mar, el mar inmenso que

lo abraza y frente al que apenas hay la
posibilidad de un hablar claro. O el silencio o
los ojos exorbitados 0 aquel «balbo parlare»
que decia Montale. El mar se impone

con su fuerza, su destino. Es la verdadera
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medida del afuera, de lo otro. Y viajar por

él, atravesarlo, es tanto como penetrar en

el mundo secreto que solo el viajero podra
descubriry quizd mas tarde conocer.

Esta travesia no solo esta protegida por lo
oscuro y la no transparencia —esa forma
particular de mostrarse lo desconocido—
sino que al mismo tiempo estad poblada

de peligros. No se puede imaginar el viaje
como un viaje libre de riesgos y peligros.
De ahi que la idea de naufragio pertenece
intrinsecamente a la idea del viaje. No se
puede viajar sin naufragar. Solo en el 0ikds,
en el lugar natural, en la casa, se puede
evitar el naufragio. Pero en el mar naufragar
pertenece a la idea misma del viaje. Es el
naufragio como el peligro el que muestra

la verdadera dimension del mary de su
mundo. Ulises recorre de peligro en peligro,

Sin titulo (Naufragios). Técnica mixta sobre madera,
150110 cm, 2006.

de naufragio en naufragio, ese dificil
descubrimiento del otro. Y son estos los
que comienzan a marcar la edad de Ulises.
Dante como Virgilio buscaran superarlos.
El Ulises homérico los reconocera como
algo que estd ahi inexorablemente. De
ahila poderosa y salvadora extrafieza al
reconocer el limite que el mar le impone.
Posiblemente esta sea la primera forma

de la utopia, un lugar sin nombre o
enmascarado por las sombras, del que
todavia no sabemos ni podemos nombrar.
Si antes era la extrafeza el resultado del
encuentro con el mar de enigmas, es ahora
una poderosa atraccion la que arrastra y
acerca al viajero al mar de sombras. Cada
aparicion, cada acontecimiento multiplicara
la sed y la curiosidad. «Insaciables son

los héroes del mar», anotaba Milosz

ABRIL 2022 _n’"61



hablando de Don Giovanni o de Miguel
de Mafara. Es la pulsién que rige la sed

y que se transforma en necesidad, la que
orienta los ojos, la mirada del viajero
Ulises. Esa mirada extraviada que tantas
veces viene representada en los viajeros
antiguos, dominados por el panico del
descubrimiento. Insistir en el caracter
dramatico del viaje es recuperar una
perspectiva necesaria para entender la
ética de la experiencia del héroe, esa
dimensién que lo abre al desafio de lo
natural o de lo inexorable y funda el
caracter de su excepcion, esa irrepetible
decision que lo sitta en el horizonte de lo
posible y utdpico.

Pero es el viaje el verdadero laboratorio
del conocimiento. Es él quien sitda a Ulises
en latareay el deber del very el conocer.
Son estas las disposiciones que deciden la
nueva relacion con los acontecimientos,
con las cosas. En ese esfuerzo por escrutar
las sombras, por dar nombres —Borges
recuerda que los primeros dibujos nacieron
en China para atrapar los suefios—, por re-
conocer, la mirada juega un papel decisivo.
Solo ella aproxima y pacifica, detiene y
entrega, iluminay visiona. Y sobre todo
ayuda a establecer una nueva relacién. Es
la mirada que se hace conocimiento la que
traza la frontera que demarca los limites de
la identidad, entendida como «cette limite
a quoi ne correspond en realité aucune
expérience» que dira Lévi-Strauss. El viajero
Ulises se convierte asi en hombre-frontera.
Es desde su propia experiencia que puede
distinguir lo propio y lo otro. Aquello de

lo que no tenemos experiencia pero que
ya se anuncia en el mar de las sombras.
Quizd debiéramos aplicar la voz extranjero
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Cine - Futbol - Carnaval - Teatro

Danza - Musica

Hacete Socio: 2402 9017

ABRIL 2022 _n’"61

al territorio de todo aquello de lo que no
tenemos ninguna experiencia. Es ese mundo
sombrio el que poco a poco se iluminara e
irrumpird ante la mirada de Ulises como un
mundo real que problematizara la protegida
identidad y sus privilegios culturales.

Hay un antes y un después del viaje: es

el descubrimiento del otro que se nos da
desde las sombras tutelares e inquietantes
de la lejania. Solo lo que esté cerca cae bajo
el ambito de los sentidos, puede darnos
aquella certeza y seguridad necesarias.

