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MINGAS DE CUERPOS

Una reflexidn a través del Performance sobre las relaciones entre la Minga, Cuerpo y Virtualidad
Autoras: Evelyn Loaiza, Grecia Quintero y Luisa Giraldo

NATURALEZAS Y GEOGRAFIAS

La Minga es un fendmeno social de la tradicidon y herencia Andina, hace referencia al trabajo
comunitario o colectivo voluntario. Es un modo de establecer reciprocidad y determina
rasgos en la singularidad social y cultural a través de su practica en varios paises
latinoamericanos: Colombia, Peru, Ecuador, Bolivia, Argentina, Chile y Paraguay.

En Perd, la Minka ubica las practicas en comunidades mestizas
donde la nocidén de reciprocidad amingdta nendive* organiza el
trabajo voluntario en las actividades agricolas. El hombre andino
peruano lo utilizo como forma basica para realizar el trabajo.

Asi mismo en Ecuador, Bolivia y Paraguay es una forma extendida
de trabajo comunitario en los sectores rurales diferente al
cambiamanos**.

Comunidades formadas por afinidad geografica llevan a cabo una
reunion periddica al Norte de |a Patagonia en Argentina; Comarca
Andina del Paralelo 42, Alto valle del Rio Negro y la Comarca
VIRCH-Valdés se reunen cada cierto tiempo en tres tipos de
Mingas. Mingas de Barro para construcciones naturales, Mingas
de Huerta para la siembra o Mingas mixtas que contienen ambos
componentes.

En Chile se convocan Mingas para la Tiradura de Casa una accion
gue consiste en el traslado de una vivienda a borde de carretera; el beneficiario se
compromete a dar comida, bebida y devolver el dia de trabajo.

La Minga en Colombia nace al suroccidente del pais de la mano de los Nasa, Pijaos y
Yanaconas. Historicamente se han movilizado las regiones de Chocd, Cauca, Huila,
Putumayo y el Valle; en este Ultimo departamento se lleva a cabo la Cumbre Agraria***
zona occidental del pacifico y Narifio frontera con Ecuador. En el extremo Oriental Arauca,
Casanare y Norte de Santander, frontera con Venezuela. Cruz, E. (enero —junio, 2017)

*Término en Guarani
** Sinénimo de trabajo comunitario o colectivo voluntario
*** Reconocida como Actor politico en la lucha y defensa territorial de los pueblos indigenas y campesinos
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Las particularidades geograficas de la Minga en =
Colombia han posibilitado el encuentro como una
herramienta politica y de movilizaciéon social. Se llama
al cierre de las vias panamericanas por estas fronteras
como ataque a la psicologia politica de la economia
neoliberal.

Esta particularidad se gesta en principio por la
recuperacion y liberacién de tierras de la propiedad
privada en Los Pastos, Cauca y Narifio. Luego se suma
a esto los constantes incumplimientos con las
comunidades del Cauca, organizaciones campesinas y
estudiantiles.

Histéricamente después de las manifestaciones en el | Y
Cauca otros paises latinoamericanos toman este tinte

politico. Convirtiéndose asi en una célula comunitaria del didlogo que se incorpora al tiempo
y el espacio del cuerpo en accién ante un llamado. Su caracter es voluntario y no hay leyes
de por medio en un acontecimiento que crea y funda cultura.

¢POR QUE UNA MINGA DE CUERPOS?

Mingas de Cuerpos nace en el 2019 como herramienta de tejido, acompafamiento y
visibilizacion de procesos de performance In situ a través de streaming por Instagram vy
Facebook. Tomamos las redes sociales como una herramienta para conectarnos con los
otros a través de llamados y activaciones desde un lugar especifico por medio del
performance. Apelamos a la presencia- ausencia del cuerpo, planteando ejercicios que se
ejecutan de manera simultdnea y desde la ubicacidn geografica de cada participante. De alli
su singularidad minguera y las formas de resistir en donde se habita, reside y crea sociedad.

El llamado surge a través de un interés conceptual o investigativo de artistas que quieran
utilizar la herramienta en un momento histérico, econdmico, politico y cultural necesarios
para el desarrollo social. El / la o los artistas interesados en convocar, realizan un
planteamiento desde sus preguntas, propuestas o investigaciones alimentando el llamado.

La Minga implica interiorizar una estructura horizontal como un ejercicio para los artistas
gue participan, intentando revertir las estructuras piramidales que se dan en algunos
circuitos artisticos, lo que permite que la construccién sea conjunta.
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Alli se revierte de alguna manera el sistema capitalista que plantea un servicio o un
producto, aqui si bien hay un resultado no hay una capitalizacion de este y por el contrario
siempre se va nutriendo de acuerdo al interés, indagacion e investigacion de los

involucrados.

Mingas de cuerpos es una excusa, para apelar a las acciones fisicas en tiempo real en
diferentes partes del mundo generando una vibracion colectiva y mundial.

La convocatoria se realiza por medio de las redes sociales antes mencionadas y la inscripcidn
es gratuita, solo se debe llenar un formulario en linea con los datos personales y de la accidn
a presentar; los artistas que se inscriben, automaticamente quedan dentro para accionar
en esa minga especificamente, no hay ningun tipo de filtro o trabajo de curaduria, mas alla

del tema propuesto. Es un asunto de voluntades.

MINGAS DE PENSAMIENTO COMO SISTEMA PEDAGOGICO

La Minga como sistema se incluye dentro del Plan Binacional para el fortalecimiento
cultural, natural y ambiental del Nudo de los Pastos dentro de los seis fundamentos para la
educacion como células de concepcion y transmision de la educacion indigena.

Este sistema promueve conceptos de comunidad, imaginarios culturales y valores
ancestrales dentro de procesos efectivos de construccion de nuevos vinculos donde hay una
creacion de lazos en este instrumento vivo que no es mediado por la economia neoliberal.

Al no tener esta mediacion potencializa la fuerza y la accidon a través de nuevas formas de
participacidn. Genera relaciones de intercambio dentro de un modelo de bienestar que
permite adaptarse a nuevos elementos que promueven el entendimiento de los simholos
propios para acercarse a un universo simbélico multiple.

Una Minga de cuerpos opera como economia solidaria entre sus practicantes en donde la
partitura del performance se actualiza las veces que un cuerpo la intervenga ya que es un
modelo de elecciéon humana.

Dentro de las pedagogias de la imagen actual nos encontramos ante unos regimenes de
representacion que la memoria corporal puede desplazar. El participante encuentra su
propia representacion a su altura, a su medida y en sus dimensiones territoriales. A través
de esto podemos empezar a rastrear una anatomia de las comunidades y una reivindicacion
desde politicas publicas de accién.
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Nace entonces, Acompanamiento creativo como un brazo de la minga. Célula comunitaria
y pedagogica que entabla didlogos con instituciones u organizaciones que se dedican a la
formacidn en artes. Nos interesa acompafiar procesos que piensen el cuerpo como materia
de estudio. “El cuerpo materia prima del performance, no es un espacio neutro o
transparente” (2011, Taylor) es atravesado por realidades sociales y simbolos culturales de
cada participante. Los artistas transmiten su conocimiento y el de su comunidad a través de
gestos corporales y objetos que actualizan en el performance.

LLAMADO

Hasta el momento se han realizado 8 mingas, 8 llamados a través de la palabra: Cuerpos de
agua, Desobedece a la guerra, Tejiendo historias, Soltar, 5.0.5. Amazonas, Minga Trans,
Acciones Reciprocas y Sagrado deber, la medida de los que nos falta.

Hay una apuesta por poetizar la vida, por generar vinculos fuertes desde el contacto, desde

el amor, desde los lenguajes del arte que involucren nuevas formas de ver el mundo.

Mingas de cuerpos estd planteado como un espacio fundado en la diferencia y en la co-
creacidn constante no solo de arte, sino desde la afeccidn y el acompafiamiento a quienes
se acercan. Si bien ha ido tomando un caracter mas estructurado, el llamado lo podria lanzar
quién hubiera hecho parte de ella y por ende sintiera la necesidad de accionar. Inicialmente
fue un llamado organico que se iba dando en comun acuerdo entre amigos, conforme lo
ibamos sintiendo, ahora seguimos acudiendo a esa idea organica, planteandose de manera
estratégica respecto a temas logisticos como la fecha de accidn, hora y fundamentacion
conceptual. formas de recoleccidon de la informacion (registro) después de cada minga para
tener un archivo un poco mas organizado, actividades complementarias o no, antes y
después de cada llamado.

la fase final de cada llamado es la consolidacion y divulgacién del archivo. Labor
fundamental en |a socializacion de los aportes realizados, es aqui, con mayor detenimiento
que se logra evidenciar la cartografia estética que se teje con cada minga. Se contrastan
lenguajes, intereses e interpretaciones, nutriendo el interés original que convocd a la
minga, de esta manera se alimentan las investigaciones de quienes lanzan el llamado y se

abre el espectro creativo de quienes observan dicho material.
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VIRTUALIDAD

“La tecnologia continuard migrando hacia el cuerpo, reconfigurdndolo, expandiéndolo y
transportédndolo hacia lugares remotos en tiempo real. EL préximo siglo, mds y mas
personas van a vivir, interactuar y trabajar entre mundos interiores y exteriores a la

computadora”.
EDUARDO KAC "A arte da telepresenca na Internet"Diana Domingues

Mingas de cuerpos posibilita la reflexion de la accion en plataformas digitales, teniendo
como pilar la accién en vivo, la relacidn del cuerpo que acciona con el contexto y el didlogo
que se logra de manera virtual con la transmisién en vivo. La minga ocurre entonces, como
un ritual tecnoldgico que solo se puede dar si la accidn o el acto esté ocurriendo en tiempo
real, con los demas cuerpos y con quienes de manera programada o sorpresiva presencian

las acciones en las diferentes redes.

La performance es sin duda una préactica que desde su aparicion ha generado controversia,
ya que, al ser dificilmente definible, hace que su entendimiento en ocasiones se base solo
en la idea de lo que se ve por encima de la experiencia misma, de lo que se experimenta al
verla. Diana Taylor nos habla de la performance como “comportamientos y practicas
corporales” que suelen ser muy cotidianas y extracotidianas, pero tiene que ver con la
pregunta constante por la vida misma, comportamientos que pueden ser socialmente mas
practicados como el deporte o las manifestaciones, pero que encuentran algo similar y es
la posibilidad de crear acciones a partir de los conceptos. Es la performance “un territorio
conceptual con clima caprichoso y cambiante; un lugar donde la ambigiliedad, la
contradiccion y la paradoja no son sélo toleradas sino estimuladas” expresa Guillermo
Gdmez Pefa.

En la performance todo el tiempo vemos un incierto de lo que puede ocurrir y que si bien
hay una intencidn clara por parte de los artistas o de los performers, la naturaleza de la
accion puede desencadenar en otra cosa; ya sea por el tiempo, por el espacio, por el
contexto, por la interpretacién y posible intervencién del espectador, por los elementos que
se pueden correr o dafar etc.
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Utilizamos estas redes, como medio importante para podernos acompanar desde la
virtualidad, saber desde qué lugares de Colombia y el mundo estamos accionando. De las
experiencias mingueras realizadas hasta el momento (ocho) vemos que es mucho mas
potente, contundente, e importante los performances en vivo, por encima de los registros
y de las transmisiones, ya que es esa conexion con el cuerpo, el territorio lo que nos permite
hacer y construir la minga, no solo por la conectividad, sino también por la experiencia

estética que experimentan tantos los performers como los que ven las acciones.

Es por esto que hemos encontrado en la virtualidad un aliado para expandir los procesos de
creacion, de reflexion y de andlisis sobre lo que acontece en el mundo con relacién al arte
de accidén, que mas que perder la esencia misma del performance art, con estas nuevas
posibilidades se expanden las maneras de relacionarnos con los espectadores que ahora no
solo son transelntes del espacio publico o asistentes a un museo o galeria, sino usuarios de
redes sociales que de manera desprevenida o no, puedan interactuar, opinar, aportar,

debatir, con lo que esta ocurriendo en tiempo real.

CONCIENCIA CRITICA EN LAS ACCIONES Y SU FUNCION EN LA COMUNIDAD.

Los espacios que el arte toma para detonar acciones que generan un didlogo con su
contexto, tienen comoe base un conocimiento previo de su entorno y una nocién de cémo
la obra afectara. Quienes en su ejercicio creativo deciden intervenir un espacio publico, una
comunidad especifica o un entorno apelando a la poética participativa implicativa (Aguilar,
2012) apela a activar un sujeto social activo en la restauracion de la idea de comunidad,
abordando temas o problematicas comunes en su desarrollo, con las que los participantes
se identifican y reconocen como propias.

Las acciones o ejercicios ejecutados en los llamados a la minga son tan diversos como los
origenes de los participantes, sus preocupaciones, lenguajes y modos de abordar esta idea
primaria que lanzamos como una provocacion, permiten construir la cartografia estética de
un momento puntual. Esta produccidn de energia, sinergias, imagenes y videos alimentan
un gran archivo que iremos estudiando y analizando. Hoy nos interesa abordar aquellas
acciones de poética participativa que detonan mingas posibilitando la creacidn colectiva.

En los ocho llamados se han activado mingas creativas como es el caso de Andrés Montes,
Evelyn Loaiza, Grecia Quintero S, Andrés Jaramillo, colectivo ID performance y la accion final
del encuentro acciones reciprocas.
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Andrés Montes con su accion “sea concert” de Tadeusz Kantor (1967) ejecutada en playa
Desembocadura Arroyo Pichillin, Told, Sucre, para el primer llamado. Reconstruye /
redescubre una imagen para activar y permitirse colaborar con los habitantes, un instante
donde el tiempo se extiende y a la vez permanece inmaovil. Orquestando con el medio, la
naturaleza, siendo y detonando una experiencia que se expande al verlo, trasciende la
pantalla absorbiendo al espectador digital. En su accion involucra a los habitantes del
territorio, les invita a observar un gesto, mientras son parte contundente en la accidn,
aportando a la co-creacidn de esta pieza.

Durante el segundo llamado “desobedece a la guerra” Evelyn Loaiza ejecutd en Medellin,
Colombia, la accion Perfidia, ocupando el parque bicentenario de la ciudad, contando con
la colaboracion de Oscar, Jhony y Andrés. Utilizando elementos propios de la identidad
colombiana como el café, aunado a vendajes y un pequeno asiento. La obra se para en la
necesidad colectiva de alzar la voz por las muertes desmedidas que avasallan al pals, ante
los ojos de todos y el silencio de muchos, anulando con cada una de las vidas arrebatadas
la posibilidad de construir comunidad, de tejer una vida en condiciones dignas para todo el
territorio nacional.

Los tres performers se ubicaron en el espacio publico dejando a su lado un termo de caféy
un pocillo, incitando al espectador desprevenido a vincularse y activar la pieza, abriendo la
posibilidad de crear con el otro y generar preguntas de aquello que observan y sienten al
derramar café caliente sobre las cabezas cubiertas por vendas, dejando con cada taza de
café una huella inequivoca de las heridas que habitan en el cuerpo y memoria colectiva de
un pais.

Por otro lado la accién final ejecutada en el encuentro Acciones reciprocas, suma los
cuerpos de los asistentes en el laborioso y delicado ejercicio de trasladar agua en pequefiios
totumos desde el paseo ambiental hasta la sede de La Chatica (Av caracas 16 # 49), en
Bogota. El trayecto atraviesa el eje ambiental hasta la entrada de San Victorino. Para ello
fue necesaria la coordinacidn, el didlogo a través del gesto, el cuidado y el entendimiento
de los ritmos. En un primer momento Prem Shiva lleva su totumo tomando el agua del
espejo de agua que habita en el paseo, camina y lo deposita en el totumo de su compafiera,
y poco a poco el agua rota, circula y se oxigena con cada caida a su albergue efimero.

La accion atraviesa el centro en hora pico, en disonancia con el contexto y su ritmo, mientras
todo alrededor de los participantes es prisa, movimientos bruscos, ruidos agudos y un tono
gris que se invade la vista, los performers estan en silencio, atentos al otro, midiendo su
fuerza e impacto al depositar el agua. Fue una procesion silenciosa para abstraernos del
medio y a la vez perforarlo. Al llegar a La Chatica, el agua subidé hasta el cuarto piso, alli
encontro su destino final y nuevo hogar.
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Estas practicas colaborativas donde se construye con el contexto o donde se irrumpe para
corromper su cotidiano a través de acciones poéticas de los cuerpos haciendo presencia,
son ejemplos de como el arte logra unir y vincular, contrastar y componer, pero sobre todo,
construir micro comunidades para que luego se desplieguen e impregnen sus espacios con
la recarga energética de sentirse parte de un algo mayor a su individualidad. Es justo ahi
cuando la minga se expande y cumple con una funcién mayor al momento estético, es la
creatividad al servicio de quienes la deseen recibir.

Centro de Escritura Javeriano. (2018). Articulo de reflexion. Cali, Colombia: Pontificia
Universidad  Javeriana. Recuperado de: https://www.javerianacali.edu.co/centro-
escritura/recursos/articulo-de-reflexion

Cruz, E. (enero — junio, 2017). “Sembrando esperanza, cosechando pais” la minga agraria,
campesina, étnica y popular en Colombia (2016). Revista Investigiun Ire: Ciencias Sociales y
Humanas, VIl (1), 78-95. Doi: 10.15658/ INVESTIGIUMIRE.170801.06

En defensa del Arte del Performance. Guillermo Gomez Pefia. Horizontes Antropoldgicos,
Porto Alegre, ano 11, n. 24,p. 199-226,jul./dez.2005

Estudios Avanzados de Performance. Primera edicidn, 2011. Taylor, Diana, y Marcela A.
Fuentes (edits.) Fondo de Cultura Econdmica.
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YA TENEMOS LAS CITAS, ¢Y AHORA QUE?:

ARCH |VOS EN ACC'ON . Por Martin Alonso Camargo Florez

Escribir las siguientes lineas equivale a pagar una deuda de hace rato. Una deuda con el Grupo
Analitica, con DICAS y con el Festival Internacional de Performance: Acciones al Margen. Lo
que se espera con estas paginas es que compensen la pereza y el cansancio de no haber
escrito sobre tres proyectos en los que el archivo fue pensado como un dispositivo a realizarse
mediante la forma de la performance. A continuacion, lo que se podra encontrar son tres
archivos que surgieron del interés de dos fildsofos por la literatura y la musica, y que hubieran
quedado asi, en trazos de escritura, si no hubieran encontrado una salida hacia el mundo por
medio de los cuerpos de los artistas. ¢ Archivos en busca de fuga? jTal vez! Aunque, mas bien,
se puede hablar con mas precision de archivos ansiosos de realidad, disefiados para que las
palabras contenidas en ellos tuvieran la oportunidad de ser parte de la trama del mundo del
arte (si no, nacional, por lo menos, del arte santandereano). ¢Se logré? Pues, emitir juicio
depende de ustedes, sefiores lectores. Por el momento, lo Unico que queda es cerrar este
parrafo e invitarlos a que dediquen algo de su tiempo a echarle una (h)ojeada a las siguientes

paginas.

FREDY PENA SUESCUN: INVENTARIO DE ALIMENTOS (...)

El nuevo archivista no se ocupara de lo que de mil maneras preocupaba a los archivistas precedentes: las
proposiciones y las frases. Desdefiara la jerarquia vertical de las proposiciones que se escalonan unas sobre
otras, pero también la lateralidad de las frases en la que cada una parece responder a otra. Movil, se instalara
en una especie de diagonal que hara legible aquello que, por lo demas, no se podia aprender: la materialidad

de los enunciados

Gilles Deleuuze / Un nuevo archivista

Margen 12
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Todo comenzd con un egresado de las carreras de Ingenieria de Petrdleos vy de Filosofia de la
Universidad Industrial de Santander (UIS) —si, aun cuando no sea muy usual, esta miscelanea
cognoscitiva, en apariencia inmiscible, también ocurre en las universidades publicas de
Colomhia —, que empled parte de la liquidacion obtenida por el trabajo realizado durante
algunos afios en la industria de los hidrocarburos para inscribirse en el Master en Creacion
Literaria de la Universitat Pompeu Fabra. Tras su admisién al programa, y como podran darse
cuenta por el significante “universitat”, este ingeniero-fildsofo con aspiraciones de escritor,
Fredy Pefia Suescun, tomo rumbo hacia Barcelona y se radico alli algo mas de afio y medio,

entre el otofio de 2015 y el verano de 2016.

Alli tomd cursos sobre cuento, novela, poesia, escritura de no ficcion y nuevos medios,
dirigidos por escritores como Flavia Company, Jorge Carrion, José Maria Mico, Marcos
Ordofiez y Juan Antonio Masaliver e invitados como Enrique Vila-Matas, Cristina Fernandez
Cubas, Martin Caparros ¢ Vicens Altaid, que, en mayar o menor medida, atraparon su interés
y despertaron sus inquietudes creativas. Pero, seria el curso Nuevas Formas y Nuevos Medios,
dirigido por Eloy Fernandez Porta, en donde tuvo la fortuna de encontrar los trabajos literarios
con los que estableceria una secreta afinidad creativa, textos tan dificiles de clasificar como
Autoretrato en espejo convexo (John Ashbery), Atlas portatil de América Latina (Graciela
Speranza), En épaca de monstruos y catdstrofes (Camille de Toledo), Sesion de cine (Robert
Coaver) o Maestro antiguos segun Mahler (Thomas Bernhard). Lecturas y trabajos que serian
complementados con actividades de creacidn tan variopintas como las de ir al Centre de
Cultura Contemporania de Barcelona (CCCB) para realizar un ensayo sobre la exposicidn
+Humans. El futuro de nuestra especie (2016), en la que la “gran atraccion” era unainstalacion
inmersiva de realidad virtual que les permitia experimentar a los asistentes la experiencia
visual de estar en otro cuerpo, o visitar la exposicion Figures del desdoblament en el Centro

Cultural Arts Santa Monica, centrada en el mundo del teatro de titeres y marionetas.



EKOOS‘C'EW_‘B_G el CCCB 7.10.2015 — 10.4.2016 Exposicié al CCCB

Imagen 01: Guia de sala de la exposicién +Humanos. El futuro de nuestra especie / CCCB (2016.

El trabajo investigativo de Fernandez Porta atraeria la atencion literatia de Pefia, en el sentido
preciso de que una parte considerable de su produccion textual ha dado el salto desde la
forma escrita a las formas en movimiento de la performancia. Basta mencionar que, a partir
de su libro €°05: La superproduccion de los afectos (2010), Fernandez Porta articuld, junto a
Agustin Fernandez Mallo, otro de esos geniales chalados de la literatura espafola
afterpopista, la accion poética multimedial Afterpop. Ferndndez&Ferndndez: Personificacion
en el festival Kosmopolis 11 (CCCB / 2011). Seria esta versatilidad medial, donde las palabras
toman otras formas de circulacidn, lo que atraeria a este escritor en ciernes, cuya farmacion
anterior habia consistido en llevar a cabo los ejercicios del bastante convencional Club de

Cronica del Banco de la Republica (sede Bucaramanga).
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Pefia: El trabajo propuesto por Fernandez Porta tenia la intension de insertar a sus
aprendices en el ambito de la subjetividad, en el reino de las emociones. El acercamiento
a los sentimientos como percepciones subjetivas mediadas por la produccion técnica,
cientifica y discursiva de determinada época, que son transformadas de manera continua
por el flujo social y que a su vez transforman el soporte en el que se insertan, que son los
cuerpos. Ejercicios como darles respuestas a preguntas del tipo: ¢hasta qué distancia
puede el alma salirse de los ojos? éde quién es la mano que controla el paso del tiempo?
éportico de qué es este universo?, fueron la entrada a discusiones sobre el amor, el suefio,
la posteridad artistica, la distincion entre arte y realidad o la utilidad del arte. Estoy
convencido de que hay que darle la razén a Jorge Carrion cuando presenta a Fernandez
Porta como corresponsal en Sociologia de las emociones en su podcast Solaris, Ensayos

Sonoros (2020).

Entre los libros que se mencionaron de paso en el curso de Fernandez Porta, hubo uno que
tendria consecuencias insospechadas en Pefia. Su titulo es Lo infraordinario y su autor es el
francés Georges Perec. Se trata de un peguefio volumen escrito en 1989, pero publicado
postumamente en 2008, en el que Perec se puso en la tarea de conservar las impresiones
vivaces de una calle parisina —La rue Vilin (1977)—, de transcribir los sucintos mensajes
conservado en distintas postales —Doscientas cuarenta y tres postales de colores auténticos
(1978)— vy de revivir el flujo de experiencia de su primera estancia en Londres desde la
mediacion reflexiva que proporciona la escritura —Paseos por Londres (1981). Sin embargo,
aquel ejercicio de escritura gue tanto atraeria a Pefia con toda su dulzura, como si se tratara
de la miel que Winnie Pooh va buscando con tanta ansiedad a lo largo del Bosque de los Cien
Acres, seria el delicioso —mas que delicioso, ideliciosisimo!— texto-lista: Tentativa de
inventario de los alimentos liquidos y solidos que engulli en el transcurso del afio mil

novecientos setenta y cuatro (1976).

