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Siart, Bolivia 2009

La Bienal Internacional de Arte SIART - Bolivia fue creada en 1999 como Sal6n Internacional
de Arte. A lo largo de las seis versiones ha logrado constituirse en un espacio significativo en
Bolivia, que beneficia el desarrollo de la creacion artistica contemporanea.

Entre sus diversas actividades se encuentran:

El Concurso Internacional SIART, que da la oportunidad a que artistas de diferentes latitudes
del mundo presenten propuestas, las mismas son evaluadas en principio por un Jurado de
Seleccién y posteriormente por un Jurado Internacional de la Bienal SIART, y de la misma
manera, el Concurso Nacional Arte Joven que promueve la produccion creativa de jovenes
bolivianos. Los ganadores de ambos concursos han sido merecedores a los premios otorgados
por el Ministerio de Culturas, Embajada Real de los Paises Bajos, Embajada de Italia a través
del Incontri Internazionali d’ Arte, Embajada de Espafia, Corporacion Andina de Fomento y
Prodem.

La Exposicion de Invitados de Honor es otro componente importante de la Bienal, que contd
con la participacion de destacados artistas de América y Europa.

La Exposicion de Homenaje, que este afio ha estado dedicada a un tema especifico ““Los
procesos sociales en el Arte Boliviano™, que contd con la participacion de renombrados artistas.

Ademas, la Bienal incluyd diversos eventos académicos: Seminarios, talleres, conferencias,
proyecciones audiovisuales, musica, intervenciones urbanas, performances y jornadas culturales.

Las cinco versiones anteriores han logrado gratos resultados. Esta version lleg6 renovada y con
mas fuerza, la cual es impulsada desde la Union Latina-Bolivia y la Fundacién Vision Cultural,
con el apoyo del Ministerio de Culturas, el Gobierno Municipal de La Paz, la Embajada Real
de los Paises Bajos, Embajada de Italia, Fundacion Principe Claus, Espacio Simon |. Patifio,
Embajada de Espafia, Embajada de Brasil, Consulado General de Chile, Embajada del Peru,
Graftec, Goethe-Institut, entre otras.

La presente version esta enmarcada en las actividades del Bicentenario de la Revolucién y La
Paz como Capital Iberoamericana de la Cultura; gira alrededor del concepto “Flujos y reflujos”,
como un polo de atraccion, retencion y expansion de manifestaciones artisticas, plasticas y
visuales, que ponen en evidencia la coexistencia de flujos o reflujos multidireccionales, de
comunicacion e informacion, de migraciones de adentro hacia fuera, del centro hacia la periferia
o0 viceversa; de polos de confluencia y de retencién o nudos de confrontacién que generan
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movimientos centrifugos de rebote. El reto que implica esta propuesta conceptual se vio en
las distintas intervenciones artisticas expuestas a partir del 14 de octubre al 14 de noviembre
de 2009 en galerias, museos y espacios alternativos y abiertos de la ciudad de La Paz, con la
presencia de artistas de 26 paises: Alemania, Argentina, Bolivia, Brasil, Canadé, Chile, Colombia,
Costa Rica, Cuba, Ecuador, Espafia, Francia, Holanda, Italia, Israel, México, Pakistan, Paraguay,
Perq, Portugal, Tailandia, Suiza, Uruguay y Venezuela.

Los nuevos lenguajes del arte contemporaneo encuentran un espacio en esta Bienal, donde
comparten e interacttan con el publico. Y ello, nos lleva a que uno de los objetivos fundamentales
de la Bienal sea democratizar el arte contemporaneo y formar nuevos publicos en esta linea.
Es un escenario de encuentro, re-encuentros, dialogos, reflexiones, promocion y difusién del
arte.

Un paso positivo fue ingresar con obras de arte a la ex Estacién Ferroviaria de La Paz, espacio
que se abrid para que el pablico apreciara algunas de las creaciones artisticas de la Bienal.
Creemos que este inicio sera importante para el arte en el futuro.

A fin de ampliar el nUmero de espectadores, se cont6 con un Bus Artistico, que recorrié durante
varios dias las diferentes zonas de la ciudad de La Paz, mostrando elementos de arte. Esta
experiencia resulté muy positiva y fructifera; logré un acercamiento con un publico que tenia
poco o ningun referente sobre arte; un publico de diferentes niveles sociales y de las zonas
alejadas del centro de la ciudad. La intencién fue llevar pablicos de las diferentes zonas hacia
los sitios de exposicion. Las conferencias, seminarios, talleres, el cine de arte, las intervenciones
urbanas y performances, la musica, las jornadas culturales en los barrios, fueron otra forma
de motivar y atraer publicos, pero con un producto comun, el arte contemporaneo.

Creemos haber cumplido. Hemos tenido una Bienal fortalecida, que alcanzé un mayor espacio,
logré un alto nivel de participacion, tanto nacional como internacional. Fue positiva la presencia
de destacados Criticos y Curadores de Arte de distintas latitudes del mundo.

Esta aventura cultural hubiese sido imposible sin el equipo que trabajé durante meses. La
participacion de Silvio Mignano y Jaime Vargas Delos, asi como la de Silvia Saavedra han sido
decisivas para el éxito de esta version.

Nuestra gratitud a cada una de las instituciones que han hecho posible esta Bienal, a cada uno

de los artistas que han contribuido con su participacion, a todo el equipo de organizacién y a
todos los que de una u otra manera han apoyado a la Bienal SIART.

Norma Campos Vera
Directora de la VI Bienal Internacional de Arte SIART
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Bienal de Sao Paulo

Toda mi formacién de arte contemporaneo se dio a partir de
la Bienal de Sao Paulo, mas conocida como la Bienal de Brasil,
donde vi arte contemporaneo, arte de otros paises, y eso fue
muy importante en mi formacion.

La Bienal de Sao Paulo fue desde su inicio, un espacio muy
importante de visibilidad para artistas latinoamericanos desde
el afo ‘51, los paises empezaron a participar.

El afio ‘50 se planteaba hacer de la Bienal un Centro Interna-
cional de Arte, al mismo tiempo se pretendia poner a los
artistas brasilefios en contacto con el arte del mundo. El afio
2007 esto fue un hecho, la Bienal de Sao Paulo es un Centro
Internacional de Arte, Pero, ;Qué papel tiene la Bienal ahora?
¢Por qué seguir haciendo este modelo que redne a doscientos
artistas, representantes de diferentes lugares?. En los afios ‘50
no habia nada mientras que, hoy existen museos grandes en
el pais, en el continente, entonces, el papel de la bienal es
traer lo Ultimo de arte contemporaneo y ¢Qué es lo ultimo?,
no necesitas ir a una Bienal, esté en la Internet, en los periédicos,
en la television.

Bienal del Vacio

El 2007, me pidieron una propuesta, empecé a preguntar las
condiciones del proyecto, en esa conversacion me vino la idea
de una Bienal vacia, en lugar de tener una gran exposicion, se
hizo un diagnéstico de causas, que veia principalmente una
crisis de identidad, antes que una crisis ético moral.

El espacio vacio, era una cuestion natural, no se trataba de no
tener artistas, sino de tener un espacio libre, donde la gente
pudiera apreciar el edificio, porque desde que se creé (1959),
las paredes siempre estaban cubiertas de banners.

La crisis identitaria de la Bienal de Sao Paulo, se debia a la
explosién de bienales en el mundo, todas hacian lo mismo,
mostraban més o menos las obras de los mismos artistas, y
trabajaban con los mismos criterios, al mismo tiempo. Las
bienales no se distinguian de las ferias de arte que es otro
fendmeno de los afios ‘90, una tiene el objetivo claro de vender
y la otra tiene un sentido mas critico y analitico, por lo cual,
se debe volver a replantear esta cuestion.

