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Bl Mar de los Delirios, 2010, Oil & Acrylic on 4 Wood Panels, 727 x 1607

Julio Valdez

by Federica Palomero works from 1989 to 2009
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126 images, including 86 full color illustrations
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28 Omar Rayo, Las dos caras de un rayo
Por Maria Lucia Hernandez Guido

Una obra de arte trasciende en el tiempo y se
mantiene viva a pesar de la muerte del artista
pOl’quE‘ en si misma comunica Y’, transmite

significados. ..

34 laformay el fondo landings -algunas
ideas- segun joan duran

Por Christian Nufiez

landings reuni6 en 7 anos a mas 75 artistas de 15
paises. Mil proyectos-obras, 10 ediciones y 9 libros

con mds de mil paginas de imdgenes...

52 La arquitectura imaginaria y poética

del dibujo de José Pelletier

Por Candido Gerdn

El dibujo ha sido cultivado por los mis
sobresalientes artistas de todos los tiempos en

razén de su capacidad ...

58 Deus ex Machina, Nuevas pinturas de
Pedro Vizcaino

Por Marilyn A Zeitlin
El arte de Pedro Vizcaino le imprime vida a

vehiculos, armas, bombillas, estrellas. ..

68 GRUPO ABYA YALA EN LA BUSQUEDA
DE UNA ESTETICA REGIONAL

Por Sergio Viera

Vivimos un momento de cambios historicos en lo

sociolégico, econémico, politico y filoséfico...

78 La diversidad empieza en uno mismo
Por CCE

El Centro Cultural de Espana en Santo Domingo

(CCE)acogio, en el marco del Festival Photoimagen
2010, la exposicién “Diversidad: la diferencia como

definicion”....

86 Los Post-exdticos

Por Jorge Pineda

El XXIII Concurso de Arte Eduardo Leén Jimenes,
se realiza en El Centro Leén, en Santiago de los

Caballeros, Reptblica Dominicana...

96 “GIFT”; Reaccidn ante la accion Obra

reciente de Eric Tabales

Por Manuel de J. Vazquez

La nueva propuesta del artista puertorriqueno Eric
Tabales nos presenta un conjunto de obras sobre el

tema del regalo o “Gift”

Contenido

Articulado - desarticulado, 2001 - 2002, marionetas de tela automatizadas, cuerdas, poleas, motores, madera, cables metélicos,
equipos y programas informaticos, 3 lanzas de madera, 6 columnas de tela, 20 lamparas y 4 proyectores, cercado con estacas de
metal, 560 x 1500 x 1400 cm, Coleccion Centre Pompidou, Paris, Musée national d'art moderne/Centre de création industrielle
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Editorial

EI arte es Siempre materia. Por supuesto, materia impregnada de espiritu

e ) humano, de sensaciones, de experiencias, de conocimiento. El artista sublimiza esa materia y la convierte en un valor

que no solo transmite su personal percepcion de la realidad, sino la de toda una generacion, etnia o cultura.
Creemos que la trascendencia del arte supera la voracidad del tiempo. Ofrecemos a nuestros lectores, una racion

generosa, fresca y visionaria de esos valores espirituales que el arte conserva para la posteridad, que enriquecen

y justifican la existencia humana. Sabemos que el arte induce a la reflexion, a la comprension de la vida. La obra

de arte estd ahl, frente a nosotros. Hemos sido tocados o marcados por ella. Ahora yace en la memoria, se aloja en
alguna parte del subconsciente o del espiritu y no sabemos exactamente cudndo o de qué manera esa obra nos
sugerird la respuesta a alguna de nuestras inquietudes existenciales. Es por eso que emperadores, reyes y magnates
‘f se hacfan rodear de arte. Hoy también, gente de toda condicion se beneficia de los sutiles y positivos influjos del
arte.
La Revista Artes, entrando a su decimo aniversario, ha logrado prevalecer en este mundo convulso y ondea al
viento como un estandarte los simbolos permanentes de la vida que el arte nos ofrece, siendo esto posible con el
gran apoyo de personas que han participado del Proyecto Benefactores de la Revista Artes, de los cuales estamos

grandemente agradecidos. Por Maria del Carmen Ossaye

THE MODERN &
CONTEMPORARY
LATIN
AMERICAN

ART SHOW

NEW YORK 2010, NOV. 11-14
PIER 92 | NEW YORK CITY
711 12TH AVENUE | WWW.PINTAART.COM
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Christian Nunez (Mérida, México, 1981) autor de varios libros, artista visual y
periodista cultural. Del 2007 al 2009 escribié semanalmente su columna homeless
en www.unasletras.com y escribe regularmente en www.conejobelga.blogspot.
com. Particip6 en landings 5 con su trabajo visual y escribi6 el evangelio landings
para libro/catdlogo de landings 6+7. Durante el dia labora en el Museo de la
Ciudad de Mérida.