Como lo indica su titulo, se trata de un ejercicio de Perec en el que relaciona desde las sopas
hasta los postres, pasando por las bebidas alcohdlicas —sobre todo vinos, muchos vinos—y sin

alcohol, las carnes frias y las que no lo son tanto, las ensaladas, los quesos, los pescados, las

Margen 15
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verduras y las frutas que, supuestamente, consumid en un lapso de un afio. Para dar un
sencillo ejemplo de lo que se esta hablando aca, se citaran los primeros parrafos del texto-
lista de Perec, tomados de la traduccion elaborada por Jorge Fondebrider para la editorial
Eterna Cadencia (2013). Se utilizara esta y no la primera traduccion disponible en Espafia,
realizada por Mercedes Cebrian en 2008 para la editorial Impedimenta, que fue con la que
trabajo Pefia en Barcelona, pero que, por razones aln no conocidas, no estuvo disponible

para Latinoamérica por un largo tiempo:

Nueve caldos de carne, una sopa de pepinos helada, una sopa de mejillones.

Dos andouilles de Guémeéneé, una andouillette en gelatina, un embutido italiano, un cervelas,
cuatro embutidos de baja calidad, una coppa, tres lechones, un chorizo corso, un foie gras, un
fromage de téte, un chicharron de cerdo, cinco jamones de Parma, ocho patés, un pate de pato,
un paté de foie gras trufado, un paté hojaldrado, un paté grand-mere, un pdté de grive, seis
patés de las Landas, cuatro morros de cerdo, una mouse de foie gras, una mano de cerdo, siete
riflettes, una salamin, dos salames, un salchichon caliente, una terrina de pato, una terrina de

ave .

Un blinis, una empanada, una cecina de los Grisones. Tres caracoles (Perec, 2013, pp. 85-86).

La relacion es larga vy, para bien de un europeo y mal de un latinoamericano, el presupuesto
requerido para degustar lo relacionado no es tan escandaloso cuando se considera en euros,
pero si termina siendo una cantidad considerable cuando se convierte en pesos colombianos.
Consciente de esta limitante, Pefia se obstind en la tarea de tratar de probar lo que mas
pudiera del texto-lista, en una accion que, en el mejor de los casos, podria caracterizarse como
wannabe vy, en el peor, como un acto de neo-colonialismo cultural. Pues, el querer seguir los
pasos de Perec, podria arriesgarse a ser juzgado como si padeciera del tipico sindrome del

converso que ha encontrado la buena nueva en la superioridad literaria de los popes de
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Occidente. Tarea condena al fracaso por obvias razones vinculadas a la relatividad de los
valores de cambio y a los limites en la capacidad adquisitiva, que, en el marco de un veredicto
imaginario, se condensaria en la voz de un reclamo: icomo pudo pasarsele por la mente que
lograria el éxito en su intento de degustar la totalidad de alimentos liquidos y solidos
relacionados por Perec en su texto, si su escaso margen de accion estaba totalmente

subordinado a dindmicas monetarias que excedian su voluntad individual!

Todo hubiera podido quedarse ahi, en el fracaso y su reconocimiento, en la conciencia de la
gran distancia gue separa lo propio de lo otro. Pero, como dice la sabiduria popular: “hay que
hacer de la necesidad virtud”. Fue precisamente esta capacidad de resiliencia la gque le
permitid pasar por encima del caracter blando de los pesos colombianos para realizar una
obra derivada a partir de |la del escritor francés. Titulada Inventario de alimentos que consumi
entre el otofio de 2015 y la primavera de 2016, esta nueva relacion no solo citaba
directamente el texto de Perec —o, por lo menos, su traduccién castellana—, sino que
reelaboraba el original a partir del doble movimiento de la repeticion maxima vy la diferencia
minima. Esto se hace evidente cuando se considera gue la mayoria de los significantes de
ambos textos-listas mantienen entre si una relacion de absoluta semejanza; aunque, también
pueden encontrarse otros lugares textuales —aunque muy pocos, la verdad— en los que se
hace manifiesta la diferencia tras comparar las estructuras lingiisticas de Perec, en las que no
hay ni una sola oracidn, con las de Pefa, cuya creatividad no se resiste a emplear el régimen

verbal del acto judicativo.

A continuacion, se traeran hasta aca dos ejemplos de la diferencia introducida por el artista

latinoamericano en la “apropiacion” del texto del escritor francés:

Un estofado de liebre a la alsaciana, un adobo de liebre, una compota de liebre, una de lomo

de liebre.

La paloma en salsa, imposible de comer.
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Treinta y cinco ensaladas verdes, una ensalada de varias hojas, una ensalada de Treviso a la

crema. Las endivias no las pude comer por su amargura (Pefia, 2016).

Respetuosamente, se le solicita que dirija su atencion hacia la expresion “imposible de
comer”. ¢ A gué se debid esta imposibilidad? ¢ Por gué el apropiacionista fiel y mimético dejo
escapar este ruido linguistico, esta interferencia subjetiva, a lo largo de un texto-lista que se
presenta como una transcripcion pura y dura? Pues, porque, dada la tendencia confesional
del artista, no podia dejar pasar la oportunidad de inscribir alguna marca, alguna sefial, de
que la reproduccion de la experiencia solo termina en un simulacro de esta. Y es que,
pensandolo bien, nunca nadie llegara a saber si efectivamente Perec probd la totalidad de
alimentos solidos y liquidos que relaciond en su texto-lista, asi como tampoco se podra saber
si Pefia hizo su ejercicio con exhaustividad y si respetd las cantidades mencionadas. Con lo
Unico que se cuenta es con un conjunto de unidades linglisticas que se relacionan entre si
como los elementos almacenados en un archivo, sin que exista alguna fuente independiente,
algin texto documental, que permita verificar si alguna vez existieron tales referentes.
Escritura es todo lo que hay, ni mas ni menos, que en Perec termina archivada en un contexto
mucho mas abstracto, sin ningun contexto de produccion distinto a la presuposicion de que
el sujeto de la enunciacion es de la misma nacionalidad qgue el autor y a la indicacion dada por
la fecha que aparece en el titulo del texto-lista, y que en Pefia termina almacenada en un
conjunto de grafos ordenados a partir de lo que podria considerarse como un archivo

“foucaultiano”.

iQué se puede entenderse por un archivo foucaultiano? Basicamente, es uno en el que los
textos se transforman en discursos, en el que los grafos adquieren la densidad existencial del
“aquivy elahora”, porlo que cobran relevancia los problemas acerca de las practicas concretas
que articulan el sentido de sus cadenas significantes. Es por esto que, todo archivo
foucaultinao “esta constituido por un ndmero limitado de enunciados para los cuales se
puede definir un conjunto de condiciones de existencia” (Guasch, 2011, p. 48). Precisamente,

son estas “condiciones de existencia”, las que permiten establecer la distancia entre lo propio
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de Pefia y lo otro de Perec. Al menos, en relacidn con unos enunciados que, en términos de
experiencias sensoriales, terminan estableciendo lo que puede significarse como los limites
de la “gustabilidad”. Dicho de una manera una poco mas sencilla, cuando se considera el tipo
de orden gue introduce la forma del archivo respecto a las unidades linglisticas de ambos
textos-listas, se llega a la conclusion de que la autoridad del sujeto que enuncia en franceés,
tomada como el fundamento de la experiencia de su escritura, solo puede darse como un
simulacro en el orden del archivo de Pefla. Pues, este Ultimo, a pesar de todas sus buenas
intenciones, solo puede refugiarse en la simulacién para hacerle creer al lector que reprodujo
en si mismo las experiencias gustativas de Perec. Con la implicacion de que, debido a esta
mimesis como simulacro, surgen cuestiones discursivas relativas no solo a las condiciones
existenciales del autor, sino al tipo de individuo que tiene derecho a determinadas
experiencias a partir de las determinaciones de clase, nacionalidad, diversidad linguistica y

capacidad econdmica (Guasch, 2011, p. 49).

La sospecha que se tiene es que todo se trata de un ejercicio de escritura, en la medida en
gue el trabajo de produccién de Inventario de alimentos (...) no solo desech¢ el significante
“tentativa” del original, sino que se articuld a partir de un nuevo archivo con unidades que
tienen un valor referencial de cero. En gran medida porque, tal y como se puede leerse a
continuacion, este archivo de unidades linglisticas nunca se ordeno con la intencion de que
un lector posible reprodujera en su mente las imagenes o los sabores de los alimentos
mencionados, sino que, mas bien, dirigiera su atencion sobre la distancia fonética de los
significantes del francés en sus sonoridades ajenas al castellano. Andouilles, cervelas o
fromage de téte: estas no son articulaciones fonéticas que tengan alguna semejanza con las
sonoridades del mute, pepitoria, hormigas culonas o cabrito, cuatro ejemplos tradicionales de
lo que se encuentra en la tradicion culinaria santandereana. Algo que no puede superarse con
una traduccion impecable, con extensas parafrasis cuando sean necesarias, ni con un viajecito
gastrondmico a Francia. La distancia fonética es tal que, se haga lo que se haga, las unidades
linglisticas del archivo de Pefia nunca encontraran la forma de hacerse conmensurable con

los fonemas del texto-listado de Perec.
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Tal vez haya sido la conciencia de esta distancia, de que asi pudiera reproducir la experiencia
de probar todos los alimentos de la lista, nunca llegaria a apropiarse miméticamente, como si
de un nativo se tratara, de la sonoridad que tuvieron estos significantes para Perec, lo que
llevo a que Pefia hiciera de la necesidad virtud. Solo que esta vez ya no seria para poder leer
el texto de Perec en la biblioteca publica £l Clot - Josep Benet de Barcelona, con lo que se
ahorria unos cuantos euros, o para aprovechar las oportunidades de probar la mayor cantidad
de cosas. Esta vez, la necesidad seria equivalente a la del problema de cémo convertir su
archivo de unidades linglisticas desde la forma de la escritura a la forma de la performance.
¢Como resolver esto? Para lograrlo, y tras haber terminado sus estudios, haberse graduado
con un proyecto en el que remezclo los parrafos de El hacedor (de Borges), remake de Agustin
Fernandez Mallo (2011), y haber regresado a Bucaramanga, se puso en la tarea de pensar en
como sublimar el deseo de consumir los alimentos de forma directa para poder degustarlos
retéricamente mediante sus respectivos nombres. ¢ No seria la sinécdoque, con su capacidad

de reducir el todo de algo a una de sus partes, la estrategia adecuada para conseguirlo?

La estrategia que implemento fue, literalmente, la de articular una performance cuyo
proposito fuera comerse las palabras. Gracias a la superficie del papel de arroz, de un pincel
humedecido con tinta vegetal y de mucha, mucha paciencia, Pefia transcribi¢ todas —bueno,
la mayoria de— las palabras del texto-lista Inventario de alimentos (...). Tras esto, le solicito al
Grupo Analitica (Martin Camargo et al.) que encontrara a algunos performers dispuestos a
comerse estas paginas de arroz en el marco del IV Festival Internacional de Performance:
Acciones al Margen (Fundacion Escenarios de Mujer, Bucaramanga, Colombia). Aceptaron a
ser parte de esta performance delegada los artistas Milton Afanador, Martin Camargo, Nancy
Ospina y Grecia Quintero, quienes se reunieron el 20 de agosto de 2016 en el café Kussi
Huayra (Piedecuesta / Santander), donde llevaron a accidn el texto-lista elaborado por Pefia.
Vestidos de la manera mas elegante posible, uno a uno fueron entrando al espacio acotado
para la accion y, con actitud hieratica, fueron tomando asiento alrededor de una mesa circular

sobre la cual habia cuatro platos, cuatro copas y una jarra llena de agua. Por turnos, tomaron
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las paginas de papel de arroz y leyeron en voz alta, con mayor o menor fortuna, esa mezcla
de significantes castellanos y franceses. Tras esto, fueron humedeciendo las paginas para
poder ingerirlas con la ayuda de agua tibia y sala teriyaki —hay que sefialar que el sabor de
esta es tan fuerte y penetrante que no facilitd para nada la ingesta del papel humedecido;
para la proxima vez, se sugiere emplear salsa china agridulce u otra que tenga un sabor mucho
mas delicado. Todo esto, en un movimiento circular que solo podia terminar cuando todas las

paginas escritas hubieran sido incorporadas por los performers.

Al finalizar la performance, con los cuatro artistas saliendo uno a uno, sin afanes y sin prisas,
tan solo quedaba esperar a los aplausos y a evaluar todo proceso. Hay que sefialar que la
recepcion critica de la accion fue ambigua. Surgieron inquietudes sobre el posible
desplazamiento enajenante hacia los significantes franceses, sobre el exceso de elementos
ajenos en el texto-lista llevado al ambito de la perfomatividad. ¢Podia considerarse este
exceso como una critica a cierta auto-imagen de sofisticacion de cierta intelectualidad
colombiana fascinada con lo europeo o, mas bien, y en términos del sindrome de Estocolmo,
habia de tomarse como el anhelo de perderse en un significante impropio, en la lengua del
gran Otro? También hubo comentarios sobre la decadente atmdsfera pequefio burguesa que
roded a los performers, vinculada a la distancia que hubo entre ellos, a su pronunciacion
tambaleante y erratica, a los lapsus de una representacion semejante a la de unos titeres
entregados al ritual de una accidon opaca, desarraigada, descontextualizada y ejecutada en un
vacio existencial —o, mas bien, cuyo sentido solo era transparente para el autor. Finalmente,
amerita dejar constancia del malestar expresado por Vicens Altaid, exdirector de Ars Santa
Monica, quien fuera uno de los profesores del Pefia en Barcelona, y que, con su mirada de
experticia europea, no dejo de sefialar el desastroso empleo de una utileria tan precaria como
deja en evidencia la presencia paupérrima de las sillas de plastico de la marca Rimax: las Unicas
que pudieron encontrarse a ultima hora para ejecutar la accion, en medio de una produccion

algo cadtica.
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Ahora bien, si se quiere emitir un veredicto conceptual al respecto, se puede sefialar que, a
pesar de todos los aspectos que hacen de Inventario de alimentos (...) una obra en espera de
la redencion, en retrospectiva cobra relevancia el hecho de que permitid articular, al menos
para el mindsculo mundo del arte bumangués, problemas vinculados a la tensa relacion entre
la mimesis y la simulacion, por un lado, y entre el archivo y la performance, por el otro.
Respecto a la primera dupla en tension, se puede afirmar que la necesidad del simulacro tomé
fuerza cuando un “yo” latinoamericano, ajeno a ciertas experiencias del sentido del gusto y
con una capacidad presupuestal limitada, termind por reconocer el fracaso de querer imitar
la experiencia de un “yo” europeo, acostumbrado a ciertos sabores y con una mayor holgura
adquisitiva. Simulacro a medias, pues, a pesar del intento por mantenerse fiel a los
significantes del texto-lista original, termind infiltrado por la originalidad moderna, es decir,
por el impulso de un yo Unico e irrepetible que, ya sea por vanidad o reconocimiento, tomao

la decision de interferir en la obra para dejar algunas marcas sde su contingencia.

En relacion con la segunda dupla, la del “archivo-performance”, se puede sefialar que, a partir
del reconocimiento de las condiciones existenciales de cada uno de tales yoes, se produjo un
archivo foucaultiano en el que, en lugar de ordenarse experiencias vividas, se pusieron en
relacion material una serie de significantes con referencia cero, un conjunto de unidades
lingliisticas que significan la ausencia de una experiencia estética a través del gusto. Por este
motivo, se puede defender que este archivo, marcado por el vacio, con sus ficheros y fichas
de catalogacion remitiendo a la posibilidad de una experiencia de grado cero o una realidad
sin soporte referencial, muestra el problema de que se pueden ordenar marcas trazadas por
un artista sobre un papel, sin gue esto implique una salida hacia el mundo. A menos, claro
estd, que se activen tales marcas mediante la forma de la performance, con su exigencia de
gue el cuerpo inscriba la singularidad temporal de |la obra de arte para compensar el vacio de
la escritura. Tal vez por esto, lo que se logrd fue llevar a cabo un ritual en el que cuatro
performers se limitaban a pronunciar, cual automatas linguisticos, significantes sobre papel
comestible a ser finalmente digerido. ¢ Acaso todo este listado de nombres de alimentos, con
su materialidad significante, en realidad lo que ocultaba era una compulsion escatolégica?

éNo cobra fuerza la sospecha de que el intento de archivar linglisticamente trazos o marcas
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sobre el papel solo es una estratagema para di-simular el horror al vacio (horror vacui) ante
un mundo en el que todo, incluida la inmaterialidad de los fonemas, termina siendo digerido,
destruido, unificado en una masa uniforme, pastosa, fecal? Comer, digerir y defecar: he aqui
el sentido ultimo de un texto-lista que, a diferencia del de Perec, con su abstraccion literario-
simbdlica, termind siendo parte del proceso performativo de cuatro artistas que emplearon

su cuerpo para hacer del arte algo contrario a su ilusion de permanencia.

Imagen 02: Registro de la performance Inventario de alimentos que consumi entre el otofio de 2015 y la

primavera de 2016 / IV Festival Internacional de Performance: Acciones al Margen (2016)
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Imagen 03: Registro de la performance Inventario de alimentos que consumi entre el otofio de 2015 y la

primavera de 2016 / IV Festival Internacional de Performance: Acciones al Margen (2016)

GRUPO ANALITICA: FRAGMENTOS EN BUSCA DE FUGA

Hamlet es el mas alla de la tragedia o la tragedia de la tragedia. Comprende que el <<no ser>> puede ser
imposible, y no consigue dominar el absurdo ni siquiera mediante el suicidio. La nocion de ser

irremediablemente y sin salida constituye el absurdo fundamental del ser. El ser es el mal, no porque sea finito,

sino porque carece de limites.

Emmanuel Levinas / El Tiempo y el Otro

El Grupo Analitica se conformd inicialmente con el propdsito de explorar las posibilidades
artisticas inscritas en los textos de Arthur C. Danto, George Dickie, Noel Carroll y otros

fildsofos vinculados al ambito cultural anglosajon. Conformado en el 2006, en medio de las
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clases del curso de Filosofia del Arte de la UIS, tuvo como primeros integrantes a Martin
Camargo, Ronald Diaz y Fredy Pefia. De unas cuantas sesiones de lectura y de una incursion
bastante ingenua, titulada La inspiracion no es suficiente (2006), que consistid en introducir
subrepticiamente unos ganchos de ropa en el Octavo Salon Arte Novel de la Escuela de Bellas
Artes de la UIS (2006), solo quedaria un nombre, un significante, unas cuantas letras que
permanecieron en silencio por un buen tiempo. Sin embargo, las inquietudes sobre los
problemas conceptuales relacionados con el arte siguieron presentes o, al menos, se
canalizaron en términos de entender los procesos institucionales que hacen que algo sea una

obra de arte.

Habria que esperar hasta la aparicion de Galeria LaMutante (2006-2016), para que las
palabras “Grupo Analitica” aparecieran realmente en algun lugar. Este fue el caso del Salon
de los rechazados (2007), proyecto expositivo que tuvo como criterio acoger trabajos de los
estudiantes de artes, y otros con aspiraciones artisticas, que hubiesen sido sometidos al
escarnio de una mala nota o a una evaluacidn deslegitimadora. Aunque el Grupo Analitica no
cumpliera con ninguno de los anteriores criterios —bueno, solo con el de estar conformados
por tres wannabies—, si se encontraba en la situacion de que los ganchos constituyentes de la
obra La inspiracion no es suficiente fueron retirados de la exposicidon del Salén Novel y, hasta
el dia de hoy, nadie conoce cuél fue su paradero. Por este motivo, se tomo la decisién de

presentar una segunda version de la obra y presentarla a la convocatoria de LaMutante.

Como podran imaginarse, los ganchos de ropa fueron seleccionados e instalados como un
movil y, en términos institucionales, se convirtieron en el boleto de ingreso al mundo del arte
bumangués. Algo que hubiera quedado ahi, en entrar sin haber hecho nada mas, si el deseo
por figurar de Camargo Flérez no hubiera tomado la decisidn de reactivarlo para presentarse
a la convocatoria Espacios visibles de la Fundacidon Artemisia (2013). Junto a Leonardo
Caballero Piza, Rafael Prada Asencio, Sofia Reinel Corredor y Fredy Serrano Buitrago, se
articuld un proyecto expositivo, Santander burbujeante, con el que se plantearon algunas

inquietudes alrededor del pasado regional santandereano y la imposibilidad de acceder a
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ciertos sabores, vinculados directamente a cervezas y gaseosas, que terminaron
desapareciendo bajo la presidon natural de los procesos de seleccion econdmica. Entre los
requisitos de la convocatoria, se encontraba la formulacién de un taller para realizar con los
nifios de la comunidad en la que se encontraba inmersa la Fundacion Artemisia. Por este
motivo, se propuso el espacio temporal de trabajo Fdbrica de marcas de gaseosa, en el que
los nifios, y otros no tanto, pudieron intervenir botellas vacias de vidrio para pensar en qué

nombre y qué disefio podria tener una futura marca futura de bebidas gaseosas.

Imagen 04: Resultado del taller Fdbrica de marcas de gaseosas / Espacios Visibles - Fundacion Artemisia (2013)

En los afios siguientes, el Grupo Analitica se fue transformando en una plataforma temporal
de actividades y proyectos, en la que la forma de la performance y la interactividad fueron
tomando cada vez mas relevancia. Asi, entre el 2014 y el 2015, se llevd a cabo la accion
participativa Si es artista, la verdad. Si no lo es, se atreve, en la que se les solicitaba a las

personas interesadas a que pusieran a girar una pirinola con el propdsito de que hicieran algo
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0 que contaran algo. En el 2016, junto a Fredy Serrano Buitrago, se articuld Futurologia de la
moda, que consistio en disefiar una baraja del tarot para jugar a predecir lo gue le deparaba
el destino a alguien en términos de indumentarias. Valga anotar que la idea no era cuestionar
la manera de vestir de los participantes, ni darles consejos especificos, sino empelar
expresiones generales y vagas con el proposito de crear un didlogo abierto sobre lo que
podrian ser las tendencias mas arriesgadas a usarse en la siguiente temporada. Y, ese mismo

afio, el Grupo Analitica acepto llevar a cabo Inventario de alimentos (...).

Para el 2018, y a partir de la experiencia de Inventario de alimentos (...), Camargo y Pefa se
pusieron a la tarea de buscar citas para constituir el archivo titulado Fragmentos en busca de
fuga. Para articularlo, esta vez se recurrio a la idea del archivo derridiano, o al menos a su
énfasis en que el término latino archivum significa el domicilio o la residencia de los
intérpretes de los documentos oficiales y de las leyes que instauran la legalidad. Como lo ha
sefialado Anna Maria Guasch, el principio que le da sentido a las acciones de estos intérpretes,
también denominados arcontes (del griego arkheion, susceptible de traducirse como “edificio
publico”, “oficina de registros publicos” o “edificio de gobierno”), es el de darles un hogar a
las leyes, el de conservarlas en el marco de una correcta interpretacion y el de reunirlas
sistematicamente como signos de una misma autoridad (2011, p. 166). Por este motivo, el
denominado principio arcéontico produce un interior, en donde se custodian los documentos
y los escritos que dan soporte legal al ejercicio del poder, y un exterior en el que... ¢ Qué pasa

|H

con el “afuera” del archivo? éAcaso es solo algo externo de manera provisional, algo que,
dado el tiempo suficiente y el movimiento de los signos, puede llegar a interiorizarse? Tal vez
la pregunta adecuada no sea esta, pues esta oposicién de “un adentro y un afuera”, con su
claridad intuitiva, lo Unico que hace es ocultar que para la soberania del archivo nunca hay
algo distinto a su inmanencia. Tal vez haya algo “ajeno”, que aun no ha caido en su ambito
semiotico, pero dada la soberania de sus principios, semejantes a aquellos que determinan el

curso y movimiento de la naturaleza y la historia, no puede haber algo que se encuentre mas

alla de los limites de su posibilidad.
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Esta idea de la soberania del principio arcdntico es la que permite afirmar, sin caer en
contradiccidn, que ningun archivo es completo, pues su corpus esta abierto. Pero, como no
se trata de un lugar fisico, sino de un espacio semiotico, no solo puede expandirse, sino que
puede entregarse a la tendencia de llegar a ser absoluto (Guasch, 2011, p. 167). Esto permite
afirmar que un archivo, al menos en un sentido derridiano, se constituye a partir de un
principio que determina cuales son los signos a ser reunidos, que se regula por la idea de la
intimidad de un espacio semidtico, un hogar donde tales signos estan protegidos vy

|H

resguardados del olvido, que se abre al “exterior” de la interpretacidn a partir de las practicas
reguladas por expertos arcontes, y que se mueve expansivamente a partir del imperativo de
[levar su soberania hacia aquello que, en determinado momento, no ha sido alcanzado por

los limites de su posibilidad.