Las Bienales tienen el papel de presentar el arte contemporaneo,
sin embargo, lo que se esta haciendo es identificar narrativas,
tendencias y movimientos. Se perdio la capacidad de analizar,
pensar y organizar. Considero que se debe imponer un papel
reflexivo, critico, analitico de lo que esta pasando. Existen
nuevas demandas en la produccion de arte, ahora que todo
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esta globalizado, el movimiento se debe a la regionalizacion
de las Bienales. ¢Por qué no se habla mas?, el hablar al mundo
es un engafo, se trata de hablar para su comunidad, para su
grupo, con su propia identidad, y propias gestiones, por ello,
yo encuentro que la Bienal MERCOSUR, es la més interesante
porque hace un movimiento un poco contrario a la de Sao
Paulo, es dificil mantener un discurso y curatoria con mas de
veinte o treinta artistas.

La distribucién de la Bienal

En la primera planta, area abierta, habia un espacio para el
performance, otro destinado para la parte documental/video
y en una tercera se encontraban artistas que trabajan con
archivos y memorias que eran puntos de partida de lo que
ocurria en el auditorio, donde se llevaba a cabo la presentacion
de diferentes tendencias.

Ademas, se realiz6 un encuentro de mayo hasta fin de afio,
cada semana se presentaban diferentes artistas y gestores que
hablaban de la experiencia de la Bienal. Asimismo, se hizo un
encuentro de 24 diferentes proyectos de bienales existentes
para confrontar modelos, ademas de conferencias y encuentros
de todos los agentes gubernamentales y gente que apoyaba
estas iniciativas. Se publicé también un periddico gratuito que
se repartia en el metro, con articulos y agenda de actividades,
con el fin de captar nuevos publicos.

El afio 1951 Sao Paolo tenia 1 millén de habitantes, tres museos,
dos galerias de arte moderno, dos escuelas de arte y tres
espacios publicos de exhibicion. El 2007 la ciudad contaba con
diez millones de habitantes, ocho museos de arte, sesenta y
dos galerias, trece escuelas y cinco centros culturales, pero lo
interesante es que a lo largo de la primera y segunda Bienal
cerca de cien mil personas la visitaron, constituyéndose en un
10% de la poblacién, mientras que en los ‘90 y 2000 no
llegaron al millén de personas, es decir, no se logro el 10% de
visitas, teniendo en cuenta que la ciudad ha creado una
infraestructura cultural enorme que no ha agregado publico.

Por ello, inauguramos la Bienal diferente, la gente queria un
museo elegante, con cuadros en las paredes, etc. La reacciéon
fue violenta, contaba con un equipo fantastico de gente joven.
Lo curioso fue que la gente que atacaba era gente de mi
generacidn, ademas se tuvo ataque constante de la prensa,
—los de mi generacién dominan la prensa— pero fue bueno, el
apoyo venia de la Internet, de los espacios marginales, es decir,
de los jévenes, entonces parecia una lucha de generaciones.

Hoy se tiene una nueva direccion de jovenes, hay un rescate
que esta proponiendo nuevas tareas y replanteando la Bienal
como institucion.



ARTE Y CONTEMPORANEIDAD
MARGARITA SCHULTZ - ARGENTINA

Los dos términos articulados en el titulo de este trabajo muestran
un ambito de tal magnitud que apenas se logra instalar un marco
de referencia para la reflexion.

Con todo, cabe un acercamiento. Porque la palabra ‘arte', viene
surcando los tiempos aun antes de haber sido concebida en
relacién con las creaciones artisticas, en occidente. Recordemos
el uso del término "tekhné’ entre los griegos para objetos que
hoy denominamos 'arte'. La palabra "arte', atravesando épocas,
cruzando territorios, acompafiando movimientos y tendencias es
en si misma una suerte de caleidoscopio semantico, por la
capacidad multiplicatoria de su significado.

¢Queé trascendencia puede tener la indagacion sobre los alcances
y pertinencia de las denominaciones? Partiendo de la premisa de
gue los nombres se comprometen con y comprometen a los
significados, la problematica no es menor, como trato de describir
mas abajo.

La palabra ‘contemporaneo’, por su parte, puede ser asumida,
al menos, en dos acepciones: una de ellas reconocida histérica-
mente. Me refiero a la acepcion actual con la que designamos
aquello que nos acompafia hoy, en nuestro tiempo y en nuestra
cultura occidental. Pero, aun alli es de rigor realizar algunas
acotaciones, sobre todo si el término se asume con su connotacion
*histérica’. No todo lo que existe hoy es ‘contemporaneo’ ... se
sabe que sobreviven y viven culturas y productos culturales cuyo
tiempo estd sometido a principios y comportamientos donde la
opcion elegida es la tradicion. Aun al existir en ‘el mismo tiempo"
no quiere decir, entonces, que algo sea contemporaneo en ese
sentido histérico-actual. Es lo que representa el epiteto ‘conser-
vador', adjudicado a algo o a alguien existente en un mismo
tiempo cronoldgico, pero ostentando valores culturales de un
pasado ‘superado’. Sin embargo, también estan las culturas
"tradicionales' a las que no cabe describir como ‘conservadoras’,
en el sentido aludido, porque su opcién cultural no se condice
con el mito —o la tradicién— del cambio.

La denominacién ‘contemporaneo’, aun desde esa perspectiva
histérica, muestra la hilacha de una multitud seméantica. La Real

Academia expone las dos direcciones principales en tres acepciones:
Contemporaneo:

1. adj. Existente en el mismo tiempo que otra persona o cosa.
2. adj. Perteneciente o relativo al tiempo o0 época en que se vive.
3. adj. Perteneciente o relativo a la Edad Contemporanea.

La tercera acepcion vale como designacion ‘histérica’ particular,
se extiende sobre el arte producido en el Siglo XX, sobre todo
el arte de las vanguardias de los inicios del siglo, cuyos rasgos
lo distinguen del arte de un pasado tradicional, por ejemplo de
lo que se conoce como academicismo artistico. Con todo, los
productos del arte contemporaneo del siglo XX, permanecen en
su tiempo histérico como es de toda légica y van perdiendo
contemporaneidad a medida que el tiempo avanza y los desplaza
al ambito del pasado. Crece la distancia entre el hoy y aquellas
obras de la vanguardia. Es claro entonces que ‘contemporaneo’
—en la acepcion histérica referida— ha llegado a ser una etiqueta
que ya no nombra el arte que se hace ahora. O deberia dejar de
nombrar el arte contemporéneo de los inicios del siglo XX.

Las dos primeras acepciones coinciden con la segunda manera
que formulo, la que denomino *funcional’. Como tal, tiene una
plasticidad seméntica que la hace apetecible. Asi, desde una
mirada funcional cada cambio del arte ha sido contemporaneo
para sus productores. Y, si se quisiera cefiir la dimension temporal
de lo contemporaneo al 'mero " hoy... el proceso, como ya se
sefiala en algunos articulos y ensayos criticos, deberia ajustarse
a la etapa del arte producido 'después del 11 de las Torres
Gemelas', aun después de superar como contemporaneo el
momento de la postguerra, o el del afio 1989 fecha que sefiala
la caida del Muro de Berlin.

Esa segunda acepcion, sobre todo, es la que se hace cargo de
los cambios de las manifestaciones del arte —compartiendo asi
la vocacion del modernismo por los cambios-—.

Asi, desde la perspectiva funcional de las transformaciones

continuas, el arte de soporte tecnolégico se inscribe en una
historia de cambios. No es un 'fenémeno’ aislado, recortado del
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flujo temporal, es parte de la vanguardia actual, es una de las
manifestaciones del 'arte que nos es contemporaneo’.

¢Cuales pueden ser las ideas centrales para esta vanguardia
tecnologica? Es pertinente recordar aqui una obra estimada hoy
como un clasico fuera de su cardcter visionario: La condicion
postmoderna de Jean-Francois Lyotard (1979). Alli se enfatiza la
importancia de la creatividad y la imaginacion en la era de las
maquinas, de la hiperinformacion y de los automatismos de los
programas digitales.