Maria Lucia Hernandez GUidO, estudi6 literatura en la Universidad
Javeriana de Bogota y realiz6 una especializacién en Historia y Teoria del Arte en
la Universidad de los Andes. Desde el afio 2003 se ha desempefiado como periodista
de distintas revistas colombianas como Rolling Stone Cono Norte donde escribia
la critica de libros, Star By Sterling y La Riviera, entre otros proyectos editoriales
para empresas, donde se especializé en la escritura de articulos de moda y artes
plasticas que la llevaron a colaborar en unos conversatorios artisticos publicados
en la Revista de la Galeria Mundo en Bogota. Actualmente es colaboradora de la
Revista CARAS.

Marilyn A Zeitlin, escritora y curadora, trabaja como Jefe Curador del Museo
de Arte Contemporaneo de Houston, Texas y como Directora y Jefe Curador
del Museo de Arte de la Universidad de Arizona State en Temple, Arizona. Fue
Comisaria de los Estados Unidos en 1995 de la Bienal de Venecia. Escribe sobre arte
contemporaneo, con énfasis en los trabajos que sefialan temas sociales. Vive y tra-
baja en Phoenix, Arizona.

Candido Gerén, poeta, escritor, periodista, historiador del arte dominicano y
diplomatico. Su obra poética ha sido comentada por destacadas personalidades del
mundo literario internacional. Como articulista, ha realizado estudios sinépticos
de obras de grandes autores y analisis conceptuales sobre la critica, especialmente
ha comentado la pintura dominicana en un esfuerzo por difundirla y promoverla.

Sergio Viera, naci6 en Montevideo, Uruguay. Desde los 12 afios se relacioné con
integrantes de la Escuela del Sur. A esa edad inici6 sus estudios de dibujo y pintura con
A. Latuf y continué luego con E. Ribeiro. Tuvo la oportunidad de conocer a la mayoria
de los integrantes de dicha escuela. En la década del setenta se radicé en Buenos Aires,
Argentina. Continu6 su formacion plastica con A. Delmonte y realizé estudios sobre
Historia del Arte, Civilizacién Maya, Culturas Precolombinas, Culturas Alfareras
Precolombinas y Arte Prehistérico. Retorné a Montevideo en 1988.

Patrick Landry con Maestria en Historia del Arte en la Universidad Paris
I-Pante6n Sorbona, realiz6 su tesis bajo la direccion del historiador de arte Phillipe
Dagen. En Europa, trabajé como investigador para el catalogo razonado de Félix
Vallotton y particip6 en el montaje de una exposicion temporal en el Museo de Orsay.
Actualmente colabora con la prensa local dominicana.

Jorge Pineda. Artista plastico, director de teatro y disefiador grafico. Estudia los
primeros afos de la Arquitectura en la Universidad Auténoma de Santo Domingo
UASD vy litografia en Atelier Bordas en Paris. Gana la Beca Odas y Cantos a Neruda,
del Tamarind Institute en New Mexico. Obtiene varios premios en los Concursos de
Arte Eduardo Leoén Jimenes y en la Bienal Nacional. Es invitado por la catedra Juan
Gris de la Universidad Complutence de Madrid. Sus obras se encuentra en las colec-
ciones: la Coleccién Patricia Phels de Cisneros; el Museo de Arte Contemporaneo de
Castilla y Leon, MUSAC; Instituto Valenciano de Arte Moderno, IVAM. Museo de
Arte Contemporaneo de Salamanca ,DA2. Museo de Arte contemporaneo de Murcia,
entre otros. Vive y trabaja entre Santo Domingo y Madrid.

Manuel de J. Vazquez. rosce un Bachillerato en Artes Visuales de la
Universidad del Sagrado Corazén en San Juan, Puerto Rico. Obtuvo su grado de
Maestria en Historia de Puerto Rico y el Caribe en el Centro de Estudios Avanzados
de Puerto Rico y el Caribe en San Juan de Puerto Rico. En la actualidad es curador
independiente.
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17 ARTISTAS DOMINICANOS CONTEMPORANEOS

e Elia Alba * Lina Aybar = Jhonny Bonelly * Tony Capellan * Patricia Castillo » José Garcia Cordero
* Polibio Diaz = Cruz Maria Dotel » Sayuri Guzman = Pascal Meccariello = Raquel Paiewonsky
* Jorge Pineda # Belkis Ramirez * Miguel Ramirez » Julio Valdéz = Fernando Varela » Limber Vilorio
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CARLOS ESTEVEZ

exposicion miércoles 13 de octubre a las 8:00
abierta hasta el 12 de noviembre 2010

LYLEOREITZEL

GALLERY SANTD DOMINGO

Torme Piantini suite 1A-2A,
Gustavo Mejia Ricart esq,
Abraham Lincoln (B08) 227-8351
galeria.lyle @ codetel.net.do
www. lyleoreitzel.com
www.arinet.comfreitzal.htmi