Gracias a esta comprension derridiana de lo que es un archivo, se paso a articular el problema
de indagar en la literatura y en el rock-pop latinoamericano si, como fue sefialado por
Emmanuel Levinas en sus conferencias El Tiempo y el Otro (1979), la metafisica occidental

|rr

esta irremediablemente ligada a una nocion del “ser sin nada, [del ser] gue no deja aberturas,
que no permite escapar” (1993, p. 87). Dicho sucintamente, la tesis de Levinas se fundamenta
en trazar la distincion entre el existir y la existencia, para lo cual, propone un experimento
mental en el que se produzca “el retorno a la nada de todas las cosas, seresy personas” (1993,
p. 84). Tras haber llevado a cabo esto, Levinas se pregunta si tras este experimento mental lo

que queda es la pura nada, la “nada sin mas”, a lo que, sin dilacion ni espacio textual, responde

lo siguiente:

Tras esta destruccion imaginaria de todas las cosas no queda ninguna cosa, sino solo el
hecho de que hay. La ausencia de todas las cosas se convierte en una suerte de presencia:
comao el lugar en el que todo se ha hundido, como una atmdsfera densa, plenitud del vacio
o murmullo del silencio. Tras esta destruccion de las cosas y los seres, gueda el <<campo

de fuerzas>> del existir impersonal (1993, p. 84).
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Es decir, si tras la destruccion imaginaria de todo lo existente aun gqueda algo, que no es la
pura nada, sino el hecho ultimo del hay —en francés, se emplea el significante “il y a”, el cual
permite significar algo que ocurre de manera impersonal, algo que es andnimo, tal y como
ocurre con el castellano cuando alguien dice que “llueve” o que “hace calor’—entonces,
cualquier intento de huir o escapar serias mas que inutil. Ni siquiera el suicidio, como acto
supremo del individuo, permitiria sublevarse respecto a la soberania del existir, que se
mantendria intacta a pesar de que se diera la destruccion de la totalidad de los existentes. Y
es que, si no existe la nada, entonces, lo que hay es una comprension del ser sin exterioridad,

del ser como plenitud e imposibilidad de escapatoria (Levinas, 1993, p. 85).

Hasta ac3, lo filosofico. Ahora, hay que abrirle el espacio a la inquietud de qué dirian todos
aquellos que emplean la escritura para producir literatura y liricas de canciones. Aunque, tal
vez esta cuestion no sea la mas adecuada, ya que con casi total seguridad se considera que
este tipo de indagaciones sobre el existir y el ser tan solo les interesan a los filésofos. Fue por
esto que Camargo y Pefia optaron, mas bien, por tener otro enfoque con el propdsito de
construir un archivo derridiano, es decir, uno cuyo principio arcéntico tuviera su sentido en la
busqueda de citas que, en su anhelo de huir, de escapar, de escabullirse, sirvieran de
contrapunto dialéctico a la radicalidad filosodfica de Levinas. “Fragmentos en busca de fuga”
versus “la imposibilidad légica de escapar de la soberania del existir”: esta seria la oposiciéon

estructural que daria forma al primer archivo del Grupo Analitica.

Para resumir el proceso de indagacion, se puede sefialar que fueron de gran utilidad las
lecturas previas y las canciones escuchadas para saber dénde buscar los fragmentos
adecuados. Entre los textos literarios empleados se puede hacer una relacion tan variopinta
como la gue surgid de incluir a E/ Reino de Emmanuel Carrére, Las horas de Michael
Cunningham, Cien afios de soledad de Gabriel Garcia Marquez, Stone Junction. Una epopeya
alquimica de Jim Dodge, Hiinsel y Gretel de Jacob y Wilhelm Grimm, Las virgenes suicidas de
Jeffrey Eugenides, Iménez de Luis Noriega, La Vordgine de José Eustasio Rivera y Miss

Tacuarembod de Dani Umpi. Y, respecto a las canciones, se retomaron citas de las letras de
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Retrovisor de Caramelos de cianuro, Voy en un coche de Christina y los subterrdneos,
Cualquier otra parte de Dorian, En algun lugar de Duncan Dhu, Escapar de Kudai, E/ oficio de
ser mama de Macaferri & Asociados, Si tuviéramos alas de Miguel Mateos, Lejos de vos de

Miranda! y Me voy de Julieta Venegas.

Tras haber rastreados las citas y haberlas transcrito sin ninguna modificacién, se paso a
ordenarlas intercaladamente: una extraida de un texto literario, otra de una cancién, una de
otro de los textos citados, una mas de una canciéon distinta, etcétera. El propdsito de todo
esto era producir diversos cruces de sentidos que, una vez llevados a la forma del
performance, les permitiera articularse en un todo provisional. Para dar un ejemplo de lo que

se estaba buscando, considérense las siguientes dos citas yuxtapuestas:

¥ ahora aqui estoy, en el tren. A través de las ventanillas del otro lado del vagdn, veo el
amanecer, una luz rosada y amarillenta por arriba y rojo oscuro por debajo. El vagon esta
casi vacio: sélo yo, una anciana y un soldado sentado delante de mi. Los demas pasajeros

han ido bajando en las distintas estaciones a lo largo de la noche.

Ya no sé a qué distancia estoy del valle, pero debe de ser mucha. Viajo desde antes de que
anocheciera, y el tren ha ido bastante rapido, aungue no tanto como podriamos haber ido,
porgue este tren debe de ser viejo. Por lo menos los asientos estan raidos y son incémodos,

tanto que no he podido pegar ojo en toda la noche.

Estamos atravesando una regién llana. No se ve ninguna colina. Nunca habia estado en la
llanura, y me pregunto cémo serd la vida en este ambiente. Supongo que estoy
acostumbrado a las colinas y los pinos, pero aqui no hay esa clase de arboles. Los que hay

son bajos, achaparrados, y se diria que no van a moverse por mucho que sople el viento.

No le he preguntado al revisor adénde va este tren. (Toole, 2010, p. 185)
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“Por eso cancion llévame lejos
Donde nadie se acuerde de mi

Quiero ser el murmullo de alguna ciudad

Que no sepa quién soy” (Babasdnicos, El colmo)

La primera cita, retomada de la novela pdstuma de John Kennedy Toole, se remite a un
personaje que ha tomado un tren sin saber cual sera su destino, sin importarle la direccién en
la que se va moviendo, con tal de que le permita alejarse del “valle”. La segunda, extraida de
una de las canciones del grupo argentino Babasdnicos, deja oir el sonido de una voz que le
solicita a la musica que le permita escapar a algun lugar donde nadie pueda identificarla,
donde su pasado se desvanezca en la placidez que muchas veces da el anonimato. Dos citas
que, a pesar de todas las diferencias que puedan encontrarse entre ellas, son susceptibles de
emplearse para reforzar el deseo artistico de querer escapar a otro lugar, de encontrar un

punto de fuga para deslizarse hacia cualquier otra parte.

Ya se tenian las citas: iy ahora qué? Por fortuna para Camargo y Pefia, fue lanzada la
convocatoria para el 6to Festival Internacional de Performance: Acciones al margen. Si no se
hubiera hecho la tarea de enviar el proyecto y esperar la respuesta, el archivo seguiria en el
disco duro de ambos. No obstante, y como dice el conocido refran, “el que no arriesga un
huevo no saca un pollo”, se tomd la decision de enviar la propuesta al correo
“accionesalmargen@gmail.com”, y de esperar con paciencia si cabia la posibilidad de un
espacio expandido para algo tan poco ortodoxo como leer y mal cantar. Por fortuna para el
proyecto, se termind recibiendo el correspondiente mensaje con la informacién de que la
accion debia presentarse el 31 de julio de 2018 en la Casa del Libro Total (Bucaramanga /
Santander), a eso de las 18 horas. La accion se ejecutd con los dos performers sentados frente
a los asistentes que atendieron el llamado, en un movimiento que buscd darle voz a cada uno
de los fragmentos, a modo de ventrilocuos o de médiums que dejan fluir por sus cuerpos una

diversidad de sentidos ajenos a su subjetividad. Intercalando la lectura de una cita literaria y
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la interpretacion a capela de la letra de una cancién, se fue desplegando la accién sobre un
horizonte cuidadosamente elegido como soporte-telén: la proyeccién de la secuencia final de
la pelicula de Ridley Scott, Thelma y Louise (1991). Este ultimo elemento tomao fuerza con la
decision de emplear un fondo visual durante la activacién de los archivos desde la idea
expandida de una arquitectura transmedia. A partir de esto, se alistd otro fragmento para
que, al finalizar la accién, se proyectara durante la seccién de ccomentarios y preguntas: el

espeluznante y lirico del filme Los perros del jardin (Lawn Dogs) (John Duigan, 1997).

Una vez finalizado el performance se paso a la seccion de preguntas y comentarios. El primero
de los comentarios que tiene el suficiente mérito para reconstruirse, estuvo relacionado con
cierta interpretacion sobre el tono melancdlico de los fragmentos empleados, como si el
principio arcontico del archivo tuviera alguna intencionalidad relacionada con el suicidio. Vale
sefialar que esta interpretacion encontré fundament en la secuencia de Thelma y Louise y en
dos citas que vinculan el suicidio con el deseo de fuga: uno de Corazdn tan blanco de lavier

Marias (1992) y otro de Lo que no tiene nombre de Piedad Bonnett (2013).

El segundo comentario, que puede considerarse como una interpretacién mas global de lo
ocurrido, se orientd por la percepcion de cierta condicion festiva, rayana en lo chistoso, de
encontrarse con dos filésofos leyendo y cantando sobre un tema que, para muchos, exige un
tono de gravedad. También se enfatizo el caracter estructural de un archivo que puede ir
variando, modificandose, de acuerdo a los fragmentos que vayan ingresando en su espacio
semiodtico, y a las posibilidades miltiples de llevarlos a la accidon desde distintas constelaciones
de sentido. Ademas, los comentarios que se hicieron sobre Aby Warburg y Georges Didi-
Huberman —dos autores a tener en cuenta para futuros proyectos— permiten volver al archivo
desde otra perspectiva, que es la friccion dialéctica que se produce cuando los fragmentos
son convocados en un espacio de intercambio de sentidos cuestionan la unidad y la
completitud. jAlgo que, sin haberlo pensado antes, permitiria cuestionar el mismo principio

arcontico que se derivaria de la metafisica de Levinas!
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Finalmente, hubo algunos comentarios sobre el nuevo papel del autor en este tipo de trabajos
artisticos, en los que la originalidad ha quedado eclipsada por trabajar con material cultural
ya existente. Algo que ya se habia previsto, puesto que el mundo del arte de Bucaramanga,
todavia persevera en un régimen en el que los mitos del autor como micro-dios y la
originalidad como creacién ex nihilo (de, desde, a partir de la nada), se manifiestan
hostilmente contra la apropiacién y la remezcla, entre otras varias estrategias de lo que ha
sido considerado como produccién artistica “no creativa”. Sin embargo, y con el propdsito de
culminar esta seccion, se sefialara que, para todos aquellos artistas que no tienen crisis yoicas
ni paranoias romanticas de genialidad, no hay mayor problema en entrar en el juego erudito
de la apropiacién —para conocer mas al respecto, véase el libro Escritura no-creativa.
Gestionando el lenguaje en la era digital (2015) de Kenneth Goldsmith—y la remezcla —para
saber de qué se trata esta estrategia, |éase el ensayo Postproduccion. La cultura como
escenario: modos en que el arte reprograma el mundo contempordneo (2009) de Nicolas
Bourriaud. Dos autores que, junto a los ya mencionados, fueron de gran utilidad les
permitieron a los miembros Grupo Analitica llevar a cabo una performance donde, para

decirlo jocosamente, “todo era prestado”.
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Imagen 06: Fragmentos en busca de fuga / 6to Festival Internacional de Performance: Acciones al Margen (2018)
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DICAS: AVISTAMIENTOS

Los pdjaros de la izquierda, sobre el fondo del cielo fenecido, guardaban algo de su claridad,
aparecian y desaparecian a cada giro (...), y parecian no dejar de tejer ante mi, con el movimiento de
sus alas, una serie ininterrumpida e infinita de signos, una malla efimera y mudable, mas sin duda

legible.
Walter Benjamin / Imagenes que piensan

En el 2017, con motivo de la apertura de la convocatoria de las Becas Bicentenario del
Programa departamental de estimulos a la creacién, produccién y difusién de obras artisticas
en Santander, Camargo y Pefia decidieron sentarse a armar dos proyectos que no podian
presentarse bajo el nombre de “Grupo Analitica”, pero que, dadas las condiciones de la
convocatoria, si podian distribuirse a partir de sus nombres propios. Entre correos que van y
correos que vienen, ademas de imagenes y textos de referencia, se hizo la tarea de formular
Un jardin para Jaime Tarazona y Pocas, pero rosas. Muchas, porque son orquideas. Lo Unico
que quedaba era decidir quién enviaba qué, quién se responsabilizaba de sacar adelante cada
proyectoy de realizar el proceso administrativo. Para resumir, Pefia se fue con Jaime Tarazona

y Camargo se quedd con las rosas y las orquideas.

Para sorpresa de ambos, los proyectos pasaron a la etapa de la entrevista y, sin sospecharlo,
terminaron siendo los dos ganadores en la categoria de Nuevas Formas. El haber sido
seleccionados para ejecutar los dos proyectos, no solo planteaba el problema de tener que
llevarlos a la realidad de una exposicion, sino que exigia entrar a pensar en qué colaboradores

eran los mas adecuados para la construccién de los dispositivos museograficos y de los
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muebles que harian parte del jardin. Asi, en medio del proceso y de pensar en nombres
posibles para este trabajo, se llegd a la conclusion de que habia dos egresados de la UIS, Dago
Rivera y Freddy Celis, que contaban con la agudeza creativa y la capacidad de solucién
requeridas para llevar los proyectos a buen término. Sobre Rivera, puede sefialarse que,
gracias a sus conocimientos de arquitectura y su fino manejo del dibujo, se pudo emplear su
experticia para llegar a las medidas exactas de los tres muebles del jardin; sobre Celis, se
puede indicar que, debido a su larga trayectoria de trabajo con la madera y su interés en lo
escultdrico, se pudo llegar a una solucién satisfactoria para exponer los objetos en papel

maché que hicieron parte de la exposicidon de orquideas.

Imagen 07: Un jardin para Jaime Tarazona / Exposicién en el Cuatro Colectivo Artistico (2018)

Sin ir mas lejos, se puede decir que, tras haber entregado los respectivos informes con el
resultado de cada una de las exposiciones y de haber culminado ambos proyectos, se

siguieron dando encuentros informales entre Camargo, Celis, Pefia y Rivera para pensar en la
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posibilidad de seguir trabajando como colectivo. De estas salidas a tomar café, y una que otra
cerveza, la conversacién se fue decantando por darle continuidad al proyecto de remezclar
obras de artistas de Norte de Santander y Santander a partir de un interés funcional. Dicho
sucintamente, la idea consistia en tomar las obras de artistas conocidos, como las Beatriz
Gonzalez y Eduardo Ramirez Villamizar, y de otros no tantos, como las de Maria Victoria Porras
y Beatriz Daza, con el proposito de producir obra derivadas y con un marco utilitario. Ademas,
también fue tomando particular fuerza la propuesta de “saquear” el pasado para encontrar
un nombre que “despistara”. “DICAS” seria el nombre elegido para el grupo, en gran medida
por haber sido relevante para la historia del arte santandereano vy, en segundo lugar, porgue

su sonoridad unica era facil de recordar.

DICAS fue el acrénimo de “Direccidn Cultural y Artistica de Santander” (1972-1997),
institucion en la que se formaron aquellos artistas santandereanos que, sin tener que o poder
salir de Bucaramanga, lograron proyectarse con sus trabajos en diversas exposiciones del
ambito regional y nacional. Sin entrar en mas detalles historicos, puede sefialarse que DICAS
fue la institucion en la que Diego Rivera, el padre de Dago, inici¢ su recorrido artistico en los
afios setenta. Entre chiste y chiste, en los gue el elemento continuo era que Dago aparecia,
una y otra vez, como el heredero legitimo del significante “DICAS”, se tomo la decision de
afirmar la propiedad sobre estas cuatro letras como el legado de un artista que conocid a
Esperanza Barroso Barroso, Maximo Florez Ramirez, Jorge Mantilla Caballero, Orlando
Morales Cardenas, Omar Obando Villarreal, Luis Francisco Santos Pico, Raquel Ramirez Vega,

entre otros nombres.

Tras haber acordado utilizar “DICAS” como el nombre del colectivo, se paso a la tarea de darle
un valor diferencial a estas letras y de distanciarlas dialécticamente de toda la carga del
pasado. Para tratar de lograrlo, se decidio vincular este nombre a la idea de constituir una
Oficina de Refuncionalizacion Estética, es decir, una oficina en la que las obras del pasado se
remezclaran y reconfiguraran a partir de otras preocupaciones culturales. De este modo, el

pasado de DICAS, que se remite a lo ya existente en la historia del arte de los dos Santanderes,
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entraba en interacciéon con el futuro de una oficina constituida a partir del presupuesto de
que las obras de arte, ademas de la funcién contemplativa, podian tener otras posibilidades

existenciales a partir de la idea de “lo util”.

Todo este trabajo mancomunado tuvo sus frutos en tres proyectos: Avistamientos (2019), Yo
también fui una girl scout (2019) y Pdjaro del crepusculo / Aves de la aurora (2019) —estos dos
ultimos, ganadores de la Beca Bicentenario de ese mismo afio. No obstante, el proyecto que
tiene pertinencia para este texto es el de Avistamientos. Sin ir mas alla de lo pertinente, se
puede sefialar que se trata de un nuevo archivo en busca de la accién, un archivo que solo

puede existir cuando las palabras toman cuerpo por medio de la performance.

Esta vez, se optd por trabajar con un archivo benjaminiano, es decir, con uno en el que las
citas fueran tratadas como material imbuido de sentido previo y que, dado su caracter
fragmentario, es susceptible de emplearse en la elaboraciéon de collages y de montajes
alegoricos (Guasch, 2011, pp. 22-23). Este énfasis en el fragmento es el que produce la friccion
dialéctica, en la medida en que se emplean diversos elementos emancipados de su unidad

originaria para llevarlos a nuevas constelaciones evanescentes, fragiles y contingentes.

Con este marco metodolégico, Camargo y Pefia se pusieron en la tarea de recopilar la mayor
cantidad de citas de la literatura colombiana donde se emplearan imagenes linglisticas de
“pajaros” o “aves”. Se revisaron unas cuantas novelas y una cantidad mucho mas grande de
poemas en el intento de “atrapar” estos pajaros de tinta y estas aves de papel. Poco a poco,
y con mucha paciencia, se fueron encontrando y transcribiendo en el archivo las citas de
algunas de las obras de Piedad Bonnett, Tomas Carrasquilla, Maria Mercedes Carranza,
Eduardo Cote Lamus, Jorge Gaitan Duran, Henry Alexander Gdmez, Jaime Jaramillo Escobar,

Miguel Méndez Camacho, Ricardo Nieto Calle, Guillermo Sepulveda, Luis Vidales, entre otros.
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Para tan solo dar tres ejemplos de los hallazgos encontrados, bastara con traer las siguientes

citas:

“Colecciéon de palomas son los suefios”

“Un bosque de invierno, horizontes violetas y golondrinas heladas fue todo lo que quedd

de nuestro suefio”

“Vamos a despertar a los muertos porque los vivos apestan. Es el oro festin de los cuervos”

Retomadas de la coleccion 33 poemas de Carmen de Gémez Mejia (Piedecuesta, 1916 /
Bucaramanga, 2002), estas tres citas dan cuenta de la diversidad de sentidos que surgen en
la poesia colombiana cuando se emplean las aves como imagenes simbdlicas. Ahi estan las
palomas oniricas, golondrinas melancdlicas y cuervos avaros. Tres especies que, en su
“riqueza ornitolégica”, expresan la riqueza afectiva de un yo lirico que tiene la capacidad de
representar el mundo desde diversos filtros emocionales y variadas texturas sentimentales.
Tres versos que, a semejanza de los fragmentos benjaminianos, buscan significar la
experiencia poética del mundo desde la acumulacién de destellos cristalizados en el pasado,

pero que, con su fuerza, pueden iluminar las experiencias del futuro (Guasch, 2011, p. 22).

Ahora bien, con este nuevo archivo en proceso y con el grupo DICAS ya constituido, lo que
quedaba era pensar en el disefio de una performance low cost con todo el material lingUistico
recolectado. Con un presupuesto reducido, pero con muchas ganas de participar en el 7mo
Festival Internacional de Performance: Acciones al Margen, Celis y Rivera imprimieron sobre
camisetas de colores las iméagenes de un colibri nuquiblanco, un aguila harpia y un
atrapamoscas crestinegro. También disefiaron unos hermosos antifaces que, en lugar de
narices, contaban con picos de pajaros. Todo esto, como parte de la indumentaria que iban a
utilizar cinco performers convocados, que, en este caso, fueron Edward Camacho, Martin

Camargo, Freddy Celis, Claudia Ospitia y Dago Rivera.



Revista digital

Imagen 08: Avistamientos / 7mo Festival Internacional de Performance: Acciones al Margen (2019)
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Imagen 09: Avistamientos / 7mo Festival Internacional de Performance: Acciones al Margen (2019)
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Avistamientos se presentd el 19 de julio de 2019 en la UIS. Su activacion se llevd a cabo a
partir de una regla muy sencilla de seguir, segln la cual, cada uno de los performers debia
“trinar” alguno de los fragmentos recolectados en el archivo en el momento en que se
encontrara con el rostro de algliin caminante. Esta regla exigia que solo ante la presencia del
cuerpo del otro era que podia ponerse en movimiento la voz, que podia ejecutarse un
movimiento a modo de un baile improvisado. De tal modo gue, solo cuando alguno de los
performers-pdjaros hubiese avistado el rostro de alguien en su horizonte existencial, ni antes
ni después, cobraba sentido emitir sus gorjeos-citas como irrupcién de la poesia en la soledad
de un cuerpo rodeado por el silencio de la diferencia. Solo cuando las aves hubiesen emitido
los enigmaticos sonidos que destruyen el espacio que hay entre la intimidad del yo y lo ajeno

del tu, es que la accidn habria cumplido su trabajo de poner el archivo en movimiento.

Como conclusion, puede sefialarse que, gracias a la experiencia acumulada por el Grupo
Analitica, este proyecto no solo se realizé con un bajo costo de produccion, sino que incorporé
una estructura abiertamente relacional. Avistamientos, considerado como un archivo en
accion, puede considerarse la conclusion logica de la experiencia adquirida de Fragmentos en
busca de fuga, en la medida en que se trata de un conjunto de citas que se activan con la voz
de los performers y que se enfocan en la musicalidad de los fonemas. Solo que, en este caso,
el canto de las “aves” no buscaba expresar el deseo de escapar de algo, sino lo que queria era
mostrar una manera de articular un vinculo opaco, momentaneo y repentino con otros
cuerpos mediante la relacion linglistica de significantes lanzados al aire. Sonidos que podrian
haberse perdido con el paso del viento, pero que, gracias a la permanencia lingUistica del
archivo, pudieron reactivarse mas adelante, en el proyecto Pdjaro del crepusculo / Aves de la

aurora (2019). Pero bueno, ese eso da para otro texto, para otras historias.
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LISTA DE IMAGENES

Imagen 01: Volante de la exposicién +Humans. El futuro de nuestra especie / Centre de
Cultura Contemporania de Barcelona (Barcelona / Del 07 de octubre de 2015 al 10 de abril

de 2016). Cortesia del archivo de Fredy Alonso Pefia Suescun.

Imagenes 02 y 03: Grupo Analitica, y Pefia, F. (2016). Inventario de alimentos que consumi

entre el otofio de 2015 vy la primavera de 2016 (Performance). Registro fotografico: sin

informacién disponible.

Imagen 04: Grupo Analitica (2013). Santander burbujeante (Proyecto expositivo). Fundacién

Artemisia. Registro fotografico: Milton Afanador Alvarado.

Imagenes 05 y 06: Grupo Analitica (2018). Fragmentos en busca de fuga (Performance).

Fundacion Escenarios de Mujer y Casa del libro Total. Registro fotografico: Milton Afanador

Alvarado.

Imagenes 07: Grupo Analitica, y Pefia, F. (2017). Un jardin para Jaime Tarazona (Instalacion
con muebles, grama sintética, matera de cemento, bonsai, objetos de bronce y pieza

sonora). Registro fotografico: Milton Afanador Alvarado.

Imagenes 08 y 09: DICAS (2019). Avistamientos (Performance). Fundacidon Escenarios de

Mujer y Universidad Industrial de Santander. Registro fotografico: Juan Felipe Ocampo Rojas.
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“HOME"

Ciclo de performance de VestAndPage de episodios de
performance y O&peras de performance colectivas
actualmente en produccién: sobre migracién y otros
problemas.

Por VestAndPage (Verena Stenke y Andrea Pagnes)

PREAMBULO

El término “migracién” se refiere al flujo y reflujo de personas que cruzan las fronteras de una nacién
para ingresar a otra, de manera permanente o temporal.

Las olas migratorias han dado forma durante mucho tiempo a la configuracion geopolitica de nuestro
planeta. Las personas migran y abandonan sus lugares de origen porque se ven obligadas a huir en
busca de una vida mejor. Otros migran solo cuando pueden permitirselo, a menudo enfrentan
dificultades extremas durante el viaje migratorio y una integracion dificil una vez que llegan a un nuevo
pais.

En esencia, migrar significa salir de casa. Las causas son muchas, pero en su mayoria se deben a
guerras, conflictos politicos insostenibles y agitacion, politicas econdmicas y sociales precarias o
inexistentes que afligen a algunos paises méas que a otros.

Cuando las personas migran, lo hacen con la esperanza de un nuevo refugio, una nueva vivienda en
otro lugar donde mantenerse alejados de las tragedias que afligen a las tierras de donde provienen.