Pues esta permitido representar el mundo del saber postmoderno
como regido por un juego de informacion completa, y en ese
sentido los datos son, en principio, accesibles a todos los expertos:
no hay secretos cientificos. El incremento de performatividad, a
igual competencia, en la produccién del saber, y no en su
adquisicion, depende, pues, finalmente de esta «imaginacion»
que permite, bien realizar una nueva jugada, bien cambiar las
reglas del juego.

Es eso (la creatividad y la imaginacidn) lo que el arte contempo-
raneo digital eleva a la categoria de herramienta de trabajo,
ademas de asumirla como bandera critica de lucha.

Los principios estéticos basicos que la historia del pensamiento
occidental ha venido desarrollando y comunicando en textos de
diverso orden han mutado en dos planos a veces intensamente
intersecados, otras veces menos compatibles, hasta llegar casi a
la disyuncion.

Al confrontar los conceptos tradicionales y los conceptos actuales
relativos a las tres grandes instancias constitutivas del arte de
todos los tiempos (creacidn-objeto-recepcion) podemos notar
gue en la historia del desenvolvimiento artistico se modifican
conceptos y se modifican términos. Sin embargo, no coinciden
los tiempos de esas modificaciones. Quiero decir que a veces se
mantiene el término en tanto que el concepto ha cambiado, a
veces se mantiene el concepto y cambia el término... pero la
primera situacion es la mas fluida y reiterada.

¢Como influyen las Tecnologias de la Informacion y la Comuni-
cacion (TIC's) en el panorama de las artes y en el marco de esas
nociones bésicas?

Las tres instancias constitutivas del arte se pueden ‘re-leer’ a la
luz de las producciones contemporéneas del ambito del arte
digital. Asi, en las obras creadas para la participacion activa de
los usuarios notamos que:

1) La Creacion se ha tornado "proposicion’, en cuanto, sobre

todo en los ejemplos de arte interactivo en la Red (net-art)
el creador propone una obra para su intervencion por parte
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del publico (quienquiera que sea el que accede a la obra en
la Red).

2) El Objeto estético, por su parte, y por los mismos argumentos
expresados arriba, se torna un 'multiple’, un universo de
versiones y variaciones algunas identificadas y perceptibles,
otros anénimas y desconocidas. Por lo que ‘la obra' es ese
multiple formado por la suma de 'n' versiones.

3) La Recepcidn, a su vez, se transforma en ‘interaccion’,
intervencidn, en la medida en que el usuario (el publico de
esas creaciones) acoge el llamado de la obra, y accede a
participar de la 'poética’ concebida por el o los creadores
(tratese de un individuo o un equipo de trabajo).

Continuando con la reflexion sobre el punto, es de rigor reconocer
que los cambios en las técnicas representan cambios en las
acciones y generan cambios forzosos en las ideas y actitudes. Es
por eso que la critica de arte ha de reforzar la informacion
especifica para cualquiera de las manifestaciones artisticas, y no
s6lo para ese tipo de obras (digitales interactivas).

Desde la aspiracion reconocida por cumplir con esa meta (reforzar
la informacion especifica) sobresalen algunas disciplinas de estudio
en los procesos interpretativos:

1. La Tecnética, nombre que me parece valido para el estudio
de las técnicas diversas empleadas en la creacion de las
distintas disciplinas del arte, no sélo la relativa al arte digital.
Vinculada especialmente a la primera instancia (1) creacion.

2. La Semidtica, estudio de la interpelacion orientada a los signos
artisticos. Que ha tenido a lo largo de la historia una trayectoria
profusa. Es la instancia segunda (2) objeto, corresponderia a
las obras en tanto soportes signicos y soportes de significaciones
susceptibles de interpretacion.

3. La Estética de la recepcion, estudio de los comportamientos
receptivos diferenciales segun las variantes histdricas y "tex-
tuales’ Perteneceria a este campo el estudio de esas transfor-
maciones relativas a la tercera instancia de lo estético antes
referida (3) recepcion.

Asumiendo que las obras contemporaneas de arte digital se
inscriben en una historia que les es propia, no ajena, cabe entre
otras la pregunta siguiente: ;Qué funciones cumplen las
Tecnologias de la Informacién y la Comunicacién (TIC's)
en lo relativo a la creacion de objetos de intencion artistica?
Una enumeracion sencilla da el perfil sin necesidad de mayores
explicitaciones:

e Facilitan la creacién, no la reemplazan.



e Estimulan la participacién del usuario-publico.

< Diseminan los productos merced a la conectividad aportada
por la Red.

* Ayudan a compartir objetos creados entre individuos de
diferentes puntos del planeta.

* Acercan entre si las conductas del creador y el receptor,
respectivamente, al transformarlos en 'interactores reciprocos'.

Es importante insistir: las TIC's no reemplazan la creatividad
personal. Ningun automatismo, ninguin programa de 16 millones
de colores posee la capacidad de crear el sentido, el mensaje, la
fuerza de una idea. Al menos hasta ahora, segun se debiera decir
por pura prudencia.

Es interesante detenerse en unos pocos datos de la historia.
Observar la historia de la relacién entre maquinas y arte en la era
actual:

1. En 1816 Niépce obtiene la primera imagen fotogréafica negativa
sobre papel con una camara oscura.

2. El cine fue oficialmente inaugurado como espectaculo en
Paris, el 28 de diciembre de 1895.

3. Las primeras emisiones publicas de televisién las efectu6 la
BBC en Inglaterra en 1927.

4. En 1968, la Sony Corporation produce el “portpack” primera
camara portatil comercializada, y en ese mismo afio Jean
Louis Godard graba la revuelta francesa de estudiantes por
la mafiana -hecho conocido como el Mayo Francés-, material
que era visto por la noche en una libreria francesa. Nacia asi
el video-reportaje y el video documental.

Y, para comprender el presente:

1. Es positivo atisbar la historia del desarrollo de la informatica
y su influencia en el arte digital. ;Hasta donde retrotraer los
inicios de la computacion?

Muhammad ibn Musa al-Khwarizmi, fue un matemético,
astrénomo y gedgrafo persa, vivié aproximadamente entre
780y 850 ... Este cientifico invent6 el algoritmo, es decir, la
resolucion metddica de problemas de algebra y calculo
numérico mediante una lista bien definida, ordenada y finita
de operaciones a fin de hallar la solucién a un problema.

2. 1946. Se construye en la Universidad de Pennsylvania la
ENIAC (Electronic Numerical Integrator And Calculator), que

fue la primera computadora electronica de propdsito general.
Esta maquina ocupaba todo un sotano de la Universidad,
tenia mas de 18.000 tubos de vacio, consumia 200KW de
energia eléctrica y requeria todo un sistema de aire acondi-
cionado; ademas tenia la capacidad para realizar cinco mil
operaciones aritméticas por segundo.

3. 1981. Computadoras portatiles: La primera computadora
portatil considerada como tal fue la Epson HX-20.

4. TVD: En contraste con la televisién tradicional, que codifica
los datos de manera analdgica, la television digital codifica
sus sefiales de forma binaria. Posibilita crear vias de retorno
entre consumidor y productor de contenidos, abriendo
aplicaciones creativas interactivas. (Esbozos en Espafia, afio
2000...)

Pero no hay que poner la atencién solamente en el decurso de
las fechas de salto en salto. Aporta elementos de juicio, también,
el concentrarse en datos relativos a la carrera de las memorias.
Porque estos desenvolvimientos de las TIC's, aun observados con
el mas acido espiritu critico, deberian ser estimados, asimismo,
como productos de la inteligencia humana, puesto que eso es
lo que son.

¢Cudl es el nivel actual de capacidad de memoria de una méquina
digital?