El critico de arte Camilo Venegas senala
que esta exhibicién une cuatro artistas,
dos generaciones. Una cercania que se
establece por la complicidad como por las
circunstancias. Dice que se trata de seres
que vienen de unaisla y han recalado en
otra. Esa constante insularidad no los ha
aislado, pero si ha reafirmado en ellos su
empecinamiento en decir lo que quieren
los medios que han elegido. Las fronteras
entre técnicas y otra no quedan del todo
claras, porque una idea que comienza en
una escultura, puede tener una extrafia
conexion con otra que tiene la forma de
un trazo o de un accesorio que alguien lle-
vard puesto pasado mafiana. Esa constante
transgresion define a sus autores, habla
tanto de ellos como sus propios trabajos.
Sus obras no guardan relacion alguna,
pero si se miran bien, se descubre que hay
en ellas una tremenda coincidencia, la

de seguir siendo consecuentes, hasta las
ultimas consecuencias. Angulos y Torres
no tiene otra pretension que no sea la de
organizar varias ideas dispersas. Ese nuevo
orden, conlleva nuevos significados. Pero
eso queda a cuenta y riesgo del espectador.
Enrique Angulo, escultor; Wilfredo Torres
Albuerne, ceramista, dibujante y disefiador
grafico; Amalia Angulo Alvarez, artista
plastica con una carrera de ilustracion y
Bellas Artes e Isadora Angulo Alvarez,
disenadora de modas y dibujante.

Angulos y Torres: Escultura,
Ceramica, Pintura y Arte Utilitario

Junio 8§ del 2010, Sala Paul Giudicelli,
Casa de Teatro, Santo Domingo
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La Galeria de Arte Arawak, present6
“Arcilla, esmaltes y fuego” con la partici-
pacién de dieciséis artistas nacionales y una
artista cubana, y esta conformada por cua-
renta y ocho piezas realizadas en la técnica
de cerdmica, en diversos formatos y estilos
Los artistas que participan en la exhibicion
son: Marcia Guerrero, Martha Jiménez

de Cuba, Thelma Leonor, Eridelvis Lopez,
Lucia Marte, Luis Munioz, Said Musa, José
Perdomo, Iris Pérez, Thimo Pimentel,
Railily Ramirez, Ernesto Rodriguez, Leo
Rodriguez, Rafael Sepulveda, Ezequiel
Taveras, Cristian Tiburcio y Wali Vidal.

Las Trienales Internacionales del Tile
Ceramico (elit-tile) tuvieron su origen a
finales de la década de los noventa, con el
proposito de fomentar la elaboracién, uso

y coleccién del tile o mosaico cerdmico, a

la vez de rescatar, preservar y promover la
obra de Paul Giudicelli, maestro de la pin-
tura moderna y la cerdmica en la Republica
Dominicana. Durante la presentacion de las
Trienales, se desarrolla un extenso progra-
ma de formacién y de animacién cultural
que incluye charlas, talleres, exposiciones,
debates, paneles, performances y encuentros
con artistas, entre otras actividades, que cul-
mina con una importante exhibicion de tiles
de artistas nacionales e internacionales.

Arcilla, esmaltes y fuego: Ceramica
Contemporanea

Desde el 8 de julio, 2010
Galeria Arawak, Santo Domingo

Careos/Relevos: 25 afios del Museo de Arte
Contemporaneo de Puerto Rico. Curada
por la Dra. Lilliana Ramos Collado, incluye
un centenar de obras de la colecciéon perma-
nente. Luego de un largo proceso de analisis
de los asuntos, las técnicas, los soportes y
materiales, y las experiencias estéticas que la
coleccién completa incluye, las obras fueron
seleccionadas tomando en consideracion

las sincronias tematicas que presentaban
este grupo de obras y se organizan bajo tres
temas: Humano/Inhumano, En broma/En
serio y Material/Inmaterial. El titulo de la
exposicion refleja los objetivos a los cuales
debe apuntar una institucion de este tipo, asi
como la situacion, misién y labor del MAC.
“Careos” representa la idea de ruptura en
lo contemporaneo, y “relevos” busca con-
tinuidades que siempre ocurren en distinto
matiz. La continuidad rota, y la ruptura
continua son ejes esenciales de trabajo en
esta exhibicion y es lo que caracteriza la
contemporaneidad. Para ampliar las voces
del Museo, y, aprovechando la coyuntura
de esta exposicion, el MAC ha establecido

el concepto de Taller Vivo. En esta progra-
macion, artistas emergentes seleccionaran
alguna o varias obras de la coleccion per-
manente para reaccionar a éstas mediante
el desarrollo de una obra propia. En esta
ocasién, un equipo conformado por cua-
tro curadores emergentes invitados por el
Museo, han conceptualizado cada uno de
los proyectos de arte emergente.

Careos/relevos: 25 afios del Museo 26
de marzo - 26 de septiembre de 2010,
Museo de Arte Contemporaneo de
Puerto Rico