A la luz de las nuevas olas migratorias de los Ultimos afios, en su actual ciclo de representacion de
operas de performance colectiva titulado “HOME” e iniciado en 2017, VestAndPage ha comenzado a
indagar en la nocion de “Home” como una fuerza ideal de una comunidad y como un lugar de
pertenencia, cuestionando el precario paraguas de los sistemas y normas estatales que atribuyen
significados convencionales tanto a los conceptos de “colectividad” como de “lugar”.

Han desarrollado los capitulos de HOME a través de intensos procesos de co-creacion con artistas
colaboradores, presentados como 6peras de performance colectiva final.

Durante estos procesos de produccion, VestAndPage vy sus colaboradores migran entre si.

“La cuestion de la migracion se aborda con mayor frecuencia en el teatro de hoy. Uno de esos
proyectos que subyace a las transformaciones individuales en lugar del cambio social es el ciclo de
performance creativas de las operas HOME de VestAndPage. En la tradicion artaudiana, anti-
brechtiana, destacan la idea de migrar hacia los demas y hacia nosotros mismos, investigando que
representa el hogar para cada uno de ellos. La experiencia de cada performance o capitulo se muestra
solo una vez, ante una audiencia limitada, sin permiso para grabar ”. (Nasti¢, Radmila. Documento de
conferencia “Where is Home?”. Universidad de Kragujevac, IFTR World Congress, Theatre and
Migration: Theatre, Nation and Identity: Between Migration and Stasis, Belgrado, 2018.)
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Las personas aun contintan desplazandose masivamente, por la fuerza o por eleccidn, en un momento
caracterizado recientemente por un blogueo global debido a la propagacion del virus SARS-CoV-2. Las
consecuencias son que las amenazas visibles e invisibles estan presionando cada vez mas la vida
humana vy la idea de seguridad al limite, tanto de los migrantes como de los residentes. La economia
mundial esta en recesidn. El aislamiento forzado y el acceso limitado a las dreas publicas como medida
de precaucion nos han alejado aun mas que antes. Las calles y ciudades vacias y desoladas reflejan el
creciente malestar y malestar social. La incertidumbre financiera y las medidas de vigilancia invasivas
limitan las acciones individuales / colectivas y nos instan a permanecer en alerta social. Finalmente, la
crisis climatica y el resurgimiento de la discriminacion abusiva entre las personas se hacen eco del
vacio espiritual en el que parecemos estar sumidos de manera irremediable.

Estos tiempos inciertos y precarios de una pandemia global y cierres nacionales parecen haber surgido
de la ficcidn distdpica. Confinados a la fuerza en su casa estudio, VestAndPage ha continuado
desarrollando su ciclo de performance “HOME”, planteando nuevas preguntas al explorarlas a través
de su practica artistica: ¢ Qué significa para las personas y los artistas permanecer en espera?

éCudles son los desafios y las preocupaciones que se plantean a un artista y como puede el
distanciamiento social remodelar las practicas y narrativas artisticas? ¢(Como ha impactado la
pandemia de Covid-19 en la crisis ambiental y nuestra percepcion general de la realidad?

Estas son algunas de las preguntas que se han sumado a las anteriores y que estructuran el campo de
investigacion del ciclo de performance “HOME” desde el principio: éEs la verdadera casa hacia donde
nos dirigimos? ¢ Es el hogar de verdad donde estamos? ¢Es el hogar un sitio, mi cuerpo, un recuerdo,
un sentimiento, un hogar, tu mano? ¢ Debe darse por sentado el hogar o ser un trabajo para él? i Cémo
podemos venir de un pais? iCoémo puede un ser humano provenir de un concepto? iPuedo ser libre
cuando la sociedad en la que vivo se derrumba? i Qué significa emprender una lucha partidista por Ia
libertad? ¢Qué significa estar preparado para una muerte prematura? éEs la libertad, dicho sea de
paso, una vieja idea, que simplemente significa por el libro: libertad de deudas y pasivos? ¢Es la
libertad tal vez una zanahoria fantasmal frente a la boca del burro que tira del carro? é Estoy preparado
para sufrir, arruinar mi salud y finalmente morir, lo que significa depender de la debilidad de mi cuerpo
y mivida, por la libertad? Es la libertad de pensamientos dependiente de que mi cuerpo esté libre de
enfermedades, incluido el envejecimiento v la suerte de la naturaleza?

éPuedo ser libre como partisano en una guerra por la libertad, donde imperan la disciplina vy la
privacion? Como sujeto de libertad, éno estoy sujeto a esta nocidn, signifique lo que signifique? ¢ Cual
es la diferencia entre libertad, libertad y arbitrariedad? Para ser honesto, ino perdemos nuestra
orientacion al no saber qué significan todas esas grandes palabras? ¢Quizas son el resultado de
conclusiones erroneas de contextos torcidos? A veces, usamos la palabra libre para el alma de alguien
gue acaba de morir: "Su alma es libre ahora". Entonces, es la verdadera libertad "aquello que" se
encuentra después del dltimo aliento. éSe abstrae de micuerpo la libertad real? ¢Es la libertad el hogar
del espiritu?
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CICLO DE PERFORMANCE "HOME"

Desde 2017, VestAndPage ha estado desarrollando su ciclo de performance “HOME” con las siguientes
operas de actuacion colectiva: | Left My Story Home - HOME | (Florencia / Reggello); Aegis VI - HOME
Il (Salonica, 2017); After the Fear - HOME Ill (Belgrado, 2017); Come Home - HOME IV (Venecia, 2017);
Mother - HOME V (Sopot, 2018); Capital - HOME VI (Frankfurt, 2018); Non-House | Yet| This house -
HOME VII (Steindorf / Carinthia, 2018); Anam Cara: Dwelling Body - HOME VIII (Venecia, 2018); O
"Torre - HOME IX (Formentera, 2019); All and None - HOME X (Riga, 2019); Here & Now - HOME Xl
(Bad Rappenau, 2019); Anam Cara: Mirror in the Mirror - HOME XIl (Roma, 2020), este ultimo una
pelicula basada en un largometraje realizado durante el confinamiento actual debido a la pandemia
de Covid-19.

EPISODIO DE PERFORMANCE Y OPERA DE PERFORMANCE COLECTIVO

Acerca del concepto de "ciclo de performance” de VestAndPage, un "episodio de performance” es una
actuacion no repetible interpretada por VestAndPage solo como duo de artistas, o ellos junto con un
colaborador. De manera diferente, una “Opera de performance colectiva” es un trabajo de
performance en vivo colaborativo de capas complejas concebido y creado a través de procesos
intensivos de co-creacion de mediano a largo plazo por VestAndPage en colaboracion con otros
artistas que invitan a participar. Ademas, una opera de performance colectiva se presenta solo una
vez en un contexto especifico, en base a la contribucion unica que cada uno de los colaboradores
invitados aporta a la obra.

Siendo la urgencia de VestAndPage definir con palabras exactas la actividad que realizan,
profundizando en lo que cada palabra elegida significa propiamente, explican lo que es para ellos una
Opera escénica colectiva y en el marco de su obra artistica global de la siguiente manera:

“La dpera escénica es una expresion que consta de dos términos. El primer término 'Performance’, es
un término derivado del verbo realizar (c. 1300), gue significa: 'llevar a cabo, cumplir, descargar’, a
través de 'intérprete’ anglo-francés, alterado por la influencia del francés antiguo 'forme '(forma, del
latin:' forma ') y' parfornir ': hacer, llevar a cabo, terminar, lograr; a su vez, derivado de "par": en Ultima
instancia (ver per-) y "fornir": proporcionar (ver: amueblar). La preposicion latina "per-" indica:
atravesar el espacio y extenderse o extenderse sobre y alrededor. Como prefijo de una palabra,
funciona como superlativo, complemento o continuacion. El sustantivo latino 'forma’ tiene su origen
en el griego 'phorésis': el acto de llevar, que se desarrolla de 'phorein': llevar / tomar, usar, a su vez,
frecuentativo de "pherein': la accion de traer, de la misma manera , que significa: porte, postura vy,
aparentemente, aspecto, semejanza, imagen. El latin "for-ma" también se conecta a la raiz sanscrita
"DHAR", que tiene el significado de sostener, apoyar, contener y la desinencia sanscrita "MA". "DHAR-
MA" significa estacionario, fijo, que en el hinduismo es: la ley eterna del cosmos, inherente a la
naturaleza misma de las cosas]. Asi, 'for-ma' es un término que responde al término sanscrito 'DHAR-
I-MAN', es decir forma, figura, figura e imagen, y también la eleccion y la forma de disponer de un
asunto, sea el que sea., a través del trabajo humano. Por lo tanto, segln las derivaciones etimologicas,
se puede decir que el significado de la palabra "performance" es: actuar / hacer / hacer en apoyo de
la imagen o la forma.
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El segundo término "opera" es un sustantivo latino que significa: trabajo, trabajo. También implica la
idea de "opus" en alquimia. En la Italia del siglo XVII, el término "opera" se utilizo para definir: el trabajo
que una persona realiza en un dia. En un primer momento se referia unicamente al trabajo manual v,
posteriormente, también a la accion ética y moral, asi como al trabajo intelectual, artistico y cientifico.
‘io opero’ (literalmente: opero, o trabajo) es una expresion italiana mas refinada que la simple: ‘io
lavoro” (trabajo).

Finalmente, de acuerdo con la definicion etimologica de los dos términos, "dpera escénica"” significa:
trabajar y operar (o, "una obra") actuar / hacer / hacer en apoyo de laimagen o/ y la forma.

De hecho, cuando accionamos, en realidad creamos una obra, aunque efimera, que consta de
imagenes en vivo: formas temporales, efimeras que a su vez producen significados. Sin embargo, con
la expresion 'dpera escénica’, no pretendemos definir representaciones con definiciones fijas, que
estan principalmente coreografiadas o estructuradas a priori en cada parte. Nuestra postura es que el
trabajo de desempefio siempre debe permanecer abierto a la imprevisibilidad del proceso, aunque
metodolégicamente bien meditado y organizado. Como lo fue para los alquimistas comprometidos en
su busqueda filosofica, asi una dpera de performance surge de una vision que tenemos. De forma
tangible, es el resultado concreto de un proceso creativo que surge de una idea inicial, que se
desarrolla en un espacio especifico y en ese mismo momento en gue ocurre, convirtiéndose asi en un
laboratorio de creatividad para desarrollar nuevos desafios mientras desarrollamos la accion.

LOS CAPITULOS DEL CICLO DE PERFORMANCE "HOME"

“En este lugar muerto, después de todo lo que han pasado, cobraron vida. Y luego, volvimos a la vida,
después de todo lo que hemos pasado ... Hicieron preguntas y estaban listos para repasar una y otra
vez lo que sucedio, recreando todo ... para sentir el dolor, pero esta vez el suyo. haciendo ... Este lugar
muerto es donde cobraron vida, después de todo lo que han pasado. Y estaban listos para morir de
nuevo ". (Todorovic, Lena. Sobre la dpera colectiva After the Fear - HOME Ill de VestAndPage, KPGT,
Belgrado, noviembre de 2017).

I Left My Story Home - HOME |, el primer capitulo del ciclo de performance HOME, fue una dpera de
performance colectiva, presentada en el Teatro Excelsior (Reggello / Florence, IT) el 8 de octubre de
2017. Se desarrolld a partir de la invitacion de Compagnia dell 'Compafiia de teatro de Orsa a
VestAndPage.

Durante cuatro dias, VestAndPage trabajo junto con la compafiia de teatro y siete jovenes solicitantes
de asilo de Bangladesh, Ghana, Mali y Costa de Marfil que soportaron dificultades extremas para llegar
a las costas de Italia hacia un futuro incierto pero esperanzador. En el proceso de migrar el uno hacia
el otro, VestAndPage escaned lo que representa el hogar para cada uno de los siete refugiados vy les
indicd que contaran su travesia y lo que significan para ellos las rupturas, la resistencia, los puntos de
ruptura y el sentido de pertenencia, después de haber viajado con sus suefios. , arriesgando sus vidas
en busca de un lugar al que llamar hogar y un futuro mejor para construir.
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Con: Thomas Amisare, Ivan Bevilacqua, Gianni Calcinai, Cristiana di Rubba, Martina Ermini, Cecilia
Ferretti, Filippo Ferretti, Simona Gonnelli, MD Hadaythullah, Ibrahim Karamoko, Mahamadou Konare,
Boubacare Konate, Gianna Mancini, Matteo Meuionico, Lucio Miglioncci , Marina Morandi, Maria
Novedrati, Silvia Pecorini, Francesca Piani, Farida Poggesi, Ilde Serinelli, Diarrasouba Soiilho, Martina
Taras, Giovanni Tenucci, Veronica Vannucci, Simon Yeboah. Direccion artistica: VestAndPage. Luz:
Stefano Baldini. Esta dpera de performance colectiva se ha realizado como parte del proyecto Echi di
Contaminazioni, con el apoyo de la Ciudad Metropolitana de Florencia y el Municipio de Reggello.

.
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VestAndPage . | Left My Story Home — HOME |, 2017. Foto Maria Grazia Lenzini

Mar Grazia Lerzini © 201

VestAndPage .| Left My Story Home — HOME |, 2017. Foto Maria Grazia Lenzini
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El segundo capitulo, Aegis VI - HOME Il, se presento en el Museo Estatal de Arte Contemporaneo
SMCA (Thessaloniki, GR) en el marco del 52 Festival de Performance de Thessaloniki, comisariado por
Eirini Papakonstantinou y como parte de la 62 Bienal de Arte Contempordneo de Thessaloniki
"Imagined Homes “el 21 de octubre de 2017. Esta 6pera de performance colectiva fue también el
ultimo capitulo de AEGIS, el ciclo de performance anterior de VestAndPage (realizado en 2016-2017),
pero por su naturaleza y contenido, también se incluyé como el segundo capitulo del ciclo de
performance HOME. Esencialmente, Aegis VI - HOME I, es un acto para honrar la fuerza ideal de una
comunidad que se esfuerza por identificar su lugar de participacion. Se inspira en Hestia, la diosa de
la mitologia griega del ordenamiento correcto de la vida doméstica, la familia, el hogar y el estado.
Hestia es el hogar, el centro del enfoque secular y ritual de la comunidad y los gobiernos. Ella reside
en cada hogar como la guardiana de la llama en Illamas. Su chispa, a los ojos de los artistas, puede
calentar tanto como destruir. La épera de performance colectiva final, desarrollada en colaboracién
con cinco artistas griegos durante una residencia de una semana en el SMCA, tuvo como objetivo
reflexionar sobre el colectivo in situ, asi como el origen y la distancia.

Por VestAndPage en colaboracion con Tomas Diafas, Fenia Kotsopoulou, Josephine Makris, Ariadne
Pediotaki y Maria Zourou. Con el amable apoyo de Daz Disley.

VestAndPage . Aegis VI — HOME Il, 2017. Foto Daz Disley
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El tercer capitulo, After the Fear - HOME Ill, presentado y apoyado por G12HUB, fue una de las 6peras
de performance colectiva mas complejas y la entrega del ciclo de performance. Después de 3 semanas
de produccion intensiva, se realizé el 17 de noviembre de 2017 en el KPGT (Belgrado, RS) en una vasta
fabrica de aztcar abandonada destruida por la guerra y en condiciones de temperatura extrema. Mas
que cualquier descripcion conceptual de la obra, algunas frases extrapoladas de los textos hablados
por los intérpretes destacan la naturaleza de esta obra colectiva: “jCuidado con el coche oscuro! iNo
juegues con él, es comunista! iDeja de jugar con el interruptor de la luz! ¢ Quién soy? ¢ Quién eres ta?
¢Estds bautizado? ¢ Cual es tu religion? ¢ Cual es tu nacionalidad? Cual es tu etnia? ¢ Podemos hablar
de casa? ¢Podemos hablar de esperanza? ¢Podemos hablar de belleza? ¢Podemos hablar de
memoria? ¢Podemos hablar de mi padre? ¢ Podemos hablar de la culpa blanca? ¢ Podemos hablar de
ser despojados de nuestra ropa y nuestras posesiones desnudos hasta los huesos? ¢ Podemos hablar
de dictadores? Hablemos de restricciones. Hablemos de no poder moverse, libertad, prision.
Hablemos de queer. Hablemos del miedo ".

Por VestAndPage en colaboraciéon con Shola Cole, Sara Kosti¢, Manuel Lopez Garcia, Marco Nektan,
Ivana Ranisavljevi¢, Katarina Rankovic¢, Albert Smith, Alex Spyke y Vedran Vucic.

Come Home - HOME 1V, el cuarto capitulo del ciclo de performance, se llevé a cabo en el Centro
Cultural Europeo, Palazzo Mora (Venecia, IT), el 16 de diciembre de 2017, como parte de la IV SEMANA
INTERNACIONAL DEL ARTE DE LA PERFORMANCE DE VENECIA “Co-Creacion Live Factory - Prologue 17,
curada vy dirigida por VestAndPage. Después de diez dias del proceso co-creativo con veintisiete
artistas de performance, la dpera de performance colectiva resultante surgié de una coleccion de
escritos de VestAndPage y los artistas participantes:
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“Yo soy el crack. Abro para que pase el agua. Estas piedras son parte de las cicatrices de las grietas
del territorio ancestral. No soy nada. Soy quien soy. Yo soy todo. No soy "nosotros". No estoy
diciendo la verdad de nadie mas. Soy un cuerpo radical por naturaleza, cavando hasta las raices. Soy
un punto de entrada, ya que mi historia es tu historia, y soy muchas. No soy un solo cuerpo. Se han
abierto grietas, por lo que el agua fluye. La vida es un campo minado en el que vamos mas alla de la
simple accion para honrar el problema. ¢Y qué queremos crear desde aqui? Estamos de pie. Nunca
estamos en tierra firme. Continuamos. Todo lo que tenemos que hacer es un simple acto. Y todo el
conocimiento que hay en el espacio es lo que somos juntos. Nadie temera su verdad. ¢Estarias
conmigo y me tomarias de la mano?

Con Sylvie Barbier, Stefan Biere, Madeleine Virginia Brown, James Thomas Bullimore, Bruno Camargo,
Don Chow, Leman Sevda Daricioglu, Erin Devine, Samira Engel, Julha Franz, Marisa Garreffa, Ria Jade
Hartley, Paola Kodra, Marie Kiinne, Gerhard Liska, Nancy Gewolb Mayanz, Ashley-Louise McNaughton,
Yuan Mor'O Ocampo, Daniela Francesca Lillo Olivares, Eva Pyrnokoki, Daiane Rafaela, Enok Ripley,
Jewel A Rob, Sara Simeoni, Marcel Sparmann, Alex Spyke, Alex Talamo y VestAndPage.

VestAndPage. Come Home — HOME 1V, 2017. Foto Lorenza Cini
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VestAndPage. Come Home — HOME 1V, 2017. Foto Lorenza Cini

Mother - HOME V, la quinta 6pera de performance colectiva del ciclo de performance, tuvo lugar en
la Galeria Nacional de Arte de Sopot (PL) el 13 de enero de 2018, como parte del 6 ° Encuentro
Internacional de Intérpretes Bipolares “Young & Yank”, comisariada por Arti Grabowski. Durante una
semana, VestAndPage trabajo con cuatro artistas emergentes de Polonia para crear una oOpera
escénica entre el suefio, el despertar, la pérdida y el abandono: “Me alegro de verlos a todos, pero
debo irme ahora. El hogar siempre esta ahi, no puedes dejarlo. Sea libre de retomar el camino. Todavia
estoy buscando una manera de recuperar el aliento. Estoy tratando de encontrar nuestro aliento
comun. Ni siquiera recuerdo si fui yo o si fue otra persona. La botella con el mensaje, aplastada contra
las rocas. ¢ Qué estas mirando? El agujero en la pared. ¢ Qué estas escuchando? El tic-tac del reloj. ¢éEs
un reloj?

Por VestAndPage en colaboracion con Stanislaw Baldyga, Dominika Borkowska, Maria Nova y Joanna
Pietrowicz.

52
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VestAndPage. Mother — HOME V, 2018. Foto Franko B

VestAndPage. Mother — HOME V, 2018. Foto Franko B
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VestAndPage. Mother — HOME V, 2018. Foto Jerzy Bartkowski, Fotobank.pl_PGS

El 27 de mayo de 2018, VestAndPage presentd Capital - HOME VI, el sexto capitulo del ciclo de
performance, en OST> STERN (Frankfurt am Main, DE) en el marco del evento “IV Performance Day”,
comisariado por Franziska Einer, Juan Xu y Dirk Baumanns.

En este episodio de performance, VestAndPage exploro el lado oscuro del capitalismo y la gobernanza

del sistema bancario, invitando a la joven actriz e intérprete alemana Lulu Obermeyer a ser parte del

trabajo leyendo un texto.

, ‘.muuu.;.x"
- ¥

VestAndPage. Capital = HOME VI, 2018. Video still. Video Christiaan Tonnis
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El episodio de performance Non-House | Yet | This House - HOME VIl fue el resultado de "durch:
formen", un artista residente de una semana en el opus magnum de arquitectura brutalista Domenig
Steinhaus (Steindorf am Ossiacher See, Carinthia, AT), comisariada por Katrin Ackerl Konstantin, Erik
Jan Rippmann und Niki Meixner.

VestAndPage lo realizd el 9 de octubre de 2018. Se confrontan a través de un enfoque ontoldgico,
semiodtico y fenomenoldgico informado por fragmentos de la vida y estado de dnimo del arquitecto
Gunther Domenig, elementos bien reflejados en su arquitectura biografica y opus magnum Steinhaus,
desdibujando la limite entre el interior y el exterior de forma continua. Mientras profundizaba en las
motivaciones personales y conceptuales del arquitecto, VestAndPage encontré influencias como el
fildsofo Jacques Derrida y el deconstructivismo, asi como manifestaciones de traumas profundamente
anclados en la historia reciente de Europa. En una “Poética de las relaciones”, VestAndPage examind
performativamente los estratos de la memoria, los rincones de la temporalidad, las ventanas de
comunicacion y la estructura de fragilidad del individuo. Un viaje poético, corporal e imaginario a
través de la expresion biografica y arquitectonica de Domenig, quien experimentd con realidades,
sensaciones y percepciones, como un suefio que se ahoga en una sutileza transparente que refleja las
profundidades de una vida accidentada que no rehuyd los conflictos y la complejidad.

VestAndPage. Non-House / Yet/ This House — HOME VII, 2018. Foto Niki Meixner
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VestAndPage. Non-House | Yet | This House — HOME VII, 2018. Foto Niki Meixner

El 15 de diciembre de 2018, tuvo lugar la dpera de performance colectiva Anam Cara: Dwelling Body
- HOME VIII en el Centro Cultural Europeo, Palazzo Mora (Venecia, IT) en el marco de la V VENECIA
INTERNACIONAL DE PERFORMANCE ART WEEK “Body Matters” 2018.

VestAndPage junto con sus colaboradores y amigos a largo plazo, el duo de artistas Andrigo &
Aliprandi, Giovanni Dantomio (We Exhibit), los artistas Francesco Kiais, Marcel Sparmann, Daz Disley y
Fenia Kotsopoulou comenzaron a concebir y elaborar este trabajo en la primavera / verano de 2018.

Como sugiere el titulo Anam Cara, los artistas que participan en la épera, los amigos del alma, se
reunen y revelan intimidades ocultas de sus vidas. Actuaron para encontrar y extraer de un origen
comun, sus cuerpos participaron en actos de reconocimiento y pertenencia.

Anam Cara: Dwelling Body - HOME VIII es un trabajo que atraviesa las categorias normativas, de
moralidad y de pensamiento. El alma no esta enjaulada, libre de restricciones, para fomentar el
companerismo. Un “yo” absoluto es impensable, porque el “yo” es social. Cuando mas personas
comparten su percepcion sensorial de la realidad y la viven como una experiencia interactiva sentida,
el espejo de Narciso se desmorona: los yoes individuales se vuelven relacionales y reclaman lo
colectivo, sin mas motivos para determinar su singularidad. En una épera de performance, las visiones
son como hilos que se entrecruzan en un entrelazamiento de vidas y biografias, destinos y suefios,
realizados sin un disefio preconcebido. Tanto los artistas como el publico se vuelven parte de un tejido
existencial, que consiste en un cruce performativo de sistemas y patrones en una reconfiguracion en
constante cambio de la nocion de coexistencia.
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Enrocando bajo la trama de efimeras composiciones escénicas tejidas de caminos existenciales y con
una narrativa no lineal, los artistas fueron absorbidos en un Cuerpo Habitante multifacético, donde la
forma, la imagen, el lenguaje, la mirada y el entendimiento albergan simultdaneamente para encontrar
abrigo. “Anam Cara - Dwelling Body”, no se desarrolla en un acto escenificado univocamente
descriptivo o representativo. Sigue una estructura narrativa no lineal, que se desarrolla a través de la
interaccion basada en el tiempo entre los artistas y los espectadores, asi como entre personas y
culturas. Eventualmente, es un impulso estético fundacional donde lugares reales, lugares
metafdricos, lugares invisibles y lugares imaginarios albergan un itinerario perceptivo, que los artistas
y los que vendran a asistir plasmaran en el ahora.