Examinemos algunos de los incrementos progresivos de la capa-
cidad de memoria de las maquinas:

Simbolo Valor

« kilobit (kbit) 103

« megabit (Mbit)  10%® es o que almacena el popular DVD=600 MGB
e gigabit  (Gbit)  10°

« terabit (Thit) 1012

 exabit (Ebit) 1018

e zettabit  (Zbit) 10%

 yottabit  (Ybit) 10

Y, no dejemos de lado las Velocidades crecientes (bps) en la
transmisién de datos: en 2008 se logro transmitir 1 terabit [1012]
por segundo (en Valencia-Espafia). Se suma a lo anterior la
invencion del universo conocido como Nanotecnologia: un campo
de las ciencias aplicadas dedicado al control y manipulacion de
la materia a una escala menor que un micrometro, es decir, a
nivel de atomos y moléculas (nanomateriales).

La inventiva y la imaginacién creativas en el orden tecnolégico

compiten —dicho de modo figurado- con la creatividad en el
dominio del arte. Asi han surgido campos de desarrollo como el
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del Software libre: Segln la Fundacion para el software libre
(Free Software Foundation), el software libre se refiere a: la
libertad de los usuarios para ejecutar, copiar, distribuir, estudiar,
cambiar y mejorar el software..., o este otro denominado Wi-
Fi (Wireless Fidelity): un sistema de envio de datos sobre redes
computacionales que utiliza ondas de radio en lugar de cables.

Y, en el territorio mas especifico de las producciones artisticas
cabe advertir la adopcion de sensores. Los incomparables media-
dores para las 'instalaciones’, las concreciones de Robotica y
Arte, la amplificacion de la sensorialidad empleada en la produccion
de obras (a raiz de la presencia actual de dispositivos para una
recepcion sensorial no habitual). Se trata de experiencias digitales
con aromas Yy sabores, en dos tipos tecnolégicamente diferentes:
experiencias facticas, cuando aromas efectivos se esparcen en
el aire que circunda la maquina, o inducidas mediante ‘cintillos’
gue generan sensaciones por relacion directa con el cerebro.

Los hitos de esta breve reflexion han estado motivados por
algunos valores y criterios que me gustaria denominar ‘paradig-
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maticos’. Ante todo, por el modo de integrar las TIC's con el arte
que viene produciéndose desde el pasado y complementar mundos
y procesos culturales en un eslabonamiento que nada tiene de
insensato. Por otro lado, por destacar el valor de la integracion
de grupos, Internet mediante, para aprovechar el 'medio’ espe-
cializado. Ello nos habla de una creatividad solidaria frente a
la creatividad solitaria, a la cual no deberia, no tendria por qué
reemplazar.

Por otra parte, se trata de integrar el Arte digital en la tradicion
artistica. Las manifestaciones actuales de estas propuestas creativas
se inscriben fluidamente en la tradicion artistica por numerosos
rasgos. Algunos de esos trazos asomaron de modo incipiente en
la década de los 70 en el siglo XX (arte participativo, formas no
lineales, collages conceptuales y matéricos, entre otros). Si, pero
aquellas cualidades muestran un perfil realmente diverso a raiz
de su pertenencia al universo de la tecnologia digital. Porque los
trazos principales de ese perfil, estan centrados en la marca
positiva de la inestabilidad y la apertura incalculable de la inter-
actividad en accion reciproca.



DISECCION DE UN AUTORRETRATO

DINO VALLS - ESPANA

Dissecare: cortar y separar para ver en profundidad. ¢Autorretrato?
Toda mi pintura seria como un Unico autorretrato, fragmentado,
secuenciado en cientos de obras, siempre en progreso y nunca
acabado, mostrando aspectos proyectados desde mi inconsciente
(personal y colectivo), intelectualizados a través de mi consciente
contemporaneo.

Naci en Zaragoza (Espafia) en 1959. Aunque con una fuerte
aficion por el dibujo, aprendida de mi padre, no hice estudios
de Bellas Artes sino de Medicina. Sélo después de mi licenciatura
en Medicina en la Universidad de Zaragoza, decidi dedicarme
profesionalmente Gnicamente a la pintura. ¢Autodidacta? Sélo
para elegir mis referencias y mis maestros. Lo demas seria
intrusismo profesional, tan absurdo como un médico o un
ingeniero o un piloto autodidactas.

Respecto a la evolucién técnica y tematica, tras una primera
etapa de una pintura realista tradicional, afios de necesario
aprendizaje técnico, fui centrando mis temas en el ser humano
desde un punto de vista mas irreal, mas fantéastico, cercano al
surrealismo. Era ya una pintura mas psicoldgica, cuyo origen no
partia de la realidad exterior, y que me permitié desarrollar, desde
la memoria visual y la intuicion plastica, una verosimilitud formal
elaborada a partir de la imaginacion.

Después de un periodo de obras muy impregnadas visualmente
de una escenografia antigua, cargadas de paradojas visuales y
juegos espacio-temporales, fui progresivamente utilizando estos
elementos de forma cada vez mas intertextual.

Estudié técnicas y procedimientos de maestros flamencos e
italianos de los siglos XV-XVII, utilizando gesso tradicional, temples
de huevo, goma arabiga, caseina, etc., y veladuras de 6leo, dando
a mi pintura una caracteristica muy personal en su factura. Aln
siendo para mi muy importante el aspecto técnico y el proceso
de realizacién de mi pintura, siempre va a ser secundario respecto
al contenido conceptual de la obra.

Tras un periodo de experimentacion, tanto en lo técnico como
en lo conceptual, comienza una etapa en la que los escenarios

y las figuras se despojan de los elementos ornamentales que los
caracterizaban y se vuelven mas neutros, con entornos y personajes
desnudos, mas alejados de localizaciones temporo-espaciales,
potenciandose asf la identificacion con la figura protagonista. La
composicion utiliza frecuentemente la fragmentacion, la
secuenciacion, y una estética fria de foto clinica con elementos
de la préactica médica, muchas veces desarrollando formatos en
polipticos cuyo discurso retoma un lenguaje que me interesa
especialmente recuperar como es el del retablo. Recientemente,
he ido intensificando el cromatismo de mi pintura.

Respecto al proceso de elaboracion de mis obras, suelen partir
de una idea inicial, muy imprecisa a veces, sentida numinosamente
como portadora de una especial carga psiquica. Viene después
un periodo de aislamiento personal de dias o semanas, en el que
va generandose un estado de obsesion sobre el tema, durante
el cual voy realizando decenas de pequefios bocetos a lapiz en
los que se va componiendo un escenario figurativo y verosimil
gue va intelectualizando el contenido inconsciente inicial mediante
la impregnacion consciente de la cultura y la razon. Es un proceso
de imaginacion activa similar al descrito por Jung en la funcién
transcendente, en el que el nivel de la consciencia va descendiendo
para dejar aumentar la sensibilidad al contenido inconsciente.
Las imagenes hipnagdgicas e hipnopodmpicas enriquecen también
el escenario visual que se va proyectando en la composicion. Se
trata de utilizar la consciencia para racionalizar el inconsciente
y simultaneamente irracionalizar la consciencia mediante el
contenido inconsciente.

Llego a un boceto final con una composicion a lapiz (algunas
veces también un esbozo a color sobre una pequefia tabla, o
algunos estudios preparatorios al carbon a tamafio definitivo) y
entonces decido el formato y tamafio del soporte y preparo el
mismo, habitualmente tabla.

Durante el proceso de elaboracion de la pintura, a partir de ese
boceto definitivo que he redisefiado ya en el soporte definitivo,
voy desarrollando los procedimientos pictéricos que van dando
cuerpo a la composicion, continuando siempre sin utilizar modelos
reales sino configurando una idealizacion tanto de las figuras
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como de los escenarios. Este proceso de idealizacion hace que
siga aumentando la impregnacion inconsciente, cosa que seria
muy dificil partiendo de modelos reales, ademas de permitirme
una mayor libertad de eleccion de escenarios, temas, ideal estético
de las figuras, etc. El nivel de verosimilitud que consigo mediante
mi memoria visual y mi intuicion plastica es para mi el suficiente
para mi proposito de la proyeccion de un contenido psiquico en
una representacion visual. En este sentido, soy mas flamenco en
la técnica que utilizo, pero soy mas italiano en la idealizacion de
lo representado.