La Galeria de Arte Bodden celebr6 el
Conversatorio-Exposicién titulado “...
desde Paul Giudicelli...” donde los exposi-
tores dieron una vision panorémica sobre
la vida del gran maestro dominicano Paul
Giudicelli y la influencia directa e indirecta
que el mismo ha tenido sobre las sucesivas
generaciones que han ejercido el arte de

la ceramica en la Republica Dominicana
Participaron como conferencistas los artis-
tas Ernesto Rodriguez y Carlos Despradel,
el critico de arte Amable Lépez Meléndez y
los galeristas Juan Julio Bodden y Mildred
Canahuate. Durante el conversatorio el Dr.
Jean Paul Giudicelli hizo algunas aclaracio-
nes y acotaciones de caracter anecdético

e historico en torno a la vida del maestro.
Amable Lopez Meléndez planted la necesi-
dad de fortalecer el renglon de la ceramica
de nuestro pais. La exposicion de cera-
mica contd con obras de Paul Giudicelli,
Candido Bidé, Said Musa, Carlos
Despradel, Ernesto Rodriguez, Gabriel
Caldentey, Wali Vidal, Iris Pérez, Ezequiel
Taverasy Leo Rodriguez. Con esta muestra
AGA reafirma y fortalece el compromiso
de solidificar la cultura de nuestro pueblo
basindose en programas de capacitacién y
eventos relacionados con las artes plasticas
que guien, orienten y eduquen al pablico
en general, elevando asi los estindares cul-
turales de nuestros habitantes.

....Desde Paul Giudicelli...
Desde el 30 de junio, 2010
Galeria Bodden, Santo Domingo

La exposicion fotografica Es destino: India,
de la filésofa y fotografa puertorriquena
Ivette Fred Rivera . La exposicién consta de
fotografias tomadas durante varios viajes
a la India entre 2008 y 2010. EI tema de la
exposicioén es la vida como un viaje, que
enriquece dramaticamente, exponiendo
al viajero a lo incomodamente distante y
a lo no familiar. La seleccion de 30 fotos
incluye imagenes del paisaje del Himalaya
indio, de varios templos religiosos de gran
importancia, asi como de escenas de la vida
cotidiana que la artista ha atesorado en su
memoria. Ivette Fred Rivera es profesora
del Departamento de Humanidades de

la Facultad de Estudios Generales y en el
Departamento de Filosofia de la Facultad
de Humanidades en la Universidad de
Puerto Rico, Rio Piedras. Ha publicado
sobre filosofia y arte. Ha dictado confe-
rencias y dirigido talleres de trabajo sobre
filosofia y estética en los departamentos
de filosofia de la Universidad de Rabindra
Bharati en Calcutta, y de la Universidad
de Jawaharlal Nehru en Nueva Delhi,
India. Es también Coordinadora Educativa
del Museo de Arte Contemporaneo de
Puerto Rico. Este proyecto ha sido posible
gracias a la beca FIPI (Fondo Institucional
para la Investigacion), con la meta de
internacionalizacion del recinto de Rio
Piedras y del sistema de la Universidad de
Puerto Rico.

Es destino: India, Exposicion
Fotografica, Agosto 2010, Museo UPR-
Rio Piedras, Puerto Rico

Erick Sanchez acaba de recibir el Merit
Painting Scholarship en New York, The
Blue Dot Award en la exposicion THE
CONCOURS celebrada en la Galeria
Phyllis Harriman Mason de New York y
también el premio de pintura The Jean
Gates Foundation Painting Award, otorgado
en la ciudad de New York. Estas obras pre-
miadas formaran parte de su nueva expo-
sicién individual titulada «The Journey:
Point of no Returny, El viaje, punto para no
volver, donde el artista trata el tema de la
separacion y desprendimiento social, cultu-
ral y personal. Todas las obras son de gran
formato en acrilico y pigmentos sobre lien-
zo. Esta nueva serie sera presentada en el
Museo de las Américas, Cuartel de Ballaja
en San Juan, Puerto Rico este préoximo 9

de septiembre de 2010. Este nuevo traba-
jo esta dividido en dos etapas de su vida:

los suefios y las memorias , una basqueda
para una nueva direcciéon que solo puede
ser encontrada en el corazdn. Dice el artis-
ta que los suefios son provocados por un
deseo de realizacion personal y profesional.
Al mismo tiempo, mientras uno camina a
través de sus suenos, las memorias vienen
asumente............ El artista invita al
espectador a reflexionar qué es verdade-
ramente natural y bello, despertando lo
que ha sido olvidado o pasado por alto.
Confrontar la naturaleza como ha sido
visto por el artista.

Erick Sanchez: El viaje, punto para no
volver, Museo de Las Américas, Cuartel
de Ballaja, San Juan PR

9 de septiembre 2010
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Fue inaugurada en la Galerfa Mesa Fine
Art una exposicién ceramica que bajo
el epigrafe Cosecha de fuego de Said
Musa, forma parte del programa de
actividades de la Asociacién de Galerias
de Arte (AGA) y Mesa Fine Art en
apoyo a la exposicion elit-tile 2010, IV
Trienal Internacional del Tile Ceramico,
llevada a cabo en el Centro Ledn en la
ciudad de Santiago de los Caballeros.
Conjuntamente con la exposicion, se
llevard a cabo una mesa de dialogo en
la que participaran el critico de arte Dr.
Fernando Casanova y Llaca, el artista
Said Musa y el director de la Galeria
Juan José Mesa, quienes abordaran tres
visiones sobre historia de la cerdmica,
la obra del artista y la importancia para
el pais de eventos como el Elit-tile. Said
Musa es un destacado pintor, ceramista
y escultor, discipulo del maestro Jaime
Colson, que ha creado una obra que
abarca en todas sus manifestaciones
disenos renovadores, donde la belleza
estd en proporcién al ritmo y la simetria
en cada una de sus partes, con una vita-
lidad y seguridad en el trazo sorprenden-
te. Su obra cerdmica también comparte
estas caracteristicas exhibiendo con la
habilidad de un genio creador sus partes
bien diferenciadas, muy especialmente
en lo que tiene que ver con el cuerpo
humano.