Por y con VestAndPage y Andrigo & Aliprandi. En colaboracién con Francesco Kiais, Giorgia de Santi,
Daz Disley, Marisa Garreffa, Fenia Kotsopoulou, Pavlos Kountouriotis, Ashley-Louise McNaughton,
Enok Ripley, Sara Simeoni, Mauro Sambo, Matilde Sambo, Marcel Sparmann, Susanne Weins,
Sabrulina Belllenzier y Giovanni Dantomio (Exponemos).

VestAndPage. ANAM CARA. Dwelling Body — HOME VIII, 2018. Foto Alexander Harbaugh
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VestAndPage. ANAM CARA. Dwelling Body — HOME VIII, 2018. Foto Lorenza Cini

La novena entrega del ciclo de performance “HOME” fue el episodio de performance O 'Torre - HOME
IX, presentado en el “Inhdspit - Festival de Nueva Dramaturgia” en la isla balear de Formentera (ES) el
8 de mayo de 2019. Inspirado en el poema "The Tower" de William Butler Yeats, la composicion
musical "In a Landscape" para piano de John Cage vy la carta del Tarot de la torre, el performance tuvo
lugar dentro de un viejo molino de viento en descomposicion construido en 1893. En el performance,
VestAndPage invitd a la audiencia para indagar junto con ellos sobre narrativas de recuerdos de
pérdida, transformacion y cambio, reanudando la historia de los antepasados del propietario del
molino de viento cuando eran adolescentes.

Por VestAndPage. En colaboracion con Francesca Carol Rolla.
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VestAndPage. O" Torre — HOME IX, 2019. Foto Miguel Costa
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VestAndPage. O’ Torre — HOME IX, 2019. Foto Isilar Aldea
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El 30 de mayo de 2019, en el No New ldols Festival comisariado por Justin Hoover, como parte de la
Sculpture Quadrennial Riga (LV), una épera de representacion simultanea y colectiva de VestAndPage,
La Pocha Nostra y Francesca Carol Rolla se llevo a cabo en un antiguo, despedido Cochera en el corazén
de la ciudad. VestAndPage junto con La Pocha Nostra llevaron a cabo un experimento conceptual, No
More ldols: All And None - HOME X, actuando simultdneamente en dos espacios adherentes. En un
tercer espacio, la curadora Francesca Carol Rolla, junto con artistas colaboradores internacionales,
operaron performativamente como un tejido conectivo sintactico e imaginario que une VestAndPage
y la Pocha Nostra. Esta colaboracion transcontinental tenia como objetivo sentar las bases para una
interaccion radical y nuevos términos de intercambio. Los idolos se derrumbaron sobre fronteras
politicas y filosoficos. Una multiplicidad de cuerpos rituales realizados juntos como vasos
comunicantes a través de una infraestructura de lenguaje, poesia multilinglie y corpus de texto.

All And None - HOME X, la décima entrega de VestAndPage del ciclo de performance HOME esta
inspirada al mismo tiempo en su lectura contemporanea de "Asi habld Zaratustra" de Nietzsche y en
el homenaje a la historia de vida de un joven refugiado maliense rescatado a la deriva en el mar
Mediterraneo. La crisis de larazon y el estado real de la emergencia global presionaron para el cambio,
recordandonos a nosotros mismos, al otro, y a escuchar las narrativas de los demas.

Por y con VestAndPage, La Pocha Nostra (Guillermo Gdmez-Pefia, Balitronica Gémez, Saul Garcia-
Lopez) y Francesca Carol Rolla en colaboraciéon con: Esther Baker-Tarpaga, Myk Henry, Amy Mauvan,
Midori, Jesse Quaid, Paul Regan, Juan Carlos Villalba, Rebecca Weeks, lan Whitford y Adam A.
Zdunczyk.
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VestAndPage. No More Idols. All And None — HOME X, 2019. Foto Lauris Aizupieatis
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VestAndPage. No More Idols. All And None — HOME X, 2019. Foto Lauris Aizupieatis

El 1 de septiembre de 2019, VestAndPage realizo el episodio de performance Here & Now - HOME X/
en Wasserschloss (Castillo de agua) en Bad Rappenau (DE). La actuacion se centré en “Primero
llegaron”, una transcripcion poética de VestAndPage de una confesion en prosa de la posguerra de
1946 del pastor luterano aleman Martin Niemoller (1892-1984). Se trata de la cobardia de los
intelectuales alemanes tras el ascenso al poder de los nazis y la posterior purga progresiva de sus
objetivos elegidos, grupo tras grupo. Se han publicado muchas variaciones y adaptaciones en el
espiritu del texto original en el idioma inglés. VestAndPage lo implementd con los temas de
persecucion, culpabilidad, arrepentimiento, discriminacion racial y de clase, malestar social y
responsabilidad, entre otros, cruciales en nuestros tiempos actuales. Las versiones mas conocidas de
la confesion en inglés son las versiones editadas en forma poética que comenzaron a circular en la
década de 1950. El Museo Conmemorativo del Holocausto de los Estados Unidos cita el siguiente texto
como una de las muchas versiones métricas del discurso. Una version mas extendida de Holocaust
Memorial Day Trust, una organizacion benéfica establecida por el gobierno del Reino Unido, es la
siguiente:

“Primero, vinieron por los comunistas y no hablé porque no era comunista. Luego vinieron por los
socialistas y no hablé porque no era socialista. Luego vinieron por los sindicalistas y yo no hablé porque
no era sindicalista. Luego vinieron por los judios, y no hablé porque no era judio. Luego vinieron por
mi y no quedd nadie que hablara por mi".

Por VestAndPAge
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VestAndPage. Here & Now — HOME XI, 2019. Foto Petra Miller
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VestAndPage. Here & Now — HOME XI, 2019. Foto Petra Mdller

VestAndPage. Here & Now — HOME XI, 2019. Foto Petra Muller
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El duodécimo capitulo del ciclo de performance “HOME” es ANAM CARA: Mirror in the Mirror - HOME
Xll, una pelicula colectiva basada en performance dirigida por VestAndPage (HD digital, 16: 9, color,
estéreo, 90 min.) sobre el concepto de hogar, realizado en colaboraciéon con el Colectivo Anam Cara.

Producido durante el cierre de la pandemia de COVID-19 en abril y mayo de 2020, veintidods artistas
co-crearon juntos mientras permanecian confinados en sus lugares de residencia: Atenas, Belluno,
Berlin, Boston, Dusseldorf, Florencia, Folkestone, Lincoln, Londres, Montreal. , Neckarsulm, Venecia y
Weimar. El resultado es un viaje filmografico a través de una vivienda imaginaria. En las habitaciones
de la vivienda, los artistas realizan acciones y rituales. A través de su poética, comparten su aislamiento
y sus nociones de hogar. La morada imaginaria es un lugar-no lugar, donde lo invisible se hace visible
y viceversa. Las habitaciones no tienen interior ni exterior, se originan en lo mas profundo del corazon
de los artistas. Alli, los encuentros siguen siendo posibles a pesar de la distancia, la cuarentena y el
aislamiento. ¢Qué significa "hogar" cuando se ve obligado a quedarse alli? ¢Qué significa “hogar”
cuando la inseguridad, la imprevisibilidad, la enfermedad y la muerte son los denominadores del
momento? Entonces, ¢de qué pueden hablar los artistas basados en el cuerpo y a quién? Fisicamente
distantes, i como se puede mantener un espiritu co-creativo colectivo?

Una produccion de VestAndPage y Anam Cara Collective, 2020

Por y con VestAndPage. Con Aldo Aliprandi, Marianna Andrigo, Sabrina Bellenzier, Giorgi de Santi, daz
disley, Marisa Garreffa, Francesco Kiais, Fenia Kotsopoulou, Ashley-Louise McNaughton, Enok Ripley,
Sara Simeoni, Mauro Sambo, Joseph Morgan Schofield, Susanne Weins, Susanne Sparmann y Giovanni
Dantomio, Giorgio de Battisti, Susanna Petternella (Studio Contemporaneo), asi como con las
contribuciones de Marilyn Arsem y Franko B.

Con musica original de Aldo Aliprandi, daz disley, Nat Norland y Mauro Sambo.

La pelicula esta inspirada en el libro surrealista "El espejo en el espejo" de Michael Ende.

VestAndPage. ANAM CARA. Mirror in the Mirror — HOME XIlI, 2020. Fotograma del film
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VestAndPage. ANAM CARA. Mirror in the Mirror — HOME XII, 2020. Fotograma del film

VestAndPage. ANAM CARA. Mirror in the Mirror — HOME XII, 2020. Fotograma del film
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VestAndPage. ANAM CARA. Mirror in the Mirror — HOME XII, 2020. Fotograma del film

El decimotercer capitulo del ciclo de performance “HOME” ha sido concebido para “Acciones al
Margen ” 2020. Es un videopoema con contenido politico que VestAndPage ha desarrollado a partir
de la 6pera de performance colectiva en vivo | Left My Story Home - HOME | (ver descripcion arriba)
centrandose exclusivamente en los relatos de los siete solicitantes de asilo de las penurias sufridas
para llegar a las costas de Italia. El video poema, titulado Asi que ahora es el momento de escuchary
aprender, porque hoy no soy menos ignorante de lo que era entonces - HOME XIlI, incluye un texto
de VestAndPage que se refiere a la crisis actual, la discriminacion racial, la culpa blanca vy las
consiguientes protestas civiles.

Video de VestAndPage. Con: Thomas Amisare, MD Hadaythullah, Ibrahim Karamoko, Mahamadou
Konare, Boubacare Konate, Diarrasouba Soiilho, Simon Yeboah.
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Without air to breath. Without water to drink.
People are sufferif@inside the trucks.

VestAndPage. So Now It Is Time That | Listen And Learn, For Today | Am Not Less Ignorant Than | Was
Then — HOME XIII, 2017-2020. Fotograma del video.

Many of my friends are alréady déad, buried at sea.
God helped me.

VestAndPage. So Now It Is Time That | Listen And Learn, For Today | Am Not Less Ignorant Than | Was
Then — HOME XIII, 2017-2020. Fotograma del video.
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What you're hearing is not theater.
It's all real life stories — ours.

VestAndPage. So Now It Is Time That | Listen And Learn, For Today | Am Not Less Ignorant Than | Was
Then — HOME XIlII, 2017-2020. Fotograma del video.

El texto de VestAndPage dice lo siguiente:

ASI QUE AHORA ES HORA DE ESCUCHAR Y APRENDER, PORQUE HOY NO SOY MUCHO MENQOS
IGNORANTE DE LO QUE ERA ENTONCES

Mantengo mis ideales porque, a pesar de todo, sigo creyendo que la gente es realmente buena de
corazon. Qué maravilloso es que nadie necesite esperar un solo momento antes de comenzar a
mejorar el mundo. Nadie se ha vuelto pobre por dar. - Ana Frank

Asi que ahora es el momento de escuchar y aprender, porque hoy, no soy mucho menos ignorante de
lo que era entonces.

Sobre la deportacion. Sobre la “Defensa de la Raza” teorizada por los fascistas nazis alemanes e
italianos. Sobre campos de concentracion y exterminio, gulags, fosas comunes y lugares nacidos del
odio.

Sobre el odio como virus, como enfermedad social, que surge con mayor virulencia durante las crisis
sociales, que se propaga a la velocidad de una epidemia como resultado de la frustracion, la ira, la
injusticia y la intolerancia, y cuando el ideal de la democracia es mistificado y traicionado.



nc»cinneg

Sobre el odio como un fenémeno colectivo que se manifiesta hacia aquellos que son percibidos como
diferentes a uno mismo en género, piel, habilidades fisicas o mentales, clase, estatus, religion, ideas
politicas y otras creencias.

Acerca de

Sobre oponerse al odio, la division y la violencia a traves de la gracia. Sobre el deber civil que cada uno
de nosotros tiene de dar forma a un futuro mejor para todos.

Asi que ahora es el momento de escuchar y aprender, porque hoy, no soy mucho menos ignorante de
lo que era entonces.

Sobre lo que le esta pasando a los afroamericanos. Sobre lo que esta pasando con los latinos y los
indigenas. Sobre las regurgitaciones antisemitas en Europa, el sentimiento antiinmigrante
generalizado en todas las latitudes, las persecuciones que sufren cristianos y musulmanes en muchos
paises, los ataques del terrorismo extremista, la violencia de las dictaduras y la politica de terror que
llevan a cabo los gobiernos para ejercer su control sobre las personas sin ser molestado.

Sobre temas tomados como motivos para arremeter unos contra otros, sobre las falsedades, la
desinformacion y la desinformacion perpetradas por los medios de comunicacion para favorecer a
grupos politicos de poder y clases dominantes, todos respondiendo a la misma y despiadada
conviccion de su propia superioridad.

Sobre la tecnologia de redes disponible hoy en dia como una herramienta util para promover la cultura
del dialogo, y como el odio se cuela dentro de la red mundial como un limo livido. Sobre la nocidn de
“red”, que, por definicion, debe unir y conectar.

Asi que ahora es el momento de escuchar y aprender, porque hoy, no soy mucho menos ignorante de
lo que era entonces.

Sobre el racismo, una plaga tan arraigada en nuestra alma humana.

Sobre la esclavitud en las Américas, sobre tierras robadas y explotadas, sobre genocidios a expensas
de las poblaciones nativas, sobre ganancia blanca = culpa blanca, sobre historia hecha, crimenes
imperdonables, manchas sistematicas del imperialismo hegemanico.

Sobre traumas personales y ancestrales. Sobre lo no dicho. Sobre los sin resolver.

Sobre todas las personas inocentes que terminan en la carcel sin derecho a voto, asesinadas por la
policia, y sobre los efectos en la vida de quienes sufren y son sometidos a violaciones, asesinatos,
abusos, esclavitud, linchamientos, opresion durante generaciones junto a la masa sistémica.
encarcelamiento, asesinatos policiales legalizados, linea roja.
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Asi gque ahora es el momento de escuchar y aprender, porque hoy, no soy mucho menos ignorante de
lo que era entonces.

Sobre el problema de que en todas partes del mundo hay un horror real y guerras deliberadamente
deseadas, provocadas y perpetuadas por los gobiernos de los paises occidentales ricos para aumentar
su poder de gobierno sobre otros.

Sobre la persecucion generalizada, las atrocidades a gran escala, que arruinan la vida de millones de
personas mientras devastan sus tierras.

Sobre esas politicas que responden a la hipocrita fariseismo de nosotros, que nos convertimos en
complices unavez que fingimos que no sabemos lo que estd pasando y no nos posicionamaos en contra.

Asi gque ahora es el momento de escuchar y aprender, porque hoy, no soy mucho menos ignorante de
lo que era entonces.

Sobre Libia como un centro de mercados de esclavos donde los negros son comprados y vendidos
como propiedad, sobre campos de concentracion en China, donde cientos de miles de musulmanes
uigures son encarcelados injustamente y sus mujeres son violadas para borrar su raza. Sobre paises
en el Medio Oriente, donde LGBTQI son arrojados de edificios como pecadores. Sobre Sudan, donde
las milicias arabes armadas por los gobiernos occidentales mataron a 300.000 personas no hace
mucho. Sobre el gobierno irani que encarceld a mujeres durante 30 afios por quitarse el hiyab. Sobre
los drones y la hambruna que mata a los nifios yemenitas. Sobre una lista interminable de crimenes
que se perpetuan impunes por gobiernos de Occidente, Este, Norte y Sur sobre personas inocentes.

Asi gque ahora es el momento de escuchar y aprender, porque hoy, no soy mucho menos ignorante de
lo que era entonces.

Sobre el amor de familiares, amigos y vecinos, sobre el perdon, la paciencia en las pruebas de la vida,
la compasion, el autosacrificio, la bondad y todo lo que sirva para mejorar la vision en el desarrollo
social.

Asi que ahora es el momento de escuchar y aprender, porque hoy, no soy mucho menos ignorante de
lo que era entonces.
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Sobre los recursos de la fuerza de la mente, el cuerpo, la vision, sobre la espiritualidad, la inteligencia,
la gracia, la solidaridad, la energia, la creatividad, la elocuencia, la magnanimidad y el humor
necesarios para seguir viviendo por los que sufren de generaciones.

Asi que ahora es el momento de escuchar y aprender, porque hoy, no soy mucho menos ignorante de
lo que era entonces.

Sobre todos aquellos que nunca han perdido la esperanza, ya que perder la esperanza nunca fue una
opcion para ellos.

Porgue hoy no soy mucho menos ignorante de lo que era entonces, asi que ahora es el momento de
que escuche y aprenda de mi cuerpo, tu cuerpo que es por naturaleza radical, como cualquier otro
cuerpo, y empiece a imaginar... Imagina un gente, gente de esperanza, gente de vision que anhela el
conocimiento, gente que cree en si mismos y en todos los demas, todos aceptando aspectos unos de
otros, espiritus progresistas y abiertos que aman la naturaleza, la evidencia y la compasion.

(Este texto se propuso para "Acciones al Margen" 2020) |

Mas informacion en:

https://www.vest-and-page.de/home-cycle-2017

https://www.vest-and-page.de/anam-cara-mirror-in-the-mirror

Biografia de VestAndPage

https://www.vest-and-page.de/biography
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Retrato de Verena Stenke y Andrea Pagnes (VestAndPage).
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CUANDO EL ARTE SE HACE VERBO

Articulo originalmente publicado en la revista KARPA 9 Journal of Theatricalities and Visual Culture
California State University - Los Angeles. ISSN: 1937-8572
http://www.calstatela.edu/al/karpa/adolfo-cifuentes

Por Adolfo Cifuentes, Departamento de Fotografia y Cine, Escuela de Bellas Artes, Universidad
Federal de Minas Gerais, Minas Gerais, Brasil

ABSTRACT:

A pesar de todas sus muertes, laberintos, encrucijadas y sin salidas varios de los proyectos
utdpicos de la modernidad se continuaron obstinadamente, a través de diversas
reverberaciones y sobre-vidas, en el proyecto (o falta de proyecto) postmoderno. La unién del
arte con a vida es tal vez el que regresa con mas porfia, quizds porque se localiza, justamente,
en la udltima frontera: hacer de la vida una obra de arte. Aquello que llamamos "arte
contemporaneo" retoma y reconoce en la performance un lugar privilegiado para realizar esa
union entre obra y vida: la "accion", el "cuerpo", la nocién de un "aqui" y un "ahora", siendo
ejecutados en vivo y directo, de una experiencia real con ese fantasma que llamamos Arte,
promete el fin de ese divorcio y de esa separacidon ontolégica. Paraddjicamente, como siempre,
el momento de auge marca también un momento de crisis. Este articulo explora algunas de
esas paradojas y, a través de una aproximacion al trabajo de la performer colombiana Maria
Teresa Hincapié, explora algunos de los puntos de didlogo, entrecruces y campos de fuerza
que han dado vida y auge a la practica de la performance... y sefialando, de paso, algunas de las
arenas movedizas que, constitutivas de ella, la amenazan, al mismo tiempo la fortalecen y
nutren.

|— ESA DULCE ILUSION LLAMADA ARTE

Erase una vez un tiempo, histéricamente reciente, en el cual oir musica queria decir estar
espacial y temporalmente localizados al interior de la burbuja en la cual se producia musica. Y
esa burbuja era tanto espaciotemporal como antropolégica/cultural: se necesitaba estar
inserido en el radio de propagacidn de las ondas sonoras, en su tiempo vy lugar de produccion.
Pero se necesitaba también estar relacionado, familiarizado, de wvarias maneras, con la

experiencia cultural, social y antropologica de aquello que nos era presentado como “musica”.

El gramdéfono y John Cage cambiaron todo eso. El primero inaugurd el divorcio de la
experiencia sonora con el espacio-tiempo de su producciéon y el segundo representa,
emblematicamente, un quiebre en la aparente naturalidad que une la experiencia sonora y la
experiencia cultural de eso que llamamos “musica”. No “oimos” musica, seria mas correcto

decir aue la experienciamos. Y esa experiencia va mucho mas alld de |la captacion de unas



Revista digital
! . #2 76

ondas sonoras. Ella esta hecha de varios tipos de condicionamientos y estructuras historico-
culturales. La forma “concierto”, la division “musica erudita”/“musica popular”, las
clasificaciones “musica de camara”, “rock”, “tono mayor”, “filarmdénica”, “ritmo sincopado”,
etc. hacen parte de esa experiencia sonora tanto como la intensidad o el timbre de una cuerda,

la voz ronca de un baritono o el berrido histrionico de un cantante punk.

A partir de esa breve introduccion avanzaré aqui mi tesis de trabajo preliminar: El viejo vy
quimérico suefio modernista de integrar arte y vida tiene en la performance una punta de
lanza, un aliado y un alter ego estratégico. La raiz de la permanencia de la practica (égénero,
técnica?)! y el paradojal éxito institucional que ha alcanzado en las Ultimas décadas, estan
basados en el hecho de que ella guarda el secreto de una aporia: la de un arte que no ha

dejado, por casi siglo y medio ahora, de afiorar y re-escenificar su propia disolucion.

Por ahora, sefalé en esa minima introduccion dos lugares comunes del discurso estético que
atraviesan tanto la modernidad como su después. O sus “despuéses”... porque ese después
constituye el prolongado canto de cisne de la modernidad: primero en lo post-moderno y hoy
en los diversos desdoblamientos y pliegues de eso que designamos con el gaseoso

sobrenombre de “contemporaneo”.

El primer lugar comun al que hice referencia fue al de la técnica: un modelo de modernidad
estética que se entrelaza y sobrepone sobre el modelo de la modernidad mecanico-técnica. La
experiencia estética en la era de la maquina o el arte en la era de su reproductibilidad técnica
(Benjamin). El fondgrafo, las maquinas de imagen (camara fotografica y de cine...) como
propiciadoras de un nuevo tipo de experiencia y de distanciamiento. El fin del aqui y ahora de
una experiencia directa que se desliza hacia una experiencia mediada y reconstituida,
artificialmente, a posteriori. Esto es, la destruccion de ese hic et nunc auratico, de esa
experiencia primigenia, original e insustituible del haber estado alli, y en ese momento. En ese

modelo la performance, el acto performativo, pueden ser leidos como formas de reencuentro

1 Seflalo aqui una ambivalencia entre un recorte técnico (como dibujo, pintura o fotografia), un gérere como categoria mas
amplia, formal, estilistica o conceptual y una pracéica. Prefiero, designarla como "practica” porque no alude a un recorte
especificamente estético ni a una parcela social especifica. El término es usado en diversos contextos profesionales
(practicas médicas, por ejemplo) y/o recortes socioculturales (e.g. practicas religiosas,). Espero que a lo largo del desarrollo
de este texto las razones de esta eleccion vayan quedando claras.
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con la raiz de esa experiencia inédita. El agus / ahora de la vida en presencia y tiempo reales: la
presentacion primando sobre la re-presentacién, lo ritual, el valor de culto, primando

nuevamente sobre el valor de exposicion.

Pero existen también otras formas de pensar tanto la modernidad como su después. Eso no
quiere decir que el modelo benjaminiano (presentado y comentado esquematicamente en las
lineas anteriores) no sea operativo, inclusive porque €l no puede ser reducido a la forma
sintética y simplista en que acabo de hacerlo, siguiendo las lineas generales de una tradicidon
exegética que reduce a Benjamin a dos o tres formulas prét-a-porter emanadas de ese texto

clasico, sin considerarlo en sus conexiones, didlogos y ramificaciones con el resto de su cbra.

Pero esa es otra historia. Por ahora interesa aqui el segundo lugar comun al que hicimos
referencia: el de la complejidad de esa divisidn, categoria o ilusiéon llamada Arte. Y el proyecto
de las vanguardias histéricas y “post-historicas” de destruirla, de-construirla, y reconstituirla.
En ese sentido apunté a la obra de Cage como “emblematica” pues las neo-vanguardias
estadounidenses no solo permitieron la continuidad del proyecto iniciado en Europa en las
primeras décadas del siglo XX, sino que pavimentaron el camino para gue la herencia
modernista pudiese ser incorporada definitivamente al corpus de la cultura y la tradicién

occidentales. Para que el proyecto moderno llegase a su climax... y a su agotamiento.

Pero eso es historia del arte. Por ahora nos interesa evidenciar aqui, brevemente, la
continuidad de ese proyecto, a pesar de sus discontinuidades, para explorar la manera como la
performance se inserta en esa linea de reverberaciones, interrupciones y retomadas del
proyecto de abolir, denunciar, desenmascarar esa dulce ilusion llamada Arte... y la paradojica

imposibilidad de realizarlo.
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Il— ESA ABSURDA PRISION LLAMADA ARTE.

"El arte no existe: es una invencion de la burguesia para catalogarte y domesticarte mejor."” Grafiti en las
escaleras del Museo de Arte Contemporaneo de Santiago, Santiago de Chile, 2014.