El contenido conceptual de mi pintura es dificil de definir
verbalmente. Habria unas constantes generales que serian el
estar centrada siempre en el ser humano, particularmente en su
aspecto psicoldgico en constante conflicto, y el utilizar como
soporte visual un escenario fisico figurativo cuya verosimilitud
responde, ademas de una particular pasion por el arte de los
antiguos maestros, un medio de potenciar expresivamente la
imagen.

Se proyecta en el espacio del pensamiento simbdlico, caracteristico
del ser humano, y que a lo largo de su historia ha desarrollado
mediante el lenguaje, la filosofia, la mitologia, etc., y en procesos
de proyeccién psiquica mediante diversas actividades de
transformacion fisica, como rituales magicos, religiosos o paganos,
la Alquimia, la Cabala hebrea, la mistica oriental, la simbologia
medieval, etc. El arte, para mi, es uno mas de estos procesos en
los que el ser humano se transforma espiritualmente mediante
la transformacion de la materia con la que trabaja. Hay que volver
a recuperar el valor que el inconsciente tiene para la totalidad
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de la psiqgue humana, reconquistar lo que la llustracién pretendio
negar dando lugar a sociedades tecnolégicamente mas avanzadas
pero mas neuroticas.

Mi pintura muestra la dualidad, el conflicto entre opuestos que
define la existencia.

Las figuras suelen estar inmadviles: no son protagonistas de
una accién sino de una pasion. Representan mas a arquetipos
que a instintos.

Las figuras de mis cuadros suelen mirar a los ojos, del pintor
porque son autorretratos, y del espectador porque son espejos.
Espejos lejanos, que reflejan nuestro comun sistema limbico.
Como en un test de Rorschasch, se proyecta en ellas nuestro/a
animus/a, nuestra sombra personal y los arquetipos de nuestro
inconsciente colectivo. Para mi, mis cuadros son psicoanalistas
de caballete, para el espectador, psicoanalistas de pared.
No describen el dolor fisico, sino uno més metafisico, de eternas
preguntas existenciales. El dolor transfigurado nos permite definir
la belleza, en el equilibrio estatico (y extatico) entre la atraccion
estética y la inquietud perturbadora, la conjuncién de los opuestos,
Eros y Thanatos.

La carga psiquica que proyectan mis obras, pretende tener la
energia de los simbolos. No pertenecen a la semiologia, no son
un cadigo de signos que el espectador debe descifrar. No aclaran
sino que aportan oscuridad, la necesaria para enfrentarse a la
sombra. Como el lema alquimico: Oscurum per oscurius, Ilgnotum
per ignotius.

Una obra de arte pesa tanto como el
volumen de inconsciente que desaloja.

Dino Valls
Limbus. 2009. 63 x 60 cm.
Oleo sobre tabla



CONFERENCIA MAGISTRAL
JANNIS KOUNELLIS - ITALIA

Mientras me dirigia hacia acd, estaba reflexionando sobre el
cuadro de Delacroix “El matrimonio judio”. Es una obra muy
diferente de las otras de Delacroix que estamos acostumbrados
a ver, a las de taller, que son obras monumentales, obras
metaforicas, que nos hablan de la libertad, de temas ideoldgicos.
En cambio este cuadro tiene una fuerte riqueza cultural, una
fuerza liberatoria que nos llega directamente de sus imagenes,
y quizés abre el camino hacia la modernidad.

Este cuadro justifica el concepto de viaje, en fin muestra alguien
que parte de su centralidad cultural y que siente una atraccion
hacia los otros, una atraccion que tiene una fuerza particular en
el concepto revolucionario de modernidad.

Tener esta atraccion, ser atraido por los otros sin tener nada
propio, ninguna defensa, ni un cuadro, que no sea un cuadro
compuesto, es algo particular, especial: el artista siente y expresa
la fragilidad por amor. El amor es un descubrimiento que lleva
a la forma.

Después de la segunda guerra mundial nos encontramos, los
artistas de la época, con un concepto de tonalidad y llegamos
a un concepto de trabajo u obra, que no nace en un caballete,
de un cuadro en un estudio: un trabajo que es al mismo tiempo
fragil y muy sensible.

Esa es la novedad que tiene sus raices en este cuadro Delacroix.
Se trata de un matrimonio judio, un acto cultural, social y privado.
Es el momento en que se sale del cuadro. En el arte actual se
sale del cuadro y ello tiene mucha relacién con el cuadro de
Delacroix y tiene que ver mucho con el romanticismo.

Hice esta mencién del romanticismo para también hablar de un
nuevo romanticismo. Venimos de una época cuyo orden mas
bien recuerda el rococd y que se necesita sustituir con un nuevo
romanticismo emotivo. Mejor dicho, no se trataria de un nuevo
romanticismo sino de la prosecucién del mismo, porque siempre
ha existido el romanticismo: la novedad quiza esta en la dimension,
en la formalizacion, en el didlogo, en la apertura, en el deseo de
una modernidad anclada en las tradiciones.

Es inutil pensar en una frivolidad de la novedad, de lo nuevo. La
novedad siempre lleva consigo la idea del drama, de la tragedia,
gue siempre es una intuicion positiva. Hay que asumir estos
conceptos en el interior de nuestro propio trabajo, junto a un
valor de un humanismo que no podemos denegar.

Si hubiese dicho estas cosas hace tres afios, seguramente lo
hubieran considerado fuera de moda. Hoy, frente a la crisis
internacional en la cual vivimos, lo que estoy diciendo lleva
consigo valores de objetividad, si no fuese asi el cuadro perderia
su razén de ser, de existir. Existe un grandisimo descubrimiento
revolucionario, por ejemplo, en los cuadros de Goya: alli también
es donde comienza la novedad, donde hay un sentido de vitalidad,
expresado de manera diferente, que llega hasta hoy en dia como
un sentido de valor extremo. No se puede pensar en Pollock sin
haber pensado en Goya.

Hoy en dia tenemos la impresion, la ilusién, de que nazcan las
razones, los motivos de las vanguardias, el nacimiento y la muerte
de las vanguardias, pero siempre existieron. Mas bien, en
perspectiva, debemos preguntarnos qué podemos hacer hoy en
dia con nuestra creatividad, como convertirla en algo incisivo en
nuestra sociedad.

Hay que preguntarse: ;Qué pueden hacer hoy los artistas? ;Qué
papel publico pueden tener? Es algo que ya ocurrié en el
Renacimiento. ¢Qué quiso hacer Masaccio con su obra tan
ideoldgica, o, siglos después, Picasso con sus “Mademoiselles
d'Avignon”? ¢Qué libertad han mirado estos autores pintando
sus obras?

Al comienzo del siglo XX se sitdan las “Mademoiselles d'Avignon™,
y hay que preguntarse qué ha querido decir Picasso con ellas,
con su poliédrica que es la misma de hoy, que es como la libertad
de montar en un barco y llegar hasta aqui, a La Paz, sin un
cuadro, mas bien para construir aqui un cuadro emocional. ;Qué
quiere decir esta libertad, esta emotividad? Digo esto porque
todo esta vinculado al pasado. Sin anclaje con el pasado tuviéramos
nada mas que un exceso de decoracion, una huida sin anclaje,
y eso en realidad ha ocurrido y ocurre, es propio de la economia

167



Eugene Delacroix
(1798-1863), Matrimonio judio

clamorosa que ha creado una modernidad sin la defensa de
nuestro mundo cultural.

Hay que volver una vez més al cuadro de Delacroix “Matrimonio
hebraico™. Es un cuadro que es como un guia para un viaje, para
un encuentro, para la novedad que esta en cualquier encuentro.
El encuentro es comprender al otro, comprender y amar al otro,
comprender que el otro tiene razén y que la presencia del otro
es el inicio de una aventura. Esto es el sentido de un viaje que
no sea plastificado, ni por razones econémicas, ni por otras
razones, y que quede como una actividad poética para recrear
una prosa épica. Esas son razones del por qué de un viaje y de
un encuentro.