Cosecha de fuego: De Said Musa
15 al 31 de julio del 2010
Galeria Mesa Fine Art, Santo
Domingo
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La exposicion “Intimidad de la Memoria”
tiene para la Galeria Nacional de Bellas
Artes una particular importancia, pues por
primera vez, desde la reapertura del Palacio
de Bellas Artes, la institucién presenta una
muestra de arte contemporaneo, concebi-
da y realizada como tal, auspiciada por el
Ministerio de Cultura, especificamente en
el contexto de “Santo Domingo, Capital
Americana de la Cultura 2010”. Doce artis-
tas participan, oriundos de cuatro paises:
Estados Unidos, México, Puerto Rico y
Republica Dominicana, siendo dos de los
expositores dominicanos: Didgenes Abreu
y Radhamés Mejia, co-curadoresy co-
organizadores de la colectiva, desde Nueva
York y Paris.La museografia, fue en parte
disefiada previamente segtin los planos

de los espacios. Un conjunto coherente y
perfectamente articulado, alterna catego-
rias tradicionales como pintura, escultura
y dibujo, la cuales se comunican con las
instalaciones, objetos, videos y fotografias,
colocadas en el Salon Monumental. Las
obras se apropian de las creencias populares,
sosteniendo la afirmacion o la resisten-

cia- ideoldgica y se refieren a la memoria
historica. Cual sea su formulacién artistica,
ninguna excluye las identidades seculares,
como tampoco evade mitos y realidades

de hoy. Estos son los artistas que compar-
ten un entusiasmo general, cada expositor
demuestra una personalidad distinta, cla-
ramente identificada, y muestra el dominio
técnico de su trabajo.

Intimidad de la memoria: Palacio de
Bellas Artes, Santo Domingo Capital
Americana de la Cultura 2010

Dentro del marco del Circuito de Galerias,
Umbrales del Arte inaugurd la exposicion
La Vision de Ada Balcacer, con obras que
comprenden los diferentes periodos de la
artista tomando en cuenta su gran partici-
pacién este ano en diferentes actos cultu-
rales en Santo Domingo, relacionados con
su trayectoria artistica. Umbrales del Arte
expuso alrededor de 25 obras emblematicas
de su autoria. Ada Balcacer vive ahora en
South Beach, en la Florida, rodeada por
los bartulos de su taller. Alli Ada no cesa de
descubrir, de inventar, de arar sus lienzos y
sembrarlos como si fueran surcos. Todo lo
que ella siembra busca la luz, como semi-
llas avidas, urgidas. Siempre buscando en
su obra esa luz apasionada e intensa que es
capaz de conjurar maleficios y ahuyentar
malos espiritus. Cita el artista y critico

de arte, Fernando Urefia Rib que, “no se
puede mirar a las pinturas de Ada Balcacer
con indiferencia. Resplandecen. Algo en
ellas le hala, le succiona y es preciso acer-
carse, tocarlas, meter la nariz en la urdim-
bre de hechizos con los que ella conjura
maleficios y aleja malos espiritus. Desde
detras del lienzo aparecen promontorios,
hondonadas, rasgaduras, intaglios. Usted
advierte que hay algo de ritual en sus gestos
pictéricos”. La exhibicion tuvo su clau-
sura el 30 de septiembre acompanada de
una charla analizando la obra de esta gran
maestra de la plastica dominicana.

La Vision de Ada Balcacer

19 de agosto hasta el 30 de septiembre,
2010 Galeria Umbrales del Arte, Santo
Domingo

La Galeria de Arte Alinka Arte
Contemporaneo, dirigida por Maria
Consuelo Padilla, presenté una muestra del
pintor cubano Nelson Dominguez, reco-
pilando sus Gltimas obras dedicadas a las
diferentes tendencias que practica: pintura,
dibujo, escultura y grabado. El maestro
Dominguez tiene una sélida formacion
académica. Multifacético en su quehacer
artistico, buscador e investigador de las
diversas técnicas artisticas, mezclandolas

y combinandolas para lograr darles vida

y a través de cada uno de los materiales y
objetos utilizados, expresar todo ese uni-
verso que logramos apreciar a través de las
diferentes propuestas que nos presenta en
cada una de sus obras. Toda esta vocacion
y dedicacién, lo han convertido en uno

de los artistas mas importantes del arte
contempordneo y latinoamericano de los
ultimos tiempos, llevandolo a revolucionar
la plastica contemporanea cubana con sus
figuraciones y discurso textual.

Ha sido acreedor de grandes logros y reco-
nocimientos nacionales e internacionales,
llevandolo a ser distinguido con diferen-
tes premios en distintas partes de mundo

y recientemente alcanzando la maxima
distincion natal, Cuba, con el premio
Nacional de Artes Plasticas 2009, siendo por
esto, colocado en la primera linea de pinto-
res cubanos de esta época.