En algun momento de las ultimas décadas del siglo XIX el poeta Arthur Rimbaud sento a la
Belleza en sus rodillas, y la hallo fea, v la injurié. Después sera el Arte lo que los artistas de las
vanguardias historicas sentaran en sus rodillas e injuriaran. En Rimbaud, en Baudelaire, es a la
belleza que los precursores de la modernidad estética escupen y denigran. Lo “bello” y el “arte”
parecieron durante un tiempo dos nombres para un mismo fenomeno. El Arte era Bello vy la
busqueda y produccion de "la belleza" parecia ser el eje, objetivo y razén de ser del arte. La
tercera critica kantiana, la Critica del Juicio, o mas bien la Critica de la Capacidad de Juicio,
aborda el problema del juicio sobre lo "bello” como categoria problematica (dqué tipo de juicio
es aquel? idonde radica la pretension de establecer su medida? Jcudl el punto de anclaje?
édoénde encontramos la "prueba" de su existencia y, mas complejo todavia, su grado de
existencia, pues designamos algo no sélo como "bello" sino que también como mas, o menos,
bello que aquello otro? épor qué tenemos esa necesidad de esa belleza?, etc.). Los modernos
descubrieron sin embargo otra tradicion: la de lo feo, lo bruto, lo informe, lo abyecto.
Baudelaire le hace poemas a una carrofia putrefacta y los surrealistas redescubrieron al
marqués de Sade. Deconstruian asi el concepto burgués de la belleza como orden, armonia,
buen gusto y equilibrio estableciendo la disonancia, el choque, como principio rector. Creian
destruir asi "el arte" y fundar e "anti-arte" pero en realidad construian otra tradicion, y otro
enigma, pues substituyeron la misteriosa categoria "Belleza" por la igualmente misteriosa

categoria "Arte".

Hace ya mas de dos décadas que el fildsofo y tedrico belga Thierry de Duve nos viene
mostrando la permanencia de ese misterio, aporia, mentira, ilusion o fantasma vy las
continuidades que subyacen la supuesta ruptura. Su clasico texto de los afios 90 Kant Después
de Duchamp? evidencia que las preguntas kantianas por la naturaleza del juicio sobre lo bello
pueden ser totalmente adaptadas a la preguntas sobre la categoria Arte, y que los

interrogantes de base continuan siendo los mismos. El libro usa varias estrategias para ilustrar

2"Kant After Duchamp”, Cambridge: MIT Press, 1998.
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la complejidad de esa aporia llamada Arte. Una de ellas es la figura de un marciano a quien los
terricolas intentamos, inUtilmente, de explicar una categoria que se escurre siempre entre los
dedos, pues, de una parte ella iguala, en su pertenecia al vasto conjunto de objetos y practicas
que designamos como "arte", una disparidad de acontecimientos y objetos absurdamente
disimiles entre si (la piramide de Keops, una cancion de los Beatles y una performance de
Marina Abramovic, por ejemplo) y, de otra parte parte ella establece diferencias radicales entre
objetos tipolégicamente idénticos (dos telas cubiertas con manchas de pintura al oleo, por
ejemplo, de las cuales una es una gran obra de arte y la otra es simplemente una tela

manchada de pintura).

Pero, mas que las metaforas, ejemplos y recursos tedricos de sus textos, usaré aqui una bella
imagen-accion con la cual el propio De Duve ilustré su pensamiento en una conferencia a la
cual tuve el placer de asistir, en Brasil, en la Facultad de Filosofia de la Universidad Federal de
Minas Gerais, en 2008. Nos propuso alli el conferencista un simple ejercicio de re-lectoescritura
que, llegando en casa podriamos realizar cada uno a nuestro acomodo, con el fin de constatar
que el desplazamiento que va de lo “Bello”, como categoria “clasica”, “académica” vy
“burguesa” a la categoria “ Arte”, era mucho mas simple y prosaico de lo que podriamos
imaginar. El ejercicio propuesto consistia en leer, "reescribiendo" de nuevo, la tercera critica
kantiana, la Critica del Juicio, al ir tachando lo largo del texto la palabra “Bello” , para reescribir
en su lugar la palabra “Arte”. Llegando en casa tomé la edicion que tenia a mano, abri en

cualquier pagina (el Paragrafo 8 en ese caso) y lo realicé, obteniendo el siguiente resultado:

“Asi tampoco puede haber ninguna regla sequn la cual alguien deba ser obligado a reconocer algo como
betle (arte). Si un vestido, una casa, una flor son belles; (arte) en eso nadie deja influenciar su juicio por
fundamentos o principios. Quiere someter el objeto a sus propios ojos, exactamente como si su
satisfaccion dependiese de la sensacion, y, sin embargo, se denomina entonces bele (arte) el objeto,
cree tener para si una voz universal y tiene la pretension a la adhesion de todos, mientras que toda
sensacion privada solo decidird para aguel que juzga y su propia satisfaccion.” KANT, Immanuel, Critica

de la Facultad de Juicio. Paragrafo 8.3

3 La edicién que tenia a mano y con la cual hice el ejercicio de re-lectoescritura era una version en portugués de la tercera
critica. Transcribo aqui ese texto que sirvio de base para el que presenté aqui, traducido para el espafiol. “Assin lambérm rnao
pode haver nenfuma regra, seguido a qual alguém oeva ser obrigado a reconfiecer algo como belo. Se um vestido, uma
casa, wma For 580 Delos.: para /550 RGUem aaixa [mpingir Sey Juizo por funaamentos ou princioos. Quer submelsr o objefo a
SBUS PIOprios 0/hos exalamente como Se Sia Salisiacdo depenaesse oa Sensacdo, e 1o enianio, se enido denomina belo o
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El texto “definitivo”, "reescrito" por mi, quedd entonces asi:
Asi tampoco puede haber ninguna regla segun la cual alguien deba ser obligado a reconocer algo como
arte. Siun vestido, una casa, una flor son arte: en eso nadie deja influenciar su juicio por fundamentos o
principios. Quiere someter el objeto a sus propios ojos, exactamente como si su satisfaccion dependiese
de la sensacion; y, sin embargo, se denomina entonces arte el objeto, cree tener para si una voz
universal y tiene la pretension a la adhesion de todos, mientras que toda sensacion privada solo decidira

para aquel que juzga y su propia satisfaccion.”

Es imperativo, en las ensefanzas de De Duve, leer a Kant para entender a Duchamp. Y eso por
una razon simple: lo que esta en cierne en la Critica del Juicio no es lo bello, sino nuestra
capacidad de reconocerlo y juzgarlo. Mas aun: nuestra necesidad de hacerlo, de decir, de
discernir, proclamar y defender que algo es “bello”... y la imposibilidad de medir, y "probar",
ese bello; de cuantificar y comprobar esa “belleza” ante quien se rehUsa a verla y aceptarla. La
categoria “Arte” perteneceria, en principio, a otro orden de ideas, a otro registro, pero tiene en
comun con lo “bello” ese caracter constitutivamente indiscernible de la naturaleza de esa
“cualidad”, y la imposibilidad de “probar” su existencia. Tanto lo “bello” como "el arte" solo
existen como acuerdo, como negociacién, como construccion y didlogo entre el individual y lo

colectivo.

El arte fue un adjetivo: “lo bello”, que permitia calificar sustantivos como cuadro, rostro, mujer,
paisaje, flor o vestido. En la modernidad estética, como bien lo sefalan también otros autores,
como Peter Burguer o, a su modo, Jacques Ranciere o Hal Foster, el material de trabajo de los
artistas, pasa a ser el propio “Arte”, la institucion, la ilusion llamada Arte. El Arte habria pasado
ser un sustantivo, como reza el titulo en francés del articulo de Thierry de Duve que después
haria parte del conjunto de textos que compusieron en los afios 90 su libro Kant After
Duchamp®. Hay cosas que son, que tienen Arte. Hacer saltar los resortes que sustentan la

categoria, colocarle bombas al museo, descuajar las instituciones y las mentiras (é¢de clase,

obfelo, acreaila fer para Si uma voz universal e fem @ prelensdo & aaesdo de loqos, enguanio loda sensagéo privaaa so
decialrd para aquele que considera e sua salisiaggdo.” KANT, Immanuel, Critica da Faculdade de Juizo. Paragrafo 8. Rio de
Janeiro: Forense-Universitaria, 1995.

4 L art éraif un nom propre, £ arte era un sustantivo, es el titulo del primer capitulo de la serie de textos reunidos por De Duve
en su libro Au NMomr de /AR Pour une archiéologie ae /a modermiié, publicado por las Editions de Minuit en 1989. Seria, sin
embargo el segundo capitulo de ese conjunto de textos (Aan? (& )qorés Duchamp), el que daria titulo a la publicacion en
lengua inglesa realizada por la MIT Press en los afios 1990 ( Aan/ Arter Dirchramp).
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entre otras?®) que la sostienen... todo ello como parte de un proyecto mas amplio de liberacion
y de instauracion de un tiempo nuevo, pasa a ser el grito de batalla de los modernos.
Paradojicamente el orinal esta en el museo, al lado de la lata de Mierda de Artista. Y las fotos,
vidas y milagros de esas dos obras maestras del siglo XX estan en todas las enciclopedias de
arte. Paraddjicamente, Duchamp y Manzoni componen el relato hagiografico de los grandes

artistas del siglo XX.

III- CUANDO EL ARTE ERA UN VERBO. Hubo un tiempo en que la musica era, necesariamente,

musicar. Hubo un tiempo, y existen aun espacios culturales, en los que la pintura es el verbo
pintar y no el sustantivo cuadro: la practica ritual de pintar con tierras coloridas de los indios
Navajo en el sudeste norteamericano, la elaboracion de las mandalas tibetanas, la realizacion
de los rangoli, pinturas decorativas ejecutada en areas sagradas dedicadas a las deidades del

panteon hindu utilizando arroz granulado y harinas tefiidas.

El premio Nobel de Literatura concedido recientemente al cantante y compositor Bob Dylan
nos recuerda que la literatura fue durante milenios el verbo cantar: La palabra griega rapsoda o
los conceptos medievales de bardo o juglar no quedan plenamente traducidos en ninguna de
las palabras que tenemos hoy para esos varios oficios que componian aquella practica cultural.
Ni escritores, ni poetas, ni cronistas, ni compositores, ni cantantes, ni musicos, los aedos eran

una mezcla compleja de todos esos “oficios”... y de otros mas.

Si la taxonomia tradicional heredada de las academias de artes agrupa y divide las artes en
unos pocos verbos (pintar, dibujar, esculpir, danzar, tocar un instrumento, cantar, actuar, etc.),

la performance se coloca en el centro de un proyecto complejo en el cual el material de base

5 Comencé este segundo apartado usando como epigrafe la transcripcion de un Grafiti que vi en las escaleras del Museo de
Arte Contemporaneo de Santiago de Chile, en una visita que realicé a la institucion en 2014: ("&/ arfe no exisie es una
nvencion ae la burguesia para calalogarte y domesticarte mejor"). La intencion era aludir, justamente, a esa condicién social
(politica) de la categoria arte. Sin embargo, como los grafitis no son textos filoséfico, discursives ni argumentativos haré
referencia aqui a Jacques Ranciére, tal vez el filésofo contemporaneo gue, a mi modo de ver, ha repensado con mas éxito
estos encuentros y desencuentros entre arte y politica. El titulo de su libro La Parcela de lo Sensible (traducido como La
Division de lo Sensible en la mayoria de las ediciones al espafiol) hace alusion justamente a la separacion que la propia
nocién de "arte” instala. Entre el artesano y el artista se instaura una brecha simbolica que opera en varias direcciones: entre
trabajo manual y "espiritual”, entre operario e "intelectual”, etc. Divisiones, de clase, de valoracion, econémica y social, es
decir, politicas se fundan y establecen en la demarcacion de esa parcela que trabaja la dimension "sensible” y que
designamos con el nombre de Arte.
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estaria dado por ese campo expandido que constituye “la accion”, el accionar: La totalidad de
los oficios y de las posibilidades del hacer/realizar humano estarian asi siendo colocadas,

potencialmente, como material “bruto” de trabajo “artistico”.

Es en ese lugar que me interesa pensar la performance: en la lineas de fuerza que lo colocan en
constante limite con TODAS las practicas sociales, culturales y humanas. Sus materiales de
investigacion (la accion, la presencia, el cuerpo) son los mismos que usamos para trabajar,
dormir, estudiar, escribir, fornicar, crear, amar, existir y respirar... Su practica esta colocada, en

la potencialidad de todos esos verbos y en todos los aspectos de la experiencia humana.

Lo politico, lo sagrado, lo banal y lo estético se encuentran y entrecruzan alli permitiendo
encuentros promiscuos, accidentales y/o programados entre diferentes niveles de experiencias
y practicas culturales: lo profano y lo ritual, la cultura de masas y la alta cultura, lo cotidiano y
lo sublime, lo frivolo y lo espiritual, etc. La manera como esos entrecruces se dan y como esos
diversos niveles conversan y conviven constituyen los términos de una ecuacién que, a mi
modo de ver cada preformer, cada performance, deben resolver y, de hecho resuelven, de
maneras muy diversas. Sin embargo, mas que intentar construir una elaboracién abstracta de
esas negociaciones (simbdlicas, estéticas, culturales) que, a mi modo de ver constituyen la
practica performativa, me gustaria hacer llamado a un corpus de trabajo especifico con el fin
de ver en funcionamiento, y analizar, la soluciones dadas a esa ecuacion en la obra de alguien
que dedicd su vida, literalmente hablando, a la construccion de horizontes de posibilidades y

de aberturas para el campo vy la practica de la performance.

Margen 82
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UN ESTUDIO DE CASO. (Un homenaje necesario)

“La performance es cuerpo, tiempo y espacio; a partir de esto se gestan las acciones”
Maria Teresa Hincapié citada por Ricardo Arcos-Palma®

Podria traer a colacion varios ejemplos de esos entrecruces y analizarlos en diversos trabajos,
tanto de mi propia produccion como en la produccion regional o internacional, pero tal vez sea
este un momento especial para rendir homenaje a la memoria y legado de Maria Teresa
Hincapié (1956-2008) una de las pioneras y exploradoras de la performance que alcanzo a

tensionar de modo mas complejo y revelador esos limites.

Vitrina (1989), Maria Teresa Hincapié.
Tomado de http://www.spainbuddy.com/costa-brava-news-april-24. for educational purposes

Su trabajo Vitrina (1989) por ejemplo, evidencia de forma clara esos entrecruces entre
espacios, practicas, oficios y "parcelas" simbdlicas, sociales, estéticas, tensionadas por su
accion performativa. El limite espacial, simbdlico, por ejemplo, entre lo publico y lo privado: la

vitrina de exhibicion de una libreria en el centro de Bogota fue el lugar escogido para la

§ Homenaje a Maria Teresa Hincapié. Primera Parte, por Ricardo Arcos-Palma 2010/09/10, tomado de
http://esferapublica.org/nfblog/vida-homenaje-a-maria-teresa-hincapie-primera-parte/. Acceso en 2017/04/12



Revista digital

- Margen P9

realizacion de aquella accion, estableciendo, literalmente, una tenue vy fragil barrera (el espesor
sutil de un vidrio transparente) como separacion entre el adentro del afuera, entre el artista y
su publico. Pero decir agui "artista" y "publico" es establecer ya una division que el propio
trabajo exploraba vy transgredia, pues "el publico” estuvo compuesto por un grupo
heterogéneo, variable y amorfo de curiosos que fue congregandose y dispersandose a medida
que el trabajo desarrollaba sus diferentes etapas y desdoblamientos. Ese publico fueron
transeuntes desprevenidos que, gradualmente, interrumpieron su circulacion y se aglomeraron
frente a la vitrina a medida que vieron que alli estaba sucediendo algo "digno" de ver, asi fuera
durante unos pocos segundos o minutos; algo que merecia un espacio de atencion en medio
de los desplazamientos urbanos acelerados. Del mismo modo, la "artista" también tensiond su
"lugar"” simbdlico como "artista" y su invisibilidad/ visibilidad fue parte esencial de |la estrategia
estética. La accion fue realizada vistiendo una simple bata de trabajo, el uniforme estandar
usado por las empleadas de limpieza en muchos establecimientos comerciales, y su inicio se
dio, justamente, a partir de la invisibilidad que caracteriza ese, y tal vez todos los trabajos rasos
de ese tipo. Una empleada de tienda encargada de la limpieza del vidrio realiza su trabajo. A
pesar de que ella se encuentra en una vitrina externa, lugar que, por definicién, pide visibilidad
y atencion, hecho para que lo exhibido alli despierte los deseos del transelnte-consumidor, la
naturaleza de su trabajo, el estatus social y la funcién indicada por su uniforme, no demandan
ningun tipo especial de atencion. Esta sélo fue siendo ganada poco a poco, en la medida que
los protocolos de la accion fueron distanciandose del formato "empleada limpiando" para
pasar a ser "artista performando". Los recursos formales, escenograficos, nunca fueron mucho
mas alla, sin embargo del formato "mujer limpiando", ellos nunca ganaron espectacularidad
durante el proceso. No existio un momento especifico de quiebre, del tipo mujer vestida de
paisana que da tres vueltas y se transforma en Mujer Maravilla, o el timido Clark Kent
transformandose en Superman. Las acciones, el personaje, continuaron siendo la empleada
que limpia, pero el jabon, el agua, el acto y los utensilios de limpieza, el propio vidrio como
barrera que une (por su transparencia) pero al mismo tempo separa (por su naturaleza como
superficie de demarcacion y limite), la propia relacion entre espectadores y artista, separados y
unidos, distanciados y aproximados por esa barrera invisible, pasan a ser tema, nudo y centro
de la accion. En algunos momentos la invisibilidad de |la propia barrera es negada por medio de
hojas de papel periédico (usado comunmente en la limpieza de vidrios) que son adheridas a la

superficie de la vitrina de vidrio por la accién del agua y del detergente. Pero ese tenue muro
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de papel que transformd en opaco el cristal traslucido, separando, distanciando visualmente al
"espectador" del "espectaculo", fue de hecho quebrado por pequefias perforaciones, a la
medida del ojo, realizadas por la performer, permitiéndole "espiar" hacia afuera, pasar a ser

"miradora" vy "veedora", de su publico.

Constato aqui, antes de continuar mi lectura de la obra Vitrina, varios hiatos e intersticios
trabajados por Hincapié en esta accion: entre lo publico y lo privado, ente el ver y ser visto,
entre "arte" y "vida", entre instituciones de circulacion del arte (teatros, museos, galerias) y
espacio urbano, entre trabajo raso y trabajo "intelectual", entre baja y alta cultura entre accion
cotidiana, invisible, y accionar que pide espacios de visibilidad vy vivencia diferenciados. Esta
dltima zanja, entre lo banal y lo especial, entre lo vulgar y lo trascendente, revierte a otras
divisiones: entre lo sagrado y lo profano, entre lo trivial y lo ritual, que iran ganando

importancia en la evolucion posterior del trabajo de |la artista.

Queria, sin embargo, antes de explorar esa tensién evidenciar otra zanja que marca tanto el
trabajo de Hincapié como a la practica de la performance en general. Vuelvo para abordarla,
frente a la vitrina del centro de Bogota en que nos encontrabamos. Al muro, al limite de vidrio
que nos separaba de la artista en su Vitrina. Esa barrera transparente se convirtio, también, en
superficie pictorica en la cual Maria Teresa realizd, con agua enjabonada vy lapiz labial, varias
"pinturas" y "dibujos", y en la cual fue dejando huellas y rastros: sus manos extendiendo el
jabdn, sus labios besando el vidrio y dejando impresiones de carmin labial. La pintura de accion,
las antropometrias de Yves Klein, las pinturas de Picasso sobre vidrio y papel traslucido en el
documental de Henri-Georges Clouzot’, los actos de "pintar", de dejar rastro y huella,
constituyen aqui un link importante que marcara el desarrollo posterior de la obra de Maria
Teresa. Este trabajo selld su entrada definitiva en una parcela que no era, originalmente, la
ideada y pensada por ella misma. Vitrina (1989), fue presentada en el contexto del Encuentro
Latinoamericano de Teatro Popular en Bogota, y toda la formacién anterior de Maria Teresa
venia del campo teatral. Desde sus afios de formacion con el dramaturgo Juan Monsalve, en el
grupo Acto Latino, y después con sus viajes a México, Europa, India y Japodn, lugares en los que
incursiono en la danza Butoh y el teatro Noh, su pertenencia estaba circunscrita al universo de

la escena y la dramaturgia. Curiosamente, sin embargo, su practica performativa la aleja de ese

7 "Le mystére Picasso" de Henri-Georges Clouzot, 1956.
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campo y la inserta, de alli en adelante, en el universo de las artes plasticas y/o visuales. La
difusion y visibilidad posterior de su trabajo pertenecera, integramente, a ese circuito, y no al
de los eventos, espacios, y discursos critico-tedricos del campo dramaturgico. Las Bienales de
La Habana, de Sdo Paulo, los Salones Nacionales, la sala de exposiciones de la Biblioteca Luis

Angel Arango, etcétera seran de alli en adelante los espacios "naturales" de su trabajo.

A decir verdad su practica teatral ya era limitrofe en ese universo de las llamadas artes
escénicas: el trabajo de Juan Monsalve, su mentor y guia en ese campo, estuvo siempre
enraizado en una tradicion e historia del teatro que, en las genealogias de Artaud, Brecht,
Grotowski, Eugenio Barba y su Odin Teatret, y de multiples vertientes asidticas y no
occidentales, explora, hasta hoy, lo dramaturgico mas alla del canon griego y de la espacialidad
codificada por el teatro de palco italiano. Pero, inclusive alli, en ese mundo limitrofe, la
performance de Maria Teresa ya dejaba de ser teatro para convertirse en otra cosa... comao la

misma artista lo declara en una entrevista:

"El teatro se olvida de mi realmente, ya pierdo todos los contactos con los eventos de teatro, el
Festival y los grupos, y empiezo a conectarme mas con gente de la pldstica que esta en los
mismos procesos.” Maria Teresa Hincapié en entrevista con Magda Bernal de Herrera.
(tomado de http://www.banrepcultural.org/blaavirtual/textos-sobre-la-coleccion-de-arte-del-
banco-de-la-republica/maria-teresa-hincapie/una-cosa-es-una-cosa / Abril 12 de 2017)

Esa pertenencia al campo "plastico" fue también resaltada por el jurado del XXXl Salén
Nacional de Artistas en 1990, afio en que la Maria Teresa recibio el primer premio, junto a
otros tres premiados en las areas de pintura y escultura, por su performance Una Cosa es una
Cosa. Uno de los jurados, El profesor David Ross, de la Universidad de Harvard, declaré en la

época:

“Es importante reconocer que este trabajo no es teatro, no es performance como tal, lo que
estamaos viendo es el proceso mismo de hacer escultura extendida y abierta ante una
audiencia. En vez de enfocarse hacia el resultado final de la escultura enfocamos el proceso,
las acciones y hemos aprendido, los artistas nos han demostrado en estos tiempos, que el
proceso en si mismo puede ser tan rico y conmovedor como el producto final de la escultura
tradicional. Testimonios recolectados por Magda Bernal de Herrera en su tesis (p. 74),
tomados de Vi(d)a, Homenaje a Maria Teresa Hincapié. Primera Parte, por Ricardo Arcos-
Palma 2010/09/10, tomado de http://esferapublica.org/nfblog/vida-homenaje-a-maria-
teresa-hincapie-primera-parte/. Acceso en 2017/04/12.
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sa (1990), Maria Teresa Hincapié.
Tomado de http://www.colarte.com/colarte/foto.asp?idfoto=229305. for educational purposes

Si bien la fuerza de su obra provenia de un depurado trabajo corporal, y era producto directo
de su rigurosa formacion teatral, esa practica estaba ligada ya, de varias maneras, a otros
limites y areas de contacto: a la pintura y el dibujo en Vitrina, a la escultura y la instalacion en
Una Cosa es una Cosa, pero también al video, a la video-instalacion o a la video-performance
en trabajos anteriores, como en Parquedades (1987) o en la segunda version de Ondina (1986),

desarrollados ambos proyectos en colaboracion con el video-artista José Alejandro Restrepo.

No me interesa llamar aqui la atencidn sobre cierta condicion Inter-midia o Post-medium de su
trabajo, y del arte contemporaneo en general. No es la naturaleza del medio técnico (pintura,
escultura, accion dramaturgica, etc.) y si ese caracter intersticial que antes sefialé como central
en la performance lo que deseo resaltar. Llamo la atencidn sobre ese paso (y esa zanja) entre
recortes disciplinares no para problematizar los limites entre teatro y artes pldsticas, sino para
resaltar otras escisiones y la manera como el trabajo de Maria Teresa navego en ellas: entre

objeto y accion, entre obra y proceso, entre las cosas y el tiempo.
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Porque, continuando con los diversos nexos que estoy trazando, resalto (nuevamente) el
centro gravitacional del trabajo de Maria Teresa: la accion banal, cotidiana, funcional,
repetitiva, elevada a la categoria de propuesta estética. Organizar, doblar, extender objetos
cotidianos en Una Cosa es una Cosa; limpiar, lavar, en Vitrina, pero también cocinar, organizar,
barrer y otras acciones del dia a dia "femenino" en Si esto Fuera un Principio de Infinito (1987),
trabajo introspectivo, intimista, realizado para un publico muy reducido, pues su foco no estaba
en el caracter publico de la accion y si en la depuracion de sus movimientos y lenguaje corporal

teniendo en foco esa accion cotidiana y nuestro accionar del dia a dia habitual.