Luego hay que ver en el vigje algo lindo, algo bello, porque el
viaje es una dilatacion, ir hacia el otro y descubrir que ése otro
es tu maestro, y luego se pasa a otro maestro, pues en todos los
lugares aislados hay un maestro. Pero también es necesario el
regreso, el volver, sino no hubiese positividad en el viaje. En las
distancias entre nosotros y los maestros hay libertad, sin 6rdenes
de parte de los mercados, ni de los criticos. Ser artista significa
ser libre.

Todo esto esta en el cuadro de Delacroix: el liberarse de la tirania
de la simetria, ir al horizonte con la fuerza del deseo y de la
emotividad. Quizas los Gltimos fracasos que hemos visto en la
sociedad internacional nos estan llevando nuevamente a la pintura
francesa del siglo XIX. También Géricault es romantico, como lo
era Delacroix, pero ¢quiénes son los roméanticos? Es verdad que
en mi tradicidn italiana, nuestro romanticismo ha sido muy
sombrio, muy lejano de la claridad de Mondrian, entonces yo
quisiera anclarme en mi propia tradicion cultural, por mi origen
tendria que aceptar el caracter sombrio de la tradicion italiana.
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Hay que reconocer que los franceses Delacroix y Géricault han
sedado la imaginacion, la han llevado a la realidad. Eso quiere
decir, que teniendo en cuenta esos presupuestos ellos no pueden
ser radicales.

Hablo de radicalismo porque en los ultimos cincuenta afios
hemos tenido muchas conquistas, hemos tenido artistas casi s6lo
visionarios y radicales, americanos y europeos. Sin ese radicalismo
gue nos lleva hacia el extremo no podriamos hoy en dia hablar
de una manera creible.

Quién entre ustedes es artista entiende muy bien lo que estoy
diciendo, no se puede hablar de Carl André o de los pintores
rusos sin hablar del radicalismo. Las formas descriptivas llevan en
ellos una narracién en el espacio, pero nunca logran una
clarificacion formal. En cambio, por ejemplo, en las “Mademoiselles
de Avignon” es dificil hablar de una descripcién, hasta el punto
que las tres cabezas de las tres mujeres son todas distintas una
de la otra. Por ejemplo, en Franz Kline no se puede hablar de
descripcion, pero hay obras en el surrealismo donde hay
descripcion, pero se trata de obras anteriores a la segunda guerra
mundial. Luego, en el posguerra, eso no ocurre, porque tenemos
obras que si acaso son descripcidn en la superficie: alli estan, el
pintor y su lienzo.

Pablo Picasso
(1881-1973), Les mademoiselles d'Avignon



Esa es mi opinion, la opinion del pintor.

Viajo, cruzo un espacio de kilémetros y kilbmetros y hago aqui,
en La Paz, una obra, un trabajo: pero siempre al final queda esta
interrogacion, es una interrogacion histérica que siempre pasa
delante de mis ojosy que tiene mucho que ver con la realidad,
porque la realidad vive con el aliento, sin aliento no existe realidad,
sin aliento no hay ese encuentro que siempre tiene que ver con
otras personas que respiran. Es una realidad que lleva gestos
llenos de significados.

La interrogacion es: “;Qué hacer?”, y puede decir a su vez
muchas otras cosas: ¢con qué color pintar, y por qué?, ¢qué
hay?, ¢qué es? ;Qué es ese amarillo de Van Ghog, que lleva
consigo una exasperacion, un nuevo orden de pensamiento?
¢ Qué son los colores de Van Ghog y los colores de Munch, quién
pudiera entender sus realidades? ¢Qué podemos ver en los gritos
de Mush? Probablemente nada, nada que ver con Fragonard,
por ejemplo, Fragonard es otra cosa, Sus mujeres son otra cosa,
son diosas, no tienen sangre en sus venas.

Eso de la sangre, el hecho que las mujeres de Fragonard no la
tenian, no es una mera hip6tesis académica, sino es realidad,
hay que poner las cosas en superficie, fuera de una visién
simplemente mitoldgica, que luego se transforma en una ideologia
para una sala, para un comedor de casa. Luego llega el despertarse,
gue nos lleva hoy en dia a comprender mucho mas. Si quitamos
esa vision mitologica, llegamos a una comprensién de piel contra
piel, logramos entender la piel, la epidermis, e ir contra otra piel,
hasta comprender, por ejemplo, porque esa extraordinaria Virgen
de Tiziano que fue plasmada por encima de la piel.

Eso es la cosa importante de la piel: que la piel tiene un aliento,
es la conversion de esta nueva vision, solo con este aliento de
la piel se puede hablar hoy en dia de pintura, sin la piel no
existiria el presupuesto para ser pintor, que significa entenderse,
comprenderse en la superficie, con algo de comprension inmediata:
sino no hubiese una pintura.

Volvemos a la pintura, a la Virgen de Tiziano, porque es un
ejemplo de santidad con la piel. La Virgen es una mujer bella,
pero esto no quita ese sentido de mujer - Virgen. Lo mismo
ocurrié en muchas obras maestra en el siglo XIX, que han sido
obras altisimas y revolucionarias. Hablar hoy en dia de revolucion
quizas es algo fuera de moda, pero en realidad no lo es, porque
hay que tener una voluntad de abrir algo nuevo, una voluntad
gue quizads ha sido superada o se ha intentado superarla, pero
gue en realidad es propio de la raiz del pensamiento occidental.
Hasta el propio Papa hablé de esto, diciendo que la religion no
puede ser solo espiritualidad, sino también algo que se puede
tocar. Hay que estar conciente que existen obras maestras, pero
hay también algo que se puede tocar con mano, y si la religion
no solo es espiritualidad sino también algo que se puede tocar,
€s0 es un cambio, quiere decir estar concientes, saber por ejemplo
gue no sélo hay obras maestras, sino también mucha gente que

se muere de hambre. Y jeh! aqui, esa gran obra de Van Gogh,
“Los que comen papas”, que es la sintesis de la pintura moderna
occidental.

Hay lecciones diferentes, por ejemplo, un extremo pragmatismo
norteamericano, pensamos por ejemplo en Joseph Kosuth y en
su “Silla”, donde el artista nos esta diciendo que la silla es la
silla, mientras que para Van Gogh la silla no es simplemente una
silla, sino es amarillo. Es una diferente comprension del mundo,
es totalmente diferente pensar en la silla como algo que s6lo es
silla'y pensar en algo mas, por ejemplo, en una silla donde se ha
sentado un escritor aleméan en Berlin 0 en una silla donde se ha
sentado un escritor en Alejandria de Egipto: son cosas
extremadamente diferentes y, entonces, es una metafora de una
vision y de una opinion diferente del mundo y de una opinién
politica totalmente diferente.

Concluiré con pocas palabras sobre mi mismo. Me Inicié en 1960,
he hecho muchas exposiciones. Comencé en la década de los
'60 las exposiciones del Arte Povera. Menciono, entre otras, una
obra que hizo historia: una instalacién con caballos. En mis
trabajos siempre ha tenido un papel muy importante el espacio,
que lleva consigo un concepto de velocidad, incluso, porque para
desarrollar nuevas ideas se requiere mucho tiempo, mucho
pensamiento.

Tiziano (1477-1576), Virgen de las rosas
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Edvard Munch (1863-1944), Grito

SOBRE LA OBRA DE KOUNELLIS
LA ESTACION DE EMAUS

SILVIO MIGNANO - ITALIA

Hay que partir para un viaje sin cuadro, sin ninguna forma de
defensa: asi nos dice Jannis Kounellis.

Hay que salir, posiblemente de una estacion como esta de La Paz,
inmovil, desnuda, construida con un encaje de tablas de madera
noble y paredes vacias, y una ventana asomada hacia la nada.
Un abrigo y un sombrero cuelgan de dos ganchos, un bulto
negro, plastico e incomprensible, yace encima de una silla.
La piel respira, tiene aliento, también nos dice Jannis Kounellis,
sin piel, sin aliento no hay posibilidad de comprender al otro, y
sin ello no hay viaje, porque el viaje quiere decir comprender al
otro, y amar al otro, y entender que el otro tiene razén, que el
otro es el Maestro y que su presencia -como el viaje- es el principio
de una aventura.