De Cuba: Nelson Dominguez, Pintura,
escultura, dibujo y grabado

18 de junio, 2010, Alinka, Arte
Contemporaneo, Santo Domingo

Visién creativa y sinergia con el momento
actual, son elementos que han unido al
Museo de Arte Contemporaneo de Puerto
Rico (MAC) y ala Chrysler en un mismo
esfuerzo civico y cultural. Esta firme union
de propésitos ha tenido como escenario la
rica y variada programacion de exhibicio-
nes, actividades, y accién comunitaria que
ha organizado el MAC para su vigésimo
quinto aniversario. Esta alianza hoy se con-
creta en la inauguracion de la Sala Chrysler
en el Museo de Arte Contemporaneo de
Puerto Rico. Marianne Ramirez Aponte,
Directora Ejecutiva del MAC, expresa sobre
esta nueva alianza: “Este ano el Museo

de Arte Contemporaneo de Puerto Rico
celebra veinticinco afios de su fundacion.
Con motivo de esta coyuntura historica,
hemos impulsado una reconceptualizacion
de la institucion a los fines de que se perfile
cada vez mds como un vigoroso centro

de cultura donde se realicen actividades
multidisciplinarias que informen sobre la
contemporanecidad desde distintas perspec-
tivas. Agradecemos la iniciativa de Chrysler
de acercarse al MAC con el propésito de
apoyarnos para hacer concreta esta nueva
vision y celebramos los méritos de esta
alianza que redunda en el desarrollo del
talento de nuestros artistas y en el forta-
lecimiento de la sensibilidad estética de la
comunidad en general.” Nueva alianza por
la artes: Chrysler y el MAC

Museo de Arte Contemporaneo de
Puerto Rico, MAC, inaugura la Sala de
Exposiciones Chrysler

don A

Actt glidades del caribe

A

El Centro Cultural de Espana presentd
durante los meses de junio y julio de 2010
la exposicién ;Quién maté al rey?, una
interpretacién conceptual de ocho dise-
nadores de moda dominicanos que, par-
tiendo de la idea de un equipo de ajedrez,
desarrollan una trama con el objetivo
comun de ocupar el puesto del rey. A tra-
vés de ocho vestidos esculpidos en blanco
y negro (siete figuras y el rey), en los que
los artistas replantean la concepcion de

la moda reivindicandola como arte puro,
lejos de sus preceptos funcionales, y par-
tiendo de una 6ptica distinta a la que reina
en el mundo de las pasarelas, la exposicion
logré: validar el disefio de la moda domini-
cana frente a los paises de mayor tradicion.
Los artistas participantes -Ainek Abreu,
Belkis Vasquez (Belkola), Carlos Frank
Then, Carlos de Moya, Carmen Rincén,
Juan Papaterra, Laura Guerrero y Marité
Cabrera- deslumbraron tanto a la critica
especializada como al ptblico general con
disenos que, mas que vestidos de uso dia-
rio, son fragiles esculturas que podrian
exponerse en los mas grandes museos.

El tema “La moda y el arte: su interac-
cién a través del tiempo” se abord6 en la
mesa redonda que tuvo lugar en el Centro
Cultural de Espana. Paralelamente, duran-
te los dos meses que estuvo expuesta la
muestra se realizaron talleres de moda en
el que se exploraron nuevos medios de
expresion, asi como la incorporacion de
conceptos en la realizacién de ideas.

<Quien mato al rey?
Desde junio y julio del 2010, Centro
Cultural de Espaiia, Santo Domingo
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Frank Astor

BAJO LA GRAN CARPA

Mi casa es su casa, oleofacrilico sobra tela, 48" X 607, 2009.
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25 anos del Museo de Arte Contemporaneo de Puerto Rico

Ya en librerias. jBuscalo!

careos/relevos: 25 anos del Museo de
Arte Contemporaneo de Puerto Rico

Recoge, en sus 300 paginas en gran formato y
a todo color, ensayos de historia, critica y teoria
del arte contemporaneo, y comenta en extenso e
individualmente 96 de las obras paradigmaticas
de la coleccion permanente del MAC, que también
son representativas de las corrientes principales
del arte contemporaneo en Puerto Rico, el Caribe
y América Latina. Este tomo —que acompana la
exhibicion conmemorativa del mismo nombre y
celebra el trabajo del MAC durante los ultimos 25
anos—constituye referencia indispensable acerca
del arte contemporaneo en Puerto Rico.

|II-I
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Museo de Arte Contemporaneo de Puerto Rico

Edif. Historico Rafael M. de Labra, Ave. Ponce de Leon,

esq. Ave. Roberto H. Todd, Parada 18, Santurce
787-977-4030 / www.museocontemporaneopr.org