Pero la vivencia y mirada diferenciadas que esa accion diaria e invisible solicitaba no provenia
de una estetizacion, en el sentido de una accion manierista, amanerada o adornada con los
recursos propios del dominio corporal. No se trataba del movimiento preciso e imposible del
acrobata, ni de la gracia del patinador de hielo, ni del dominio justo del cantante de épera; ni
tampoco de la gracia y belleza de la modelo en el desfile de modas. Era una depuracion gue
nos trasportaba a la actitud de recogimiento propia del templo. Su pertenencia y presencia en
el mundo del arte estaba atravesada por la busqueda, para ella mas esencial y compleja, del
didlogo con lo sagrado. Dada sin embargo la especificidad y complejidad de esa relacion, no
solo en el trabajo de Maria Teresa, sino como vértice complejo de construccion social, historica
v discursiva de la parcela que llamamos Arte, preferiria dedicarle a esa linea divisoria entre lo

profano y lo sagrado un momento especifico de reflexion.

LOS LIMITES DE LO CEREMONIAL.

El Arte nunca existio separadamente. La mayor parte de lo que vemos hoy en los museos y en
las enciclopedias de Historia de Arte no fue producido con la nocién de "Arte" en mente. Lo
cultual-religioso fue, a lo largo de la historia de la cultura, uno de los contextos preponderantes
gue dieron vida y sustento a la produccion de eso que hoy designamos como "Arte". Pero no
solo en lo ritual-sacramental encontramos la matriz de esa dimension. También encontramos

sus raices en parcelas como lo politico, lo ceremonial-conmemorativo, lo artesanal-utilitario o
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lo emblematico-simbdlico. La categoria el "Arte" es una invencion reciente, localizada cultural,
geografica historica y politicamente, muy a pesar de la aparente permanencia y presencia
trans-historica y trans-geografica de esa dimensidn, evidente en las propias denominaciones de
categorias temporales como "Arte Rupestre" o "Arte Pre-Romanico", o geograficas, como "Arte
Precolombino" o "Arte Musulman", las cuales presuponen una presencia inmanente del Arte a

lo largo y ancho de la historia y de la geografia,.

Desde los estadios mas embrionarios de la cultura los seres humanos hemos pintado,
esculpido, moldeado o fundido (metales, piedras, etc.) para producir imagenes, pero la
institucion y parcela gque denominamos hoy "Arte" no es equivalente a esas imagenes
producidas por los mas diversos métodos. Incluso hoy, por ejemplo, la gran mayoria de las
imagenes que producimos, usamos y compartimos por medios variados (celulares, television,
cine, videojuegos, redes sociales, etc.) no tienen la pretension de pertenecer, per se, por el
hecho de ser imagenes, al recorte designado como Arte. Al referir o insertar una produccion
(iconografica, plastica, visual) en ese sistema la localizamos en un campo de referencias
especifico: en el seno de una institucion y una invencion compleja cuya genealogia debe ser
trazada en la concomitancia de varios desarrollos especificos que se dieron en el contexto de la

cultura europea occidental a lo largo de la segunda mitad del siglo XVIIl y de todo el siglo XIX.

Trazar esa genealogia estd completamente fuera de nuestro foco en este momento. Por ahora,
nos interesa aqui, con el fin de sefalar esa relacion entre lo sagrado y lo profano, uno sélo de
esos procesos, al cual me referiré aqui, de manera general como la invencion del Estado Laico,
tanto en el marco de las revoluciones inglesa y francesa, como en el contexto general de la
construccion de la nocién moderna de Estado. Si hoy podemos colocar juntas en la sala de un
museo, o en las paginas de un libro de historia del arte una imagen de Palas Atenea, otra de la
diosa mesopotamica Astarté, una de Isis y otra de la Virgen Maria, es justamente porgue
podemos verlas como esculturas, como imagenes pertenecientes a una historia cultural de las
formas y no al mundo ético, moral o sacramental de lo religioso. Estilos, cronologias, periodos,
tendencias y movimientos culturales, bolsas culturales y temporales, etc. serd lo que veremos

alli, y no imagenes heréticas de diosas paganas a ser abominadas, destruidas o expulsadas.
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Los procesos historicos y culturales de la burbuja geografica v econdmica que llamamos
Occidente inventaron e instituyeron, junto con esa separaciéon de esferas entre lo politico y lo
religioso varios otros deslindes. Lo estético, lo sensible, como separado de lo moral o de la
esfera de las ciencias, por ejemplo. La "autonomia" del campo estético fue, sin embargo,
también un espejismo y una paradoja, pues al establecerla se cred un espacio propio que al
retirarlo de los discursos y practicas sacro-religiosas o palaciego-cortesanas lo insertaba, en ese
mismo movimiento, en otra configuracion: la del "Arte". El entro asi en el discurso filosofico
como Estética, en las ciencias humanas como Historia del Arte, y en el Museo, en el contexto
del origen del estado moderno. Y entré en el museo de arte, ademas, en el marco general del
desarrollo de un tipo de espectador y de un modelo de conocimiento y de ciencia: el modelo
de "exposicion" (como en los museos de ciencias, o etnograficos) gue impone una distancia
necesaria entre el observador y su objeto. Pero entrd, ademas, en otros reordenamientos, en
el contexto de las economias burguesas emergentes y del triunfo de la revolucion burguesa. El
"arte" ya no iba a estar en los templos, ni en las piramides o los palacios de los nobles,
integrado a algo mas, llamado religion, ritual, magia, culto oficial al Rey, decoracién, practicas
simbdlico-politicas, etc. En contraposicidn, €l entro en las enciclopedias de arte, en los museos,
en las tesis doctorales de las instituciones académicas: se convertia en un objeto de
conocimiento, y entraba también en las galerias, en el mercado del arte. Se convertia en una
mercancia que iria ganando poco a poco altisimos niveles de valor agregado, tanto simbdlico

como econdmico.

Esa "autonomia", esa separacidn, al ser solo un espejismo, pero también una aspiracion
imperfecta, no ha dejado nunca de ser problematica. Las vanguardias, las neo-vanguardias y las
post-vanguardias histéricas (comienzos, mediados y finales del siglo XX) han re-escenificado de
varias formas esa aspiracion de reintegrar lo sagrado, lo politico y lo socialmente operativo a la
dimension estética.

Tanto el proyecto moderno, como las continuidades y discontinuidades que él presenta en este
"periodo" que antes (en los afios 1990) llamabamos post-modernidad y que ahora preferimos
llamar contemporaneidad, han sufrido, de varias maneras, de una nostalgia por esas unidades
"perdidas", por esos nexos y cordones umbilicales que unen las practicas estéticas con lo
sacramental o lo utilitario; con lo social, critica y éticamente operativo. Solo la mencidn de

Joseph Beuys, de su "escultura social", de su Partido Verde, de su proyecto y practica del
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artista-como-chaman nos coloca ya en esas lineas genealogicas esenciales del siglo XX, del
proyecto moderno y sus reverberaciones, supervivencias, exitos, fracasos, transformaciones y

re-escenificaciones.

Hecho ya ese largo rodeo, y mapeadas esas tensiones, quisiera volver nuevamente, no sélo a
Maria Teresa Hincapié, sino también la manera como la practica de la performance se encaja
en ese mapa de fuerzas y entropias. Su nostalgia por lo sagrado es una nostalgia que ni ella, ni
Beuys, vivieron o accionaron en el templo, en ninguna iglesia evangélica, en ningun circulo de
estudios de teologia de la liberacién, en ninguna hermandad espirita 0 masénica ni en ninguna
tribu amazonica o siberiana. Tanto el uno como la otra accionaron esa busqueda,
especificamente, desde el campo que llamamos arte, y desde el discurso y las practicas que
llamamos estéticas. Pero ambos lo hicieron también afiorando rebasar, salir de ese campo,

afiorando huir de él, pero trabajando en sus entrafias.

Esta ultima afirmacion no constituye un comentario cinico sobre sus proyectos estéticos,
politicos o humanisticos, sino, justamente, un sefialamiento del lugar que ha ocupado la
performance como sistema vy lugar de operaciones estratégicas. El arte, el campo estético,
como lugares privilegiados en los que se entrecruzan diversas practicas politicas, simbdlicas,
culturales, antropologicas, epistemologicas y hermenéuticas. Campos sistémicos,
arborescencias, rizomas, ecosisternas en continua construccion en los que cada espacio
geografico, nicho cultural o temporal, cada movimiento y contra-movimiento, pero también
cada artista, cada corpus de obra realizan sus jugadas, re-invenciones y reconstituciones de
aquello que constituiria el campo: sus adentros, sus afueras, sus estructuras internas y las
maneras como el colabora, se funde, lucha, dialoga, aparta, diferencia o contrapone con otros
campos. El campo de las Bellas Artes, no sobra recordarlo, nacié especificamente como forma
de marcar un distanciamiento programatico con las Artes Aplicadas o decorativas. Separar el
Arte de la Artesania, al artesano del humanista fue, justamente, uno de los procesos gue, a
partir de la Renacimiento, dio origen, forma y configuracion al campo estético que la

civilizacion europea occidental inventd a lo largo de su Edad Clasica.
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II- AUTONOMIAS ESTRATEGICAS.

“Para muchos de nosotros “autonomia” es una mala palabra, un insulto. Tenemos la
tendencia a olvidar que ella estuvo siempre localizada estratégicamente. Los pensadores
iluministas proclamaron esa autonomia con el fin de arrancar las instituciones de las garras
del antiguo régimen mondrquico, los historiadores del arte como Riegl proclamaron esa
autonomia como forma de resistencia contra los relatos reductares del arte, los modernistas,
de Manet a los Minimalistas la proclamaron para desafiar los textos y las interpretaciones
iconogrdficas, la necesidad de significados ilustrativos, el imperialismo de los medios de
comunicacion o la sobrecarga del arte bajo el peso aplastante de las visiones politicas
voluntaristas. Como “Esencialismao”, “Autonomia” es una mala palabra, pero tal vez no sea
una mala estrategia: llamemosla autonomia estratégica” FOSTER, Hal. 2002 (FOSTER, Hal.
Design and crime. Verso, London, New York, 2002. Pg. 103. 8

Si los proyectos de la ilustracion del siglo XVIII y el historicismo del siglo XIX consolidaron vy
dieron forma a la institucion "Arte" la modernidad estética, o el proyecto del Arte Moderno,
entraron a dialogar, en aparente contravia, con la nocion, institucion y parcela construida en el
contexto de esos proyectos: un arte con Historia, una produccion estética percibida a través del
discurso construido al interior de esa nueva rama de la filosofa conocida como Estética, una
percepcion, lectura y hermenéutica de la produccion historica y social de las iméagenes filtrada
por los discursos de las ciencias sociales (economia, sociologia, antropologia), un arte cuyo

nodo y centro se localizan en la institucion museografica... incluso cuando huye de ella.

Y dijimos que el didlogo fue establecido en contravia porque el proyecto de las vanguardias
histaricas tomo como eje programatico destruir, de-construir y minar la institucion Arte
cimentada desde el Renacimiento: implosionar el "Arte", quemar el museo, hacer anti-arte. En
realidad la propia idea de un "Arte Moderno" sélo tuvo sentido como continuidad del proyecto
del historicismo y de la historia del arte: un arte que camina en el sentido de la identidad con
su tiempo histérico, un arte que es producto y dialoga con las condiciones y contradicciones de
su tiempo. Y un anti-arte que, por definicidn solo puede contraponerse a una nocion especifica

de "Arte". El proyecto post-moderno camina entre esas varias aguas: un arte un museo, que, a

8 FOSTER, Hal. Desigrn and crime. Verso, London, New York, 2002. Pg. 103. Traduccién libre del autor de este texto. /dganr
autonomy 1s a bad Word for many of us. We fend fo forgetf that it /s always Situale politically. Enlightenment thinkers
proclaimed autonomy i1 oraer to wrest mstitutions away from the ancien regime, ain fiistornans like Riegl prociaimed auwtonomy
in resistance fo requctive accounts or art moasmist from Manet fo the minimalist prociaimed fo challenge the prionty of
fconographic fexts, the necessily of iustrational meanings, the imperialism of mass media, or the overburdening of art with
volunitarstic politics. Like essentialism, autonomy is a bad word, but it may not always be a bad strafegy. call it strategic
autonomy. 7
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pesar de todas sus muertes, parecen capaces de adaptarse. Un arte que, a pesar de la
implosién de las utopias modernistas consigue mantenerse vivo, pero un arte gue, coOmo nos
dice Boris Groys, entre mas se parece con la vida, mas precisa, del sistema arte y del museo

para demarcar y apuntar lo banal, lo trivial, lo cotidiano, como propuesta.

Sin embargo, el desarrollo acelerado de la institucion del museo que hemos atestiguado en
décadas recientes, sobre todo el museo de arte contempordneo, ha sido paralelo a la
disolucion de las discrepancias visibles entre la obra de arte y el objeto profano, una disolucion
sistematicamente perpetrada por las vanguardias del siglo XX, particularmente desde la
década de 1960. Mientras menos difiera visualmente una obra de arte de un objeto profano,
mas necesario se vuelve marcar una clara distincion entre el contexto de arte y el contexto
profano, no museoldgico, cotidiano, de su ocurrencia. * GROYS Boris, MIT Press, 2008.

La performance, a mi modo de ver, camina paradigmaticamente esas delgadas lineas. Reclama
el espacio de la vida, pero lo reclama desde esa ficcion, fe y esperanza que llamamos arte.
Como la fragil barrera de vidrio transparente que separaba a la performer de su publico, como
la tenue diferencia entre la empleada que limpia y la artista que recoloca simbadlica y

estéticamente la accion de limpiar, él se alimenta de esas y otras ambivalencias y aporias.

La del museo, por ejemplo. La gran exposicion de la artista Marina Abramovic en el MoMA de
Nueva York, The Artist is Present (2010) muestra bien esa tension entre el adentro y el afuera
de la institucion museografica. Y esto no solo por el hecho del reconocimiento, tanto del
trabajo de Abramovic (como de la performance en general) como practica oficial e
institucionalmente establecida que la exposicion significd, ni tampoco por la re-escenificacion
de trabajos anteriores que, realizados originalmente en contextos y circuitos externos e
independientes, fueron adaptados y re-interpretados con soporte y patrocinio institucionales...
vy también con toda la exposicion mediatica disponible, colocando acciones que habian tenido
un caracter intimo, casi privado, en la plataforma de visibilidad no soélo del gran museo
espectacular, sino también en la suUper-exposicion planetaria de las redes y plataformas

contemporaneas de informacion.

? GROYS Boris, MIT Press, Cambridge, Massachusetts, London, 2008. Pg. 32. Traduccién libre del autor de este texto.
[However, the acceleraled development we have witnessed i recent decades of the instiution of the museum, above all the
muiseurnt of confemporary art, has paralleled the acceleraled erasure of visible diifersnces befweesn artwork and profane object
- an erasure sysiamatically penpetrated by the avani-garde of the fwenrtielh century, mot particuiarly since the 1960s. The /ess
an artwork djifers visually rom a profane object, the more necessary It becomes lo draw a clear aistinction between the art
context and proiane, everyaay nonmuseLological context of its occinresice./
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Pero son otras las paraddjicas entradas al museo las que quiero sefalar: a la coleccion, por
ejemplo, con fotos, videos y registros graficos (histéricos y contemporaneos) de su trabajo y de
la muestra; pero también con objetos remanentes de las performances y con obra "objetual”
que la artista produce y el mercado exhibe, hace circular y vende en estos momentos, ligandola
estratégicamente a su obra performativa. Pero es sintomatica de esas tensiones, también, su

entrada triunfal y definitiva a la historia oficial, tanto del Arte, en general, como de la practica

perfomatica.

Nacida en el contexto de una revuelta contra la reificacion, la cosificacion del arte; de una
voluntad de "desmaterializar" sus productos, de fundir arte y vida, de restaurar nexos entre
diversas esferas, la practica performatica se "materializa", se "objetualiza" de nuevo y entra en

la coleccion vy en el archivo.

La invencion llamada "arte" no puede escapar de su condicion de arte por la simple razén de
que ella demarca, apunta, sefiala, justamente, una experiencia, objetos o practicas singulares, y
esas singularidades son registradas, atesoradas, inscritas en la estructura de memoria que
llamamos Historia del Arte. Y ese registro genera un archivo, y unos guardianes que, en las
variadas puertas de acceso a su sistema, constatan, vigilan y controlan; descartan,
periddicamente recuperan, releen y re-organizan el archivo. Si todo entrase en el archivo éste
perderia su sentido. Establecer prioridades y protocolos de acceso y permanencia, de descarte,
reincorporacion y re-escritura hacen parte del sistema vy la estructura de memoria que define el

archivo.

La Historia del Arte no constituye, al igual que ninguna otra historia, un sistema neutro de
preservacion vy supresion. Curadores, historiadores, publico, coleccionistas, académicos,
galeristas, directores de museos, fildsofos, artistas, inversionistas, criticos, practicas discursivas,
intereses ideologicos, religiosos, politicos y una lista interminable de etceteras se distribuyen
de varias maneras, y luchan de formas desiguales, para construir, preservar, destruir, sepultar

y/o reconstruir esa "historia" o esas historias.
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El caracter "efimero" de la practica de la performance, de las acciones que no envuelven
producciéon de objetos, vy si accion y presencia directas es un espejismo. A pesar de no haber
dejado ningun texto escrito, conocemos hoy, (casi veinticinco siglos después) y a través de
varias fuentes (orales, narrativas, textuales, historiograficas) los hechos y acciones de Didgenes
de Sinope, el filésofo cinico que vivia en un tonel desafiando con sus acciones singulares las
convenciones y el pensamiento de su época. Los cuatro evangelistas oficialmente reconocidos
por la Iglesia Catdlica Romana se encargaron de guardar registro y dar testimonio (oral, textual,
vivencial) de las acciones, hechos y milagros de un profeta que tampoco dejo textos o registros
documentales. No poseemos fotos, videos, grabaciones, ni "documentos” de ninguna indole,
pero la difusién y permanencia del registro de sus actos sirvieron para fundar, por caminos
complejos, una civilizacion que continua percibiendo en los actos y vida del profeta, su matriz

inaugural.

El espacio museografico no designa unicamente un espacio fisico sino también un espacio
cultural de visibilidad, evaluacion, presencia, pertenencia, permanencia y registro. Diversas
practicas discursivas han llevado vy llevan a huir de él, pero las estructuras de memoria,
valoracion, incorporacion y registro llevan de regreso a sus recintos y archivos por los mas
variados caminos. Y ese registro, como nos muestra Boris Groys en varios de sus textos, no
tiene que ver solo con el pasado, sino, sobre todo con el futuro: es esa estructura de memoria
lo que permite producir lo nuevo. Lo nuevo sélo puede existir en el contexto del sistema de
comparacion con lo viejo que la coleccion, el museo, las estructuras de memoria que llamamos

historia del arte permiten.

Esta vuelta al museo, como retrospectiva, como reconocimiento, como archivo, como
memoaria, como valoracion simbdlica y mercadoldgica no significa un fracaso, ni una traicion.
Ella da cuenta, simplemente, de la condicidn cultural e histdrica de un arte gue busca diluirse,
fundirse de nuevo en algo mas grande, llamado vida, pero que sabe que es esencial mantener
también una autonomia estratégica. De las cooptaciones venimos: del sumo sacerdote, del
cardenal, del censor, del rey, del sefior.. y en el riesgo de caer de nuevo en ellas vivimos: en el
mercado, en las industrias culturales, en la propia institucion museografica convertida en
brazo, segmento y punta de lanza de las industrias culturales en el contexto del capitalismo

financiero global y de las economias post-industriales de la informacion y los medios.
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Hal Foster viene advirtiendo ya hace varias décadas sobre esa batalla frontal gue tenemos que
dar para preservar la autonomia estratégica del campo. No existe vacio de poder. El
debilitamiento del discurso y del pensamiento critico solo instauran otro regente: el mercado
como organismo rector y como juez sobre lo que es valido o no, digno o no de ser guardado,

preservado o tirado al basurero de la historia.

Una vez mas, el trabajo de Maria Teresa Hincapié se muestra alli emblematico como actitud vy
como forma de resistencia. Las lecciones que nos dejo no son solo las de un corpus de trabajo
solido y unos caminos abiertos para el desarrollo posterior de la practica de la performance en
Colombia, sino también las de una carrera integra que consiguio desarrollarse y convivir en esa
multiplicidad de espacios a que, segun el analisis que venimos construyendo, la propia préctica
de la performance nos convida: al museo como templo, a la propia vida como lugar de trabajo
estético, a la practica cotidiana como desafio creativo y como objeto constante de
investigacion. Ella, infelizmente, no vivid lo suficiente para recoger, como Marina Abramovic,
los frutos de ese trabajo traducidos a éxito, valoracion y visibilidad por parte de gran publico y

del (incipiente) sistema del mercado del arte colombiano.

Hoy la la practica ya tiene un espacio abierto, una aceptacion institucional garantizada, unos
mecanismos de circulacion vy distribucion mas desarrollados, asi como unas plataformas de
visibilidad que, via el desarrollo de los medios digitales, de |as redes internacionales de gestores
y artistas auténomos, de los programas de residencia, etc. han permitido una eclosion de la

practica e incluso el fenomeno de su popularidad y auge mediatico.

Desgraciadamente, las mismas razones que permitieron su auge pueden muy bien ser también
la causa de su agotamiento y banalizacion definitiva. Su cooptacion por parte de las
instituciones, de las academias de arte, por el mercado, por el publico, hacen gue tal vez
comience a cerrarse su circulo y su potencialidad como lugar de entrecruces, didlogos vy

desencuentros.
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O tal vez no... tal vez como esas vanguardias que han sabido morir para re-inventarse en neo-
vanguardias y post-vanguardias, la practica de la performance haya descubierto y vaya
descubriendo intersticios de autonomia estratégica que, permitiéndole continuar vy fortalecer
sus relaciones con lo ritual-religioso, lo escenografico-dramaturgico, lo cotidiano-instrumental,
lo politico-simbélico o lo poético-ludico, le impulsen a continuar cultivando espacios propios de
pesquisa y construccion de vasos comunicantes que cuestionen y reconstruyan continuamente

los limites entres esas multiples parcelas que componen la vida y el hacer humanos.

Tal vez sus ambivalencias y pertenencias multiples le inciten a re-inventar nuevas
configuraciones para lo erdtico-libidinal, lo pulsional-carnavalesco, lo fantoche-caricatural o lo
melancolico-ficcional. O sea: le estimulen a mantener potencialmente abiertas y en didlogo, las
zonas de contacto vy friccion entre esos campos eternamente limitrofes, vy
fenomenologicamente divergentes: entre aquello que llamamos Vida, y esa ficcion/friccion que

denominamos Arte. [
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Delirios textuales: |la piel es el cerebro

Por Wagner Rossi Campos

Al iniciar unainvestigacion que involucra al cuerpo, el concepto del tiempo como presencia indistinta,
capaz de actualizarse a partir de los hechos que lo llenan, es un elemento fundamental en la
percepcion y construccion de las practicas artisticas que vengo desarrollando desde 2003. A pesar de
la facilidad al enumerar las acciones de manera cronoldgica, mostrando un pasado que determina
factores presentes y que, asimismo, se pasan como construccion de un futuro imaginario, el paso
ininterrumpido del tiempo se puede verificar a través de una serie de hechos intrinsecos. Asi, el
presente es el todo del acontecimiento, actualizando la temporalidad como pulsion manifiesta.

Creo que, para acentuar esta caracteristica de presencia, en la que el cuerpo es una inmanencia
vaporosa en constante estructuracion y caos, la aparente ausencia de significados vy la precariedad
de las fuerzas lineales de acciones predecibles son elementos capaces de desestabilizar nuestra
percepcion cognitiva secuencial. El cuerpo como acontecimiento desplaza cualquier posibilidad
inmediata de “representacion”, interpretacion vy juicio, situandose en el umbral entre la presenciay
su despliegue temporal / espacial. Dadas las inmensas posibilidades que nos estimulan a actuar, el
presente es lo primero que destella, inicialmente indistinto y desterritorializado de cualquier
conexion entre pasado y futuro. Los sentidos que surgen de esta presencia son estimulos para
acciones posteriores, ilimitadas vy finitas, pero siempre abiertas al devenir. Estimulos sensoriales y
perceptuales para desplazamientos existenciales, contribuyendo activamente a la construccion de
mundos incesantes, también ilimitados vy finitos.

Me apegaré, en ese momento, a los pensamientos de Gilles Deleuze y Félix Guattari, especificamente
trabajados en el libro éQué es la filosofia ?, favoreciendo una reflexion intencionalmente irregular
que, de alguna manera, impregna la escritura, la investigacion, la practica y otros elementos.
constructores de esa investigacion. A partir de esta experiencia, buscamos revelar caoides que, segun
los autores anteriores, son "las posibles realidades en planos que eliminan el caos". (DELEUZE &
GUATTARI, 1992, p. 267)
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Objeto Extrafio No Identificado. Performance en el evento Arte-Didlogos.

Centro Cultural Banco de Brasil CCBB-Belo Horizonte.2014. Foto Aurélio Nascimento

El concepto de caoide, desarrollado por Deleuze y Guattari, funciona aqui como una posibilidad para
reflexionar sobre el cuerpo y el presente del evento, favoreciendo supuestos encuentros entre teoria
y practica. Para posibilitar una aproximacion de esta naturaleza, lo intersticial, la fisura, la brecha
pueden ser imagenes posibles, capaces de permitir tal aproximacion al revelar en el vacio que las
constituye la afirmacion de algo no visible. Por tanto, para este choque, en el sentido imaginario del
término, pretendo aqui permitir que la grieta, la brecha capaz de producir realidades, se exponga
momentaneamente, para que, desde esa apertura, juntos podamos experimentar el cuerpo como un
evento.
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Segun los autores:

“El pintor no pinta en un lienzo virgen, ni el escritor escribe en una pagina en blanco,
pero la pdagina o el lienzo ya estdn tan cubiertos de clichés preexistentes,
preestablecidos, que es necesario en un principio borrar, limpiar, laminar, incluso
romper pasar una corriente de aire, fuera del caos, que nos trae la vision ".