La lejania incuba no solo las sombras sino
también el peligro. Este hombre-frontera, el
Ulises de la primera metamorfosis, inaugura
un saber ético que reorienta la relacion
humana, transformandola en un espacio
intersubjetivo y de comunicacidn. Existe

el otro, es ya el principio de una tesis que
todavia no ha podido definir su alcance
moral.

Como todos sabemos Ulises regresa a
Itaka. No estoy de acuerdo con la lectura
sugerida por Lévinas que describe «son
aventure dans le monde n‘a été qu'un
retour & son ile natale, une complaisance
dans le Méme, une méconnaisance de
I'Autre». Una lectura asi olvida el proceso,
la metamorfosis que acompania al viajero,
al desconocer el caracter central del

viaje. Le bastaria identificar los gestos, las
palabras, la extrafieza que acompana al
viajero que regresa. No, no es asi. Ulises
«regresa lleno de espacio y tiempo»,
afirma Osip Mandelstam intuyendo el
color de la mirada de Ulises. Su regreso

no es la narracion de peligros infinitos,

de naufragios varios, de inenarrables
encuentros. Si el Ulises que ahora regresa
parti6 en su dia marcado por aquella

FILOSOFIA>

«insaciable sed» y aquella «inagotable
curiosidady, a su regreso —Dante se
preocupara de afirmar cdmo la sed

de conocimiento se deshorda con la
experiencia— aquel impulso ha pasado

a ser ahora necesidad interior. Ya no se
puede existir por fuera de aquella tension y
extrafeza, extrafieza que en su dia delimitd
la frontera entre lo idéntico y lo otro y
ahora arrastra como fuegos del mar todos
aquellos rostros que constituyen la primera
forma de la memoria.

El Ulises que regresa —la diosa le recordara
unay otra vez: «<Solo el mar es tu casa».—
sufre una segunda metamorfosis que
transforma su ser humano. A la primera
metamorfosis —hombre-frontera— le
sucede ahora, tras el regreso, una segunda:
Ulises se transforma en Hombre-memoria.
Su regreso arrastra el mar de nombres y
sombras que inquietan y desestabilizan el
mundo ordenado de la vieja casa. Todo se
detiene y se abre ante la mirada extrafa del
que llega de lejos. Nada se corresponde con
lo dado y por primera vez las apariencias
de la identidad se resquebrajan. Si Virgilio
pone todo su intento en garantizar un
regreso a todo precio, es decir, hacer
posible que la errancia se transforme en
feliz regreso, el Ulises antiguo regresa
cargado de una herida mas profunda que
la que Euriclea descubriera en su pierna.
Una herida que recorria por igual la mirada
y el alma, remitiéndolo al mar sin fondo

del otro. En su caso —antes y después de
Virgilio— no basta con regresar para que
todo recomience de nuevo; nadie puede
borrar ni amainar el oleaje que la memoria
no siempre protectora trae consigo. Es

este hombre-memoria el que interroga las

Tu entrada
a la cultura
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evidencias y las somete a la prueba de sus
contrastes. Son las preguntas que, como el
caso de la Esfinge, suspenden la evidencia
para adentrarnos en la penumbra de

las cosas. «Habrd que partir de nuevo,
rezaba la prediccidn que Tiresias hiciera

a Ulises. Si, habra que partir de nuevo.
Pero este segundo viaje ya no sera

como el primero. Median tantas nuevas
circunstancias, nuevos saberes, el antes
insospechado descubrimiento del

mar poblado de nombres, de islas, de
habitantes varios. Y el regreso ha hecho
todavia mas fuerte su presencia, su
inquietante compafiia. Ulises pertenece
aunosy a otros, y recorre el antes y el
ahora sabedor de una transformacion
radical de su mirada. Y es precisamente
este cambio el que no solo decide el
nuevo viaje, sino que lo convierte en

una nueva experiencia. Ulises ya no es

el viajero de antes, ya regresa al mar
transformado en un hombre-ético, capaz
de recorrer la frontera de la identidad y
la diferencia, sabedor de la pertenencia
que reune y relaciona los extremos, los
limites, las fronteras. Esta metamorfosis
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Sin titulo (Naufragios). Técnica mixta sobre papel, 29,5x42 cm, 2007.