Omar Rayo

La dos caras
de un rayo

por Maria Lucia Hernandez Guido

Una obra de arte trasciende en el tiempo y se mantiene
viva a pesar de la muerte del artista porque en si misma
comunica y transmite significados capaces de ser inter-
pretados, expresados y sentidos en distintos momentos
histéricos o diferentes sociedades. Este nutrirse de diver-
sas interpretaciones la convierte en un objeto histérico y
un referente cultural para la humanidad. De alli que exis-
tan obras maestras o maestros de las artes plasticas con
museos y libros dedicados a su nombre, que ademads son
fuente de inspiracion de artistas jovenes, y de estudiosos
del arte que no dejan de descubrir en cada lienzo, o pieza
escultorica, secretos de su hechura o significado. La obra
habla. Cada vez que es observada por un espectador enta-
bla un didlogo con éste, que a su vez, va desmenuzando o
desenvolviendo como un lazo los secretos que la obra le
b revela a través de timidas pistas.
Descubrir lo que quiere decir una obra es como recorrer
un laberinto lleno de sorpresas, que se va enredando o
soltando, acrecentando o disminuyendo dependiendo de
las pistas que nosotros como observadores del arte vamos

descubriendo en lo que vemos directamente, entre lineas,
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Creatura Abisal X, acrilico sobre lienzo, 126 x 126 cm., afio 2001

volvemos a ver, traemos a nuestro presente, a nuestra
experiencia, a nuestro consciente e inconsciente colecti-
vo, para nutrir y alimentar esa pintura que estd al frente
para hacerla nuestra. Y en ese camino de hacerla propia,
la imaginacion es el Gnico limite para las interpretacio-
nes.

Esto fue lo que me sucedié con la obra del maestro Omar
Rayo quien falleci6 el pasado 7 de junio a sus 82 afios
en su pueblo natal Roldanillo en el departamento del
Cauca, en Colombia. Después de recorrer los cuadros
de Rayo, siguiendo los mismos laberintos que él pintaba,
después de indagar en lecturas sobre su vida errante,
sus estadias en México y Nueva York, de descubrir que
habia levantado polémicas por su galardén en el Salén
Nacional de Artistas y de recibir criticas por la forma
en que pintaba. Su “estar entre” dos corrientes que se
debatian las salas de los museos y las galerias colombia-
nas: la figurativa, y la abstracta, segin lo menciona el

critico de arte Eduardo Serrano (en el articulo “Entre

la incomprension y el éxito”, publicado en la Revista
Mundo, No. 1, octubre de 2001), es lo que hace que su
obra sea una de caracter dicotémico, donde confluyen
en un mismo trazo, la esencia barroca tan latinoameri-
cana frente al minimalismo y lo zen pertenecientes a las
culturas orientales.

DE PLIEGUE BARROCO AL PLIEGUE DEL ORIGAMI

Cuando el maestro Omar Rayo gané en 1970 el Salén
Nacional de Artistas, el arte colombiano atravesaba un
momento donde prevalecian hondas diferencias entre
los seguidores del arte figurativo y quienes preferian la
abstraccién. “La escena artistica nacional se encontraba
radicalmente dividida entre los artistas y gestores que
apoyaban el arte figurativo y denostaban airadamente
contra la pintura abstracta, que calificaban como sim-
ple disefio apto para cortinas y forros de muebles, y a
aquellos que apoyaban el arte abstractos y denunciaban
al arte figurativo como literario y dependiente para su

validez de las implicaciones extra- artisticas de su tema-

Aguedoptero en la red XXXI, acrilico sobre lienzo, 66 x 66 cm., afio 1997

tica” (Serrano, Eduardo en: “Entre la incomprensién y el
éxito”, publicado en la Revista Mundo, No. 1, octubre de
2001); esta diferencia, supuso una critica de los dos ban-
dos hacia la premiacion de Rayo en el salon de artistas
y de las criticas que le sucedieron ya que ni figurativos
ni abstractos lograban ubicar a Rayo en sus respectivas
creencias. Fl tenfa tanto de figurativo como de abstracto
en sus pinturas, no sélo con las que se present6 al salén,
tildadas de “extranjeras”, también de su obra anterior
como los “intaglios”; y esta dicotomia que lo hacia
imposible de clasificar es la razéon por la cual su obra
sobresale, se distingue en cualquier lugar del mundo, y
trascenderd en la historia del arte latinoamericano y, por
qué no, del universal.

Utilizando una de las bases del dibujo, la linea, el
maestro Omar Rayo compone estructuras geométri-
cas. Partiendo de sus origenes en el arte grafico y la
caricatura donde el trazo y la linea son fundamentales
para realizar este tipo de manifestaciones (en la grafica,
por ejemplo, la linea es la base para la ilustracion para
delimitar las imdgenes y para enfatizarlas dentro de un
espacio; por otra parte, la linea en la caricatura extrae

los rasgos distintivos de un personaje para resaltarlos),

Corteza del Arco Iris XII, acrilico sobre lienzo, 100 x 100 cm., afio 2003

el arte del maestro caucano va evolucionando hacia
crear pliegues, que a su vez crean formas completas —y
complejas — por medio de la linea. Es decir, la linea hace
pliegues visuales, invisibles que conforman un objeto,
son parte del proceso, se percibe en el resultado final,
pero para confirmar su existencia, el ojo, a través de la
mente y el cerebro van haciendo un proceso inverso
para descubrirlos: es decir, mira la pintura, ésta tiene un
volumen que le brinda un caracter tridimensional, la
tridimensionalidad se da por los pliegues que arman el
objeto y estos se van abriendo, para al final encontrarse
con la linea, su gestora.