(DELEUZE & GUATTARI, 1992, p. 262)

Autoretrato con palabras en el pecho, 2020



Revista digital

.,

El cuerpo como acontecimiento me parece que es capaz de asimilar tales superficies - lienzo o papel-
presentandolas como piel. Y en este plano sensible, poroso, limpiar los clichés no solo destruye lo
visible, sino que hace de lo invisible, lo interno y subjetivo que nos constituye algo perforado por
vulvas multiplicadas de donde brotan posibles afecciones. Asi, en el arte, el cuerpo autoconsciente
es el creador de las posibles realidades que lo constituyen, y como un caoide, el pensamiento se
manifiesta, corta el vacio del caos dandole sentido. Desde esta permisividad, arte y vida no sugieren
una proximidad, un emparejamiento, sino una union capaz de neutralizar dualidades.

Para los autores, el arte seria un caoide, asi como la ciencia y la filosofia, lo que me permite concluir,
siguiendo un espiritu libre, propio del campo artistico, que el cuerpo - mi cuerpo, nuestros cuerpos -
también serian caoides. Sin embargo, si sigo el pensamiento de los dos, algo se complica en esta
reflexion, ya que para ellos la “unién (no la unidad) de los tres planos es el cerebro”. (DELEUZE &
GUATTARI, 1992, p. 267)

L4

Bendicién y Chapuzh. Er\;ento297.Festival Inernacional de P.érformance Acciones al Margen
Bucaramanga. Colombia. 2014. Foto Marcelo Gandhi

-

Performance Exusiai —
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Y en esta proposicion, el cerebro se considera algo asi como el yo, y no solo un 6rgano capaz de
realizar funciones utiles sometidas a la plena capacidad perceptiva y cognitiva de algo mayor. Como
sujeto, el cerebro contendria la primacia de ser pensador, cristalizador del cuerpo humano vy
manifestacion independiente de cualquier relacion secundaria entre partes del cuerpo. Como
comentan los autores:

“Si los objetos mentales de la filosofia, el arte y la ciencia (es decir, las ideas vitales)
tuvieran un lugar, seria en la mas profunda de las hendiduras sinapticas, en los
huecos, en los intervalos y en el medio de un cerebro no objetable, donde penetrar,
buscarlos, seria crear ”. (DELEUZE & GUATTARI, 1992, p. 268)

El tema es amplio y me parece inapropiado intentar aclararlo en ese momento. De todos modos,
noto la puerta entreabierta, guidandome a seguir adelante, a abrir otro paquete, un segmento de
ensueno capaz de sensibilizar las partes dormidas de ese cuerpo. Por eso, el camino me parece ser
de investigacion, de aventura exploratoria, de devenir él mismo. Y por tanto, me limitaré a comentar
algunos temas pertinentes en forma de corte textual.

SOOI

Cuando se tratan temas relacionados con el cerebro, el cuerpo, el movimiento, el tiempo, etc., es
practicamente imposible dejar de lado el término conciencia. Como decir sobre la brecha y el vacio
que la constituye, sobre el dolor y la metamorfosis que la alimenta, sobre la performance como
evento vivo en su materializacion sin abordar lo que me hace ver lo visible y lo invisible, sentir lo
expresable y lo inexpresable, ¢Sabes qué es manifiesto y qué no? De todos modos, entrar en esta
realidad, la conciencia, parece apropiado.

Swami Shantananda, un monje en la tradicion del Siddha Yoga, desarrolla una investigacion sobre el
Shivaismo en Cachemira, la antigua filosofia de la India, en el libro El Esplendor del Reconocimiento -
Una Exploracion del “Pratyabhijna-hrdayam”, un texto sobre la Ciencia Antigua del Alma. (El
esplendor del reconocimiento: una investigacion de Pratyabhijfid-hrdayam, un texto de la antigua
ciencia del alma). En este libro, el autor analiza temas de profunda complejidad, facilitando nuestra
comprension de las estructuras fundamentales, segin lo que podemos llamar la geografia del Ser.
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Performance Meditacion en Chile. Evento BAC Chile 2013. Ciudad Chillan. Foto Anibal Sandoval.

Para empezar, Shantananda nos presenta una breve presentacion del término citi, una palabra
sanscrita que se deriva de la raiz cit, nombrando atributos como percibir, observar, comprender,
aparecer, conocer. Citi entonces es el poder de hacer aparecer las cosas, de dar vida a lo que no
tenias, de despertar. Por tanto, citi se llama conciencia. Ademas, el Shivaismo asigna atributos
femeninos a este poder y le da el nombre de Citi - Diosa suprema, madre de toda la creacion.
Desarrollando aspectos que facilitan nuestra comprension de la Conciencia Suprema - Citi - el autor
profundiza reflexiones sobre los 10 Sutras que dan formay contenido a Pratyabhijna-hrdayam.

Me enfocaré solo en uno de los aspectos descritos, buscando orientar un camino que induzca nuestra
percepcion del estado del cuerpo y la conciencia, de acuerdo con esta filosofia. Entonces, en un
principio, es fundamental ser consciente de que aqui la Conciencia es de naturaleza divina, es la
manifestacion creativa del universo, es la univocidad ontolégica de los seres. Para un conocimiento
mas claro de Citi, se pueden verificar los dos aspectos que lo constituyen.
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El primero, praka “sa (luz) y el otro vimar’sa (conocimiento, conciencia, percepcion). Entonces la
Conciencia es luz, capaz de revelar y dar forma a lo que existe. Por tanto, cuando la luz se inclina
sobre si misma, permite la capacidad reflexiva, perceptiva y consciente de lo manifestado,
posibilitando elaborar significados para lo que sentimos, conocemos, consideramos. Sin esta
capacidad, la luz seria simplemente inerte o un caos total. Asi, praka "sa es la punta de flecha de
nuestra percepcion, la percepcion directa y presente, sin consideraciones, juicios, reflejos; y vimar’sa,
gue ocurre practicamente al mismo tiempo, seria el discernimiento, la capacidad de reconocimiento
y conciencia cognitiva. Vimar'sa, la percepcion consciente, es comun a todos y nos guia ante los
acontecimientos. Mira tu propia conciencia preguntandote “équién ve a través de mis 0jos? équien
soy yo? ¢ Quién experimenta la mente? es un logro similar al aprehendido por la Conciencia Universal,
gue desplegandose, se reconoce.

Para ir mas alla en esta comprension, el autor presenta otro poder de la Conciencia, dilucidando
aspectos que pueden guiarnos en esta reflexion. El poder de crear un universo, manifestado en
nuestra forma particular de percepcion, es en si mismo un acto de creacion, ya que todo aquello de
lo que somos conscientes se recrea con cada nueva experiencia, cada nueva mirada, cada nueva
relacion. Inevitablemente, el mundo en el gque actuamos y vivimos es nuestra propia creacion,
manifestandose desde nuestro sentimiento particular, desplegandose ante nuestros ojos como
nuestra propia luz. Repetimos asi el proceso creativo del Universo, creando y recreando nuestras
vivencias, sensaciones, contactos cotidianos. De esta manera, praka's aqui es el mismo Sefior de la
creacion, Shiva, luz manifiesta; y vimar es el poder del autorreconocimiento, Shakti - proteccion,
fuerza, poder, energia. Shiva y Shakti, unidos, manifiestan el movimiento vibratorio arquetipico, el
deseo de ser creacion. De esta manifestacion, la naturaleza esencial de la Conciencia es praka’sa
vimar’sa - Shiva (energia masculina) y Shakti (energia femenina) como una unidad.

B o
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José Gil, filésofo portugués, en el articulo Abriendo el cuerpo, incluido en el catalogo Lygia Clark, de
la obra al evento, nos presenta una reflexion sobre la capacidad del cuerpo para abrirse al mundo y
a si mismo como poder orgdnico y ser de conciencia. e inconsciente. Sin el misticismo tipico de la
filosofia india que aqui se presenta y mas adecuado al pensamiento académico contemporaneo, Gil
describe una forma de conciencia que se diferencia de la habitual, proponiendo relaciones profundas
entre creaciony curacion. Invirtiendo el punto de vista cartesiano, de un cuerpo ubicado en el espacio
y una conciencia incorpoérea, el autor recomienda otra instancia para las manifestaciones del cuerpo
y la conciencia. Llamando a la conciencia corporal la otra cara de la intencionalidad consciente, con
una caracteristica fenomenoldgica, el foco de atencién se ubica en la parte posterior de esa misma
conciencia, yendo mas alla de una percepcion cognitiva capaz de identificar el dolor en partes del
cuerpo o el placer que es. sensacion. Por tanto, la conciencia corporal es la impregnacion de la
conciencia por el cuerpo, la capacidad del cuerpo para ser un receptor de las fuerzas del mundo. En
esta impregnacion se licua la distincion entre cuerpo y conciencia, favoreciendo la trama entre
pensamiento y movimiento del cuerpo y la ya implicita capacidad del cuerpo como conciencia “capaz
de captar los mas minusculos, invisibles e inconscientes movimientos de otros cuerpos. Movimientos
de fuerzas y pequefias percepciones ”. (GIL, 2009, pag.64)

Performance en el evento PERPENDICULAR Transformance y Magia . Brasil 2015. Foto Carolina Botura
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El movimiento de otra naturaleza, arquetipica, original, el emparejamiento y sincronia entre el
movimiento del pensamiento y el movimiento del cuerpo (no solo el movimiento en el espacio fisico)
se actualiza en cada momento del tiempo / espacio. Ontolégico, el cuerpo se transforma en un
organo para captar las sensibilidades y vibraciones de los afectos que lo afectan. Es esta capacidad e
intensidad de contagio la que nos permite concebir el cuerpo abierto, el cuerpo poroso y vivo. De ahi
que, como érgano de percepcion, el cuerpo se ubique en un espacio diferente al que solemos
considerarlo. Limitrofe, dicha conciencia es interior y exterior, manifestandose en la linea demarcada
entre la percepcion del espacio y la percepcion parcial del cuerpo. Aprehendemos el mundo desde
esta zona fronteriza, que en nosotros es la piel, una zona dimensional capaz de manifestarse como

un organo de “vision”, “oido”, “gusta”, desnaturalizando todo el privilegio atribuido a los érganos de
los sentidos, como el oido y ojos. La piel, como conciencia, ve el mundo desde todos sus puntos.

Esta apertura permite al cuerpo un intenso ensanchamiento topolodgico, una inmersion profunda en
si mismo y en el mundo, activando la capacidad de conexidon y agencia con otros cuerpos,
favoreciendo sentidos, consistencias y puntos de contacto.

“Abrir el cuerpo es crear la zona en la que el cuerpo, visto desde fuera del interior,
entra en contacto con el mundo. Es la zona de constante devenir de los nifos que
juegan, en la que actuan las palabras y hablan los gestos, en la que el cuerpo espectral
se disuelve en las fuerzas que conectan con las fuerzas del otro ”. (GIL, 2009, pag.66)

Si me permito experimentar la piel como un cerebro, si mi cuerpo actlda como un caoide, donde se
incrustan las ideas vitales, pensar ya no es el privilegio de un drgano especifico, sino de toda una
superficie. En este caso, la creacion seria un acto de existencia, resistencia y celebracion y el arte
seria el campo manifiesto de ese poder. Entonces, ¢donde esta el arte? Campo virtual movil, su
presencia aqui no difiere del propio evento que lo constituye, reforzando la union entre pulsion de
viday lo gue se puede decir de ella. Asi, el cuerpo como acontecimiento es el campo mismo, favorable
a las proposiciones que surgen de él y su despliegue en el espacio / tiempo. Con esto, no pretendo
descalificar la construccion artistica centrada en la materialidad de los objetos, en sus cualidades
conceptuales y estéticas, sino proponer una relacion que parte del contagio del cuerpo con otros
cuerpos, estimulando manifestaciones experimentales vitalizadas por los afectos - inconsciencia
conciencia - como practica artistica, de guerra.

(Vivo en 2020,21 ad infinitum)
Wagner Rossi Campos

Texto redactado en 2011, revisado y actualizado en 2020.
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Presencialidades y virtualidades conjugadas. Memorias.

Por Acciones al Margen
Registros de nuestra octava edicion del Festival Internacional de Performance Acciones al Margen,
realizado del 28 de Agosto al 2 de Septiembre de 2020

Mads informacidn en www.accionesalmargen.org

Claudia Ospitia (Colombia). Accion en vivo “Si, quiero”. Coliseo Teatro Peralta. Bucaramanga. Colombia


http://www.accionesalmargen.org/

Revista digital

.

Lucas Avendafio (México). Videoperformance “Buscando a Bruno”.
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Milton Afanador (Colombia). Accion en vivo “Carne al cilantro, perejil y pimienta...”. Coliseo Teatro Peralta. Bucaramanga. Colombia
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Jorge Torres (Colombia). Videoperformance “Cromacion”.
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LaColectiva (Colombia). Videoperformance “Resuena la Tierra”
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Cecilia Stelini (Brasil). Videoperformance “Ex-votos”
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Susana Ortiz (Colombia). Videoperformance “No cotidiano”
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Marcelo Gandhi (Braisl) . “Liber Amérika”. Exposicion de Fotoperformance

Serie completa en https://www.accionesalmargen.org/marcelo-gandhi



https://www.accionesalmargen.org/marcelo-gandhi
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Noel Langone (Uruguay). Videoperformance “Campo de accién”
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Jaime Lizarazo(Colombia). Accion en vivo “Aero-soles”. Coliseo Teatro Peralta. Bucaramanga.Colombia
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Mujeres en la Polis (Colombia). Videoperformance “Entre las ramas de la luma”.
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Natalia Ortiz Mantilla (Colombia) . Exposicién de Fotografia “Cuerpos en didlogo.”

Serie completa en https://www.accionesalmargen.org/natalia-ortiz-mantilla



https://www.accionesalmargen.org/natalia-ortiz-mantilla

Revista digital

=

Proyecto Singulto (Colombia/Brasil/Francia). Videoperformance
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Cesar Forero/Alex Boudreault (Canada). Videoperformance “Constrefiir”
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Marfa Casadiego (Colombia). Accidn en vivo “Quebrada”. Coliseo Teatro Peralta. Bucaramanga. Colombia
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Artistas de la Magdalena (Colombia). Videoperformance “Oracién profana”
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Nicolas Spinoza (Espafia). Videoperformance “éQué hacer?”
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Grecia Quintero (Colombia). Videoperformance “Me viene, hay dias, una gana ubérrima, politica, de querer”
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Bosques Devastados:

sufrimiento al margen de la codicia humana

Por Dermot J. Wilson

La pintura al aire libre como practica artistica y la Pastoral como tema artistico json en su mayoria
cadaveres conceptuales!. No son parte de nuestra experiencia actual porque tienen poco que ver
con la culpa humana opresiva o con la busqueda de soluciones a los efectos destructivos de la
sobrepoblacién global y la explotacion de areas silvestres. Todos somos, y siempre hemos sido ...
iAsesinos de la naturaleza!l Donde vamos, el desierto desaparece. El grupo de artistas, intérpretes,
curadores y poetas del proyecto Broken Forests (Bosques devastados) se ha propuesto crear una
cultura que pueda respetar los bosques, reemplazar el miedo con la esperanza y alentar la diversidad
bioldgica al centrar la atencion publica en esas dreas silenciosas, verdes, incivilizadas y antediluvianas
de este mundo. y sobre todo aquél que pretenda poseer estos espacios o sacar provecho de su
destruccion.

Este proyecto busca ofrecer formas para nosotros, como miembros de una especie dominante que
entendemos la necesidad del equilibrio ecoldgico, de alejarnos de nuestro medio ambiente para
restablecer ese equilibrio (al menos) frenando nuestra invasion de las cuencas hidrogréaficas
silvestres, bosques primarios y ecosistemas Unicos que no necesitan la presencia humana.

Reserva Bieczkady, Polonia. Foto Alex Boudreault
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Como miembros no oficiales del Colectivo Curatorial de la Regidn Nipissing (NRCC) en los margenes
de los bosques boreales del norte de Ontario y Quebec, todos los participantes del grupo Broken
Forest estan visitando e investigando los bosques en sus propias areas; vigilando las incursiones
humanas nocivas y las interrupciones de los ciclos naturales de crecimiento de los bosques; v, crear
obras de arte que honren estos lugares al volver a contar las experiencias que nos brindan. Cuando
el publico vea estas obras comprendera que “si cantinuamos destruyendo y devastando y profanando
nuestros bosques y lugares sagrados perderemos nuestra humanidad”. El NRCC programa
actividades artisticas en multiples lugares (lagos helados, parques provinciales, pistas de esqui, etc.)
y galerfas en toda nuestra regidn; como colectivo, completamos proyectos de desarrollo profesional
gue mejoran las hahilidades curatoriales de nuestros miembros.

Nuestro objetivo es dar voz a nuestros ecosistemas en peligro de extincidn, llevar el conocimiento de
la amenaza que representamos para las areas silvestres y los beneficios psicoldgicos y fisicos
derivados de estos paisajes "virgenes". La "brecha" es que, aunque los artistas han sido politicamente
activos durante varias décadas y han marcado una diferencia en términos de generar cambios vy
justicia social, hay mucho por hacer en el campo del arte y el activismo ambiental. El proyecto Broken
Forest quiere arrojar luz sobre la dltima de nuestras dreas virgenes con el fin de reafirmar su valor
para todos nosotros e inspirar a las personas a participar activamente en su proteccion.

También creemos que, aunque inevitablemente estamos explotando estas dreas silvestres y fragiles
atrayendo mas atencion publica hacia ellas, el arte producido vy las exhibiciones empoderaran a los
legisladores vy lideres para considerar el creciente valor de la naturaleza y para lograr cambios que
limitaran el crecimiento tecnoldgico e industrial en estas areas, promovera la biodiversidad y revelara
las atrocidades que ya ocurren cada dia en estos lugares "desconocidos”.

Mas informacion del proyecto Broken Forest en hittp://www.brokenforests.com/
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Reserva Bieczkady. Polonia. Foto Dermot Wilson
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Reserva Bieczkady, Polonia. Fotos de Leszek Zuber Zebrowski
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Reserva Bieczkady, Polonia. Fotos de Leszek Zuber Zebrowski
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Colaboraciones

Mingas de cuerpos. La minga es una herramienta colectiva que busca acercarnos a través de
ejercicios con el cuerpo. Desde el 2018 se viene gestando y en el 2019 realiza su primer llamado
para accionar bajo un lineamiento de interés comun de los artistas involucrados. Primer
llomado Mingas de cuerpos, marzo de 2019. Desobedece a la guerra, mayo 2019. Minga
diversa, junio 2019. Tejiendo historias, julio 2019. 5.0.S Amazonas, agosto 2019. Soltar, septiembre
2019. Encuentro acciones reciprocas, febrero 2020, Laboratorio de performance “En busca del
yo" en colaboracién con Gustavo Alvarez. Sagrado deber — la medida de lo que nos falta, julio
2020. Vinculando artistas de Libano, India, Italia, Usa, México, Colombia, Venezuela, Ecuador,
Pery, Chile, Argentina, Brasil, Paraguay, Togo y Cameruin.

Martin Alonso Camargo Flérez. Pamplona, 1982. Fildésofo y Magister en Semidtica de la
Universidad Industrial de Santander (UIS). Su produccion textual se resume en el deseo de
indagar por el sentido de algunos de los proyectos que han cautivado su interés y que han sido
realizados por artistas oriundos de los deparfamentos de Santander y Norte de Santander. A
causa de este interés, ha escrito pequenos textos para los catdlogos de Milfon Afanador, Edwin
Calderén, Andrea Rey, Grecia Quintero, Fredy Serrano y Juliana Silva, y ha publicado los
articulos Maria Victoria Porras en clave constructivista (2016) y En femenino: apuntes sobre la
obra de Esperanza Barroso y Raquel Ramirez (2016) —estos dos junto al historiador Leonardo
Caballero Piza- Totems en cuestion, tétems fracturados (2017) y Cuando el arte carece de
centro: el retorno de la fantasia romdntica en cuatro artistas santandereanos (2011). También
se ha desempenado como profesor, curador, organizador de proyectos expositivos y
Ultimamente ha incursionado en la realizacion de performances.
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VestAndPage. Verena Stenke(Alemania) y Andrea Pagnes (ltalia) han trabajado juntos desde
2006 como VestAndPage. Obtuvieron reconocimiento internacional operando en los campos
del arte escénico, el cine basado en el desempeno, la escritura tedrico-creativa y la
publicacién. Comisaria proyectos de arte independientes orientados a la creacidén de
comunidades artisticas tfemporales y colabora en la educacién con fundaciones, instituciones,
teatros y organizaciones humanitarias, presentando seminarios y talleres metodolégicos
intensivos sobre artes escénicas. Sus textos han sido fraducidos a varios idiomas y publicados
ampliamente en libros, revistas y revistas académicas. Sus presentaciones en vivo y peliculas
basadas en representaciones se han presentado en museos, galerias, teatros, cines y una
variedad de sitios en todo el mundo. La Ultima pelicula basada en la interpretaciéon "Pldtano”
ha sido premiada como la mejor pelicula en el Festival de Cine Independiente de Berlin 2018.

Adolfo Cifuentes. Bucaramanga, Colombia, 1961, es artista visual con actuacién, desde los
anos 90, en los campos del performance, la fotografia y diversos proyectos de participaciéon
colectiva y colaborativa. Ha participado en las bienales de Bogotd, Cuenca, La Habana,
Mérida, en el Festival YakArt en Yakarta, Indonesia, y en varios otros eventos de cardcter
nacional e internacional. Ha sido profesor convidado en las Universidades de Indiana, EE. UU.
Nacional de Colombia, Antioquia en Medellin, y la Universidad Tecnologica de Pereira.
Actualmente vive y trabaja en Belo Horizonte, Brasil en donde se recibid el titulo de Doctor en
Artes por la UFMG, Universidad Federal de Minas Gerais, institucion en la cual es investigador y
Docente Adjunto desde 2012, actuando con diversos proyectos tanto en el pre-grado como
en la post-graduaciéon. También en esa misma institucion, como docente del Departamento
de Teatro, Fotografia y Cine, fundd y coordina, desde 2013, el Espacio f, espacio de
exposiciones en el drea de la fotografia de la Escuela de Bellas Artes.
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Wagner Rossi Campos. Belo Horizonte, Brasil . Mdster en Artes por la Escuela de Bellas Artes de
la UFMG. Artista multidisciplinar, reflexiono sobre las identidades contempordneas y sus
complejas redes, elaborando experiencias en las que interculturales, sociales, geogrdficos,
politicos, ancestrales y espirituales son formas de acercarse a una pertenencia utdpica vy
efimera. Creador de Proyecto PERPENDICULAR, realizo reuniones donde el lugar que ocupo se
desenvuelve en investigador, comisario, organizador de eventos, intérprete, escritor, etc. Ya
hice y participé en exposiciones y eventos en los estados brasilenos de Minas Gerais, Ceard,
Alagoas, Rio de Janeiro, SGo Paulo, Santa Catarina 'y, en el exterior: Argentina, Colombia, Chile,
Ecuador, Uruguay, Estados Unidos, Espana, Italia, Alemania y Portugal.

Dermot Wilson. Nacido en Dublin, Irlanda en 1953. Vive en North Bay, Ontario, Canadd.
Educacion: Universidad de Windsor (Artes de los medios y escritura creativa), Windsor.
Actividad profesional: Director, Niagara Artists Company, Paved Arts y WKP Kennedy Gallery.
Director Ejecutivo del Colectivo Curatorial de la Colmena de Artes Visuales del Norte de Ontario
y la Region de Nipissing. Mis interpretaciones de ruido / palabra hablada tienden a desafiar
nuestras instituciones y promover el didlogo sobre el lugar y el medio ambiente. Ademds de mis
trabajos de video y performance con Hyperboreal, actualmente estoy produciendo multiples
series en técnica mixta y un largometraje documental con el artista indigena Reno Couchie.

Neryth Yamile Manrigue Mendoza. Bucaramanga, Colombia, 1975. Artista pldstica. Sus
procesos creativos alrededor de laimagen, el performance, la pintura, y la instalacién abordan
temas sobre el cuerpo, la memoria, la violencia, la naturaleza y la ciudad. Le interesa intervenir
de diferentes maneras en los espacios urbanos generando didlogos activos, y reflexiones con
los espectadores o transelUntes. Ha participado en exposiciones colectivas y festivales
internacionales desde 2007 en Colombia, Cuba, Bolivia, Argentina, Brasil, Canadd y Polonia.
Ha aplicado a programas de residencias artisticas en Argentina (2010), Brasil (2012 y 2016) y
Palestina (2014). Ha sido beneficiaria en varias oportunidades de becas municipales,
departamentales y nacionales como estimulo a la creacién artistica y a la movilidad. Dirige el
Festival Internacional de Performance Acciones al Margen y la Corporacion Escenarios de
Mujer en Bucaramanga.
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