La aventura: ¢quién ocupara estos tres catres, tan cuidadosamente
alistados, con sus frazadas ordenadas, lisas, plasmadas como
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paralelepipedos de lana y algodén, y con sus almohadas que
parecen esculturas de tejido?

¢Seran tres viajeros inermes, desnudos, que se mueven armados
s6lo de su propia piel, a través de cuyos poros buscaran -desearan-
abrirse al otro, al otro que se encuentra a su lado?

Tres viajeros, sin equipaje, inermes, comparten un segmento de
su camino, casi sin hablar, sumergidos en sus respectivos silencios
y comunicando quiza a través de los poros de la epidermis.
Cuando ya llega la noche, se paran en un albergue y cenan
juntos, una comida sencilla, hasta pobre. Son tres, y entre ellos,
gracias a la aventura comin del viaje, gracias al amor hacia el
otro, se produce un acto de reconocimiento: TU - piensan dos
de ellos, sin atreverse a pronunciar palabras - eres el Maestro. Es
el episodio de Emaus, uno de los més intensos y conmovedores
en el Nuevo Testamento, una historia que ha emocionado a los
artistas mas grandes, Tiziano, Velasquez, Caravaggio, Rembrandt.

Emaus es hoy, aqui, en La Paz, en esta terminal ya desprovista
de su funcion, del movimiento de los pasajeros, del ruido de las
maquinas, de la confusién de las maletas, del perfume del café
y de las galletas que las vendedoras reparten. Una Emads laica,
existencial, pero vacia, donde sélo queda la huella de posibles
visitantes: no la huella de alguien que ya haya venido, pues los
catres aparecen intactos, sino la huella de una presencia futura
o simplemente posible.

No sabemos quién ocupara estos catres, ni si alguien un dia
pasard por esta estacion, descolgara el abrigo del gancho, se
pondra el sombrero, abrird el bulto negro o simplemente lo
levantara y lo metera sobre su espalda. Sabemos que éste es un
gesto antiguo, el mismo del los aparapitas que cargan alimentos
y otras cosas en los mercados de La Paz, el mismo de Odiseo
cada vez que abandonaba un puerto, una patria ilusoria, para
buscar otro camino.

Un hombre, un artista, ha salido desde el Pireo, en Grecia, hacia
Roma, hace medio siglo: ha viajado sin nada, sin tampoco ese
bulto negro que yace hoy, aqui, sobre una silla: sin embargo, ha
viajado con su mundo, con su cultura, y ha encontrado el otro
mundo, la otra cultura de Roma, y los poros de su epidermis y
su aliento se han abierto al otro, han comenzado la aventura que
lo ha llevado a ser el artista Jannis Kounellis.

Ese mismo hombre, cincuenta afios mas tarde, sale de Roma sin
nada, sin tampoco ese abrigo y ese sombrero colgando de dos
ganchos, hacia La Paz, Bolivia. Viaja sin nada, pero con su piel,
con su aliento, y se abre a una nueva aventura.

La aventura es esta obra, esta pintura fuera del cuadro, dentro
del espacio, en el medio de un viaje, en el camino a la eterna
Itaca, se llame La Paz, Emaus o Roma.



ARTE Y CONTEMPORANEIDAD
LILIANA LIVNEH - ARGENTINA

Sobre el tema que me han adjudicado para iniciar el didlogo, me
pregunto ante todo ¢Que es ser artista contemporéneo?

¢Estar atento a los cambios que se producen a nuestro alrededor
y responder a ello? ¢(No es ese el rol del periodista? ¢Acaso
romper con los cadigos del sistema? Revelarnos ante lo impuesto
como normativo?..

Si nos paseamos hoy por la Galerias, pareciera mas bien, que
muchos artistas contemporaneos adn viven en la etapa en que
Goya servia los gustos y preferencias de la corte, y si la corte
(lamese hoy, sociedad de consumo, instituciones, museos) pide
video arte, hagamos video, y si la corte pide instalaciones,
hagamos instalaciones, y si la corte pide figurativo, digamosle
adios a la abstraccion.

Mi vision como artista en cuanto a contemporaneidad es que
como aquel genial espafiol, un dia decidimos soltar nuestros
monstruos y al hacerlo, no sélo nos acercamos mas a nuestro
ser, a lo que nos preocupa 0 nos ocupa, sino que al mismo tiempo
revelamos a través de lo personal parte de un panorama de la
sociedad en la que vivimos que por ser subjetivo no deja de ser
real y valido, y el soporte no debiera ser el maximo punto de
fascinacion, sino que es simplemente eso, un soporte que elegimos
libremente para transmitir, sea éste un tejido de telar, un pedazo
de loza pintado, un lienzo, una incisién en el piso del Tate Gallery
0 una pantalla que reproduzca colores en la pared.

Creo que la contemporaneidad hoy es sinénimo de intercultura-
lidad, lo multicultural es nuestro medio, la internet que nos
comunica con la rapidez de un rayo, es la inmediatez, de que lo
realizado en Tokio podemos verlo en Australia o en Quito, es esa
la coyuntura en que nos movemos y desde esa coyuntura creamos.
Incluso el lenguaje que inserta palabras como chatear o forwardear
como propias, el llamado spanglish o portufiol, son sintomas de
que hay mas de lo que nos une, que de lo que nos separa.

Y en el arte, no es recién hoy con los logros tecnoldgicos que
nos interesa saber que pasa del otro lado del puente. Las almas
creativas son por definicion curiosas y conscientes de que no se
puede crear sin antes nutrirnos. Bien dijo Shakespeare "Nothing
comes from Nothing"

Entre 1786 a 1788 Goethe viaja a Italia, conoce Roma y Sicilia.
¢Qué se produce en este artista de las letras ese afio y medio
de su vida? ¢Acaso pierde algo de su germanismo? No, por el
contrario, el escritor dice textualmente en su libro Homénimo
vigje a Italia, que haber salido de su Alemania natal, que haber
conocido y el hecho de abrirse a otras culturas, provocaron en
€l un retorno a lo clasico y a su vez una sensacion de libertad.

Esto es interesante, CLASICO, volver a las raices y LIBRE crear
algo nuevo donde Goethe siente que es el mismo. ¢En su pais,
donde se educa, donde se forma, donde el idioma que es
también su arte suena a “Heilige” a sagrado? ¢O entre las
columnas romanas y oliendo el aroma del basilico sobre la pasta
fresca? Ahi mismo, en un pais donde suena en sus oidos otro
idioma, Goethe escribe en el mas puro aleman y se siente LIBRE.

Como vemos la internet sélo ha permitido llegar con mas rapidez
a un deseo intrinseco y permanente en el hombre creativo desde
los Fenicios, pasando por Marco Polo, Cristobal Colon, Livingston
o Andre Citroeen sélo por nombrar algunos de los tantos
hombres que han tenido el deseo, la audacia y el interés de
saber que piensa y que siente alguien que no es de su aldea.

¢Acaso contemporaneidad implica innovacién? Si, pero no
estamos desde siglos de los siglos pintando retratos, paisajes,

luces y sombras, color?

Y a propésito del color debo volver a Goethe que dedico tanto
esfuerzo en analizar y desmenuzar la teoria del color que hasta
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los artistas que se niegan a teorizar, utilizan hasta el dia de hoy,
incluso hasta contra su propio deseo.

Simplemente la retina nos exige un verde cuando nos concentra-
mos en un rojo, y un azul cuando pensamos naranja.

Leyes y ruptura de Leyes,
conceptos e innovacién de conceptos

El artista contemporaneo de la antigua Grecia inspiraba sus Korus
y Kores en las efigies Egipcias y a esas figuras les daba el
movimiento, algo de su propio instinto y diverso de la cultura
inspiradora.