de la mirada se dibuja como el inicio de
una nueva experiencia en la medida que
inaugura una nueva forma de relacion,
de entendimiento del otro. Sin prejuzgar
la fortuna de esta intencion, lo que

aqui cuenta es anotar la importancia

que acompana al viaje a la hora de
definir no solo los nuevos espacios de la
experiencia, sino las nuevas formas de
percepcion que, como E. W. Said muestra,
inducen las grandes innovaciones en los
registros valorativos de una cultura. La
mirada no solo se adecta a los intereses
del reconocimiento sino también a las
exigencias de determinadas politicas de
laidentidad. Los sistemas de exclusion se
articulan tacitamente a las necesidades
de defensa o proteccion de identidades
que imaginan o representan uno u otro
riesgo de pérdida de estas. Esta exclusion,
en sus diferentes episodios y aconteceres
histdricos, podria ser entendida como
resultado de una defensa a ultranza de

la identidad, ajena al reconocimiento
ético del otro. Bastaria asomarse a las
grandes narraciones del siglo XIX —de
Flaubert a Balzac, de Melville a Conrad,

etc.— para poder situar en su justo efecto
|a dificil decisién a favor de una mirada
compleja frente a ese mar emergente de
las diferencias sociales, étnicas, lingiisticas,
religiosas, que siguen atravesando la
cultura contemporanea.

Posiblemente hubiera que recorrer otros
momentos si quisiéramos responder de
manera directa a la pregunta que Adorno
anotara en los margenes del cuaderno de

su esposa: «Was ist passiert mit Odysseus?».
Y posiblemente también tendriamos que
recurrir al andlisis de nuevas metamorfosis
que a la larga han terminado por definir la
mirada del hombre moderno. Un largo viaje
de abstracciones reiteradas que —como
Bataille, por cierto, tan frankfurtiano también
él— han ayudado a secuestrar la experiencia
y reorientado la mirada del viejo viajero a un
sistema reificado de intereses, cuya defensa
resulta cada vez mas dramética e ilegitima. El
vigjo Ulises abrid no solo un nuevo territorio
para la experiencia humana, sino también
una nueva actitud desde la que mirarla e
interpretarla, asi como el Ulysses de Joyce
convierte esa perspectiva en un circular
laberintico del hombre moderno. @
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DESPUES DEL ESTRENO

Una seleccion de textos criticos publicados por Jorge Abbondanza

entre 1965y 2014.

Nueve capitulos en tres volimenes de 420 paginas cada uno: cine, artes
visuales, critica, cultura, medioambiente, politica, historia, patrimonio y teatro. !

(Compilador: Oscar Larroca)

[...] Abbondanza no solo tenia sobradas credenciales para hablar del texto autoral y de los rubros técnicos, sino que hablaba de

nuestro desempernio como actores: el leit motiv fundamental y central de nuestra disciplina. Luis Brandoni

[...] Su apreciacion de la creatividad lo convirtié en un mentor obligado para nuestro quebacer teatral; sus criticas abrian puer-

tas de reflexion, ecudnimes y severas, anteponiendo siempre el juicio riguroso a la complacencia. Mario Morgan

[...] Esa rara «isla» cultural en medio de un pais bajo dictadura se las ingeniaba para decir al filo de lo permitido, para man-

tener aireada las visiones y acontecimientos del mundo exterior que el cine nos dejaba atisbar. Ana Ribeiro

SALA NICOLAS LOUREIRO
TEATRO EL GALPON
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EL GALPON

Sebastian Saez

Del 8 de abril hasta el 31 de mayo

PAISAJES

Uno de los mas destacados artistas luministas del novecientos, Blanes
Viale, realiza el primer retrato al aire libre aportando de esta forma una
vision sensorial, influenciado por el refinamiento aristocratico y la sen-
sualidad propia de la época. También los seguidores del planismo, mo-
dalidad que adquiere la pintura uruguaya en el periodo comprendido
entre 1920y 1930, constituyen una generacion de grandes cultores del
paisaje, entre ellos: José Ciineo, Carmelo de Arzadun, Humberto Causa,
César Pesce Castro, Alfredo de Simone y Domingo Bazzurro.

La obra de Sebastian Saéz continda con la tradicion de los artistas
que necesitan la interaccion vivencial con el paisaje y esta eleccién en
parte define su singularidad, sumada a su fascinacion por el universo
selvatico que lo ha llevado a visitar Perd, Colombia y la Amazonia.

Desde sus comienzos su lenguaje se caracteriza por un gran
dominio de la técnica, tanto en la figuracion como en la abstraccion,

Invierno en los Bafiados de Carrasco. Oleo sobre lienzo,
140 cm x 180 cm, 2020.

creando climas sugestivos y de gran impacto visual. Su proceso co-
mienza pintando los fondos a partir del recuerdo que le dejo el paisaje
previamente visitado, las capas de 6leos se superponen en la busqueda
del equilibrio y el color y la silueta del paisaje existen para definir los
planos abstractos, pautados por ritmos, empastes, en la busqueda de
un intenso cromatismo que parece salirse del plano.

Sebastian Saéz se define como pintor y nos regala con su obra y
con esta muestra en particular la gozosa e intransferible contemplacion
del espacio simbdlico.

Gerardo Mantero
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