Cuando yo pinto cariatides en este siglo estoy hablando de la
mujer de hoy, de la mujer que desea salir de su capitel impuesto
por la sociedad, que escapa del marco, que no esta verticalmente
parada como las hijas de Caria a la espera de un destino, sino
que intenta forjarlo a través de su libertad, todo esto expresado
a través de estructuras milenarias de una cultura que heredamos
y que me es familiar a pesar de los siglos, que me permite sentime
parte de una cadenay a la vez transgredirla. Cuando pinté Habia
una vez una pequefia mujer en Thera, Thera puede ser Manhatan,
Chascomus o Jerusalen.

Y por citar a grandes maestros sin el mas minimo deseo de
comparacion y sélo desde la admiracion, cuando Picasso busca
su deseo de reproducir la imagen humana recreandola una y otra
vez, logra ser Unico y a la vez universal de la mano de las tribus
africanas, de las Antillas o buceando en sus raices ibéricas.
A mi ver, ser contemporaneo es crear desde nuestra lucidez
siendo a la vez molécula de este inmenso mundo presente con
sus matices y diversidades, y a la vez reculando hacia los origenes
y saltando al vacio del futuro sin temor, sélo el tiempo dir4 si
nuestra voz supo expresar su momento su contemporaneidad,
y a veces no serlo incluso puede tener sus virtudes en cuanto a
originalidad, con reconocimiento tardio para los anacronicos o
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los visionarios, aquellos que entendian a su época mas de lo que
era posible comprender, porque la sensibilidad a veces suele ser
profética y cruel. Podriamos hablar una hora sobre Van Gogh
pero no vamos a hacerlo.

“Nada nuevo bajo el sol” se escribié en la milenaria Biblia, no,
nada nuevo, pero cada vez que sale el sol, ilumina distinto y en
ese juego de luces estan los siete colores de la luz misma y a
veces hasta la luz puede ser de nedn.

En el tema de mis Puentes y Mares también ellos son metaforas,
esta vez de la arquitectura moderna y no helénica y la naturaleza
misma que me permite expresar el hoy, mis angustias y anhelos.
Los puentes, son puentes vivos, de gente y figuras que desean
comunicarse, conocerse. Naci en Buenos Aires y no puedo escapar
a la nostalgia, el amor a un hombre, mi marido fallecido hace
ocho afios me llevd a Israel y pintar puentes, es mi manera de
buscar soluciones que el arte suele encontrar antes que las oficinas
para eso destinadas y casi inutiles. Los mares son para mi otro
puente, representan un gran vientre que guarda celoso el secreto
de todas las culturas como el mas maravilloso y democratico
museo, por eso no pinto playas exéticas con olas bonitas, sino
el mar en su interior con todo el bagaje interno que dice hoy lo
que pienso de mi entorno y de la expresion de mi entorno.

Lo contemporaneo es lo que vivimos hoy y como influye el dia
a dia aunque queramos evadirlo. Y lo contemporaneo a veces
incluye y a veces excluye si dejamos que los prejuicios prevalezcan.

Como artistas, ante todo, debemos ser fieles a nuestros amores,
y a nuestros devaneos, y en general, el arte debe funcionar como
camino de Paz, no para que dibujemos estereotipadas palomas
voladoras con sloganes insipidos, sino para que artistas de todos
los paises y de todas las étnias puedan exponer libremente en
cualquier lugar del mundo, su propio mundo, porque el arte no
debe enquistarse en banderas politicas, sino saltar los obstaculos
a través de la estética, la belleza y la imaginacion.



SEMINARIOS Y TALLERES

Seminario sobre Arte Contemporaneo

Temas:

Disertantes:

Lugar:

“Flujos y reflujos del arte”
“Entre el hacer y pensar”
“Interculturalidad y arte”

Rodrigo Bellot (Bolivia), Natalia Gonzalez (Bolivia),
Nicholas Petrus (Brasil), Victor Zufiiga (Peru).

Auditorio Goethe-Institut

Seminario sobre Arte Contemporaneo

Tema:

Disertantes:

Lugar:

“Arte y contemporaneidad”

Carlos Villagomez (Bolivia),
Ligia d"'Andrea (Bolivia).

Auditorio Goethe-Institut

Seminario sobre Arte Contemporaneo

Tema:

Disertantes:

Lugar:

“Gestion, circuitos y redes de arte”
“Flujos y reflujos del arte y la comunicacion”

Silvio Mignano (ltalia), Pedro Querejazu (Bolivia),
Patricia Tordoir (Bolivia), Miguel Vargas (Bolivia).

Auditorio Goethe-Institut

Seminario - Taller sobre Arte Contemporaneo

Tema:
Disertante:

Lugar:

“ldeas, conceptos y teorias”
Roberto Valcarcel artista y critico boliviano.

Alianza Francesa
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Seminario - Taller
Tema: “Critica y Curaduria”

Disertante:  Justo Pastor Mellado (Chile)
Critico y Curador de gran reconocimiento en Latinoamérica.

Lugar: Auditorio Goethe-Institut

Seminario - Taller
Tema: “Disefio de proyectos artisticos”

Disertante:  Margarita Schultz (Argentina),
Critica de Arte y docente universitaria

Lugar: Anexo del Espacio Simoén |. Patifio

Taller sobre el autorretrato fotogréafico / digital
Tema: “Entre lo real y lo inmediato”
Disertante:  Carlos Fadon Vicente (Brasil)

Lugar: Centro Cultural Bolivia - Brasil

Taller de Fotografia
Tema: “Lo cotidiano es destacable”
Disertante:  Zoltan Jokay (Alemania)

Lugar: Auditorio Goethe-Institut

Taller de Pintura
Disertante:  Jaime Guevara (Colombia)

Lugar: Casa Cultural Wayna Tambo
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Imagenes de la Bienal Siart 2009 «

La Organizacion de la Bienal Siart 2009 en Acta de entendimiento Reunion del Jurado Internacional de la Bienal.
con la H. Alcaldia Municipal de La Paz. Norma Campos, Walter GGmez
y Jean Claude Eiffel.

El Embajador del Reino de los Paises Bajos Martin de la Bey entrega
el Premio Mondrian a Rodrigo Bellot.

Eduardo Bazoberry entrega el Premio Prodem El Embajador Ramén Santos entrega el Premio El Viceministro de Descolonizacion Roberto Choque
a Narda Zapata de la Asociacion ChOjCha Espaﬁa a Alejandra Delgado. entrega el Premio Bolivia a Guido Barbery.
de la Hoyada.
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El Embajador Martin de la Bey entrega el Premio Van  Alexander Lorenz (Mencién de Honor) es felicitado  Lujan Funes (Mencién de Honor) es felicitada por
Gogh a un representante de Bettina Vaz Guimaraes.  por el Jurado Internacional. la Organizacién de la Bienal.

4 R

kA I

Teresa Gisbert, Carlos Mesa, junto a Ramoén Santos Norma Campos Vera junto al Cénsul de Ecuador. Performance en el acto
y Norma Campos Vera. de inauguracion.
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Banner del Siart en un edificio de La Paz.

Montaje de exposicion. Montaje de exposicion. Traslado de obras.

177



Acto de Inauguracion en el Centro de Artes y Culturas Bolivianas. Acto de Inauguracion en la Alianza Francesa.
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Acto de Inauguracion en el Circulo de la Unién.

enal

"Nacional de arte

Acto de Inauguracién en el Museo San Francisco.

Acto de Inauguracion en el Ministerio de Culturas. Acto de Inauguracion en el Museo Nacional de Arte.

179



Alfredo La Placa en el Acto de Inauguracién del Artespacio CAF.

bienal

Internacional de arte SI
BOLIVIA 2009

Equipo de trabajo de la Bienal Siart.
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Antonio Eguino en el Acto de Inauguracion
de la Cinemateca Boliviana.

,,;?

Nries

Acto de Clausura en el Cactario de Mallasa.

Equipo de trabajo de la Bienal Siart.