Si la linea lleva al pliegue, éste también se convierte en
el hilo conductor de la obra de Rayo, y es aqui donde su
trabajo se convierte en una paradoja, ya que el pliegue es
igual de fundamental en la cultura oriental (en el origa-
mi) y en la latinoamericana (el barroco).

El escritor colombiano William Ospina escribié que la
obra de Rayo (en el Gran Libro de Homenaje, tomado de
la Revista Dinners No. 441, diciembre de 2006), podria ser
nombrada por muchos criticos de arte como barroco, “si
se llama barroquismo a la abundancia de formas y recur-

sos, a una carga extrema de figuras y emociones”, y es
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que sus cuadros, pensados por muchos como geométri-
cos, logra desmitificar esta geometria, en apariencia fria
y rigida a una de “patrones visuales, formas sumamente
voluptuosas, alegres, ludicas, ardientes, sugerentes y sen-
suales” (Fernando Urefia Rib, “Laberintos Geométricos”
en: http://www.latinartmuseum.com/rayo.htm).

Estas caracteristicas estan dadas por el pliegue barroco,
el intrincado, el que oculta, y que en los cuadros actta
como una especie de caja china o una cebolla donde al
levantar una capa o sacar una caja se encuentra otro
aspecto, otra cara, otra caja. Estd lleno de significados
por ser intrincado, complejo, figurativo, en el sentido
no sélo pictérico, también en el sentido literario con el
aspecto de reflejo o espejo: un objeto que crea infinitud
y borra los limites. Esta caracteristica, por ejemplo, se
puede ver en los cuadros de estilo Op Art (donde se hace
presente el trompe ’oeil), del maestro Rayo que en un
plano dividido en cuatro, crea figuras paralelas que se
reflejan en el cuadrante, incluso, hay algunas figuras
geométricas que transgreden y se salen del lienzo, crean-
do ese sentido de repeticién al infinito que también es
proyectada por el espejo que al reflejar un objeto en su
superficie borra los limites y muestra la cara de lo que no
se ve, por eso es un pliegue: destapa una cara y muestra
otra que yace oculta.

Pero también estd el pliegue que proviene del arte
del origami. Alguna vez hablando con una ceramista
colombiana que se entrend en este oficio en Japén me
contaba que parte esencial de su educacion era la de
observar una y otra vez al maestro y, posteriormente
hacer unay otra vez la pieza de ceramica, hasta lograr el
resultado esperado. La observacion y la repeticién, son
parte fundamental también para realizar una pieza de
origami. La clave estd en marcar y delimitar muy bien
las lineas que marcan los pliegues para lograr la figura
deseada.

Cuando una figura de origami se desarma o despliega,
los pliegues quedan marcados (valga la redundancia), es
decir, queda la huella de lo que fue, una especie de som-
bra del objeto. Este mismo concepto, se ve claramente
en los “intaglios” que elaboré el maestro Omar Rayo,

que son como un grabado a la inversa, o visto desde la

parte trasera, la sombra. En estos “intaglios”, obras figu-
rativas en su totalidad, también podrian ser tachadas de
abstractas (aparece de nuevo el estado dicotémico de la
obra de Rayo que puede ser visto de manera abstracta
y figurativa), ya que la figura como tal, ya sea un par
de tenis o unos pantalones (en esta serie predominan
los objetos de uso cotidiano), no estd pintada en el
papel, estd delimitada por medio de lineas “invisibles”
que crean una sombra de la figura. De esta manera el
objeto se hace real por medio de la huella plasmada en
el papel, como un origami invertido, desarmado, sino
que en este caso, en el plano se ve la figura final (lo que
no sucede en el origami, donde el plano estarfa lleno de
lineas abstractas).

Bajo este precepto, se podria decir entonces que la obra
geométrica del maestro Rayo es un origami desarmado,
mientras que sus famosos “intaglios” son la figura de ori-
gami final. Pero él los construye a la inversa. Es decir los
laberintos geométricos son los pliegues pintados sobre el
plano, mientras que los “intaglios” son lineas invisibles
no intervenidas por la pintura. Pero en ambas manifes-
taciones el maestro recurre a la repeticién, al hacer y
deshacer, al construir un intrincado laberinto para des-
armarlo de nuevo y rehacerlo otra vez, con resultados a
la vez abstractos y figurativos; orientales y barrocos.

Por eso es imposible de clasificar porque en lugar de
negar estos cuatro conceptos, a veces tan disimiles entre
s1, logra juntarlos sin restarles importancia el uno del
otro. Es una obra dicotémica, que pendula constante-
mente y en este movimiento continuo logra estable-
cerse en la historia, ya que el espectador se ve obligado
a participar activamente y visualmente. Al no ser un
espectador pasivo, la obra también estd activa, viva y le
habla, ;de qué? De los laberintos que conforman la vida
humana, la mente, la vida que estd hecha de repeticiones
de caminos que se andan una y otra vez, de las huellas
que deja cada hombre y mujer en sus actividades. En
definitiva de la condicion humana, que se debate entre
las complejidades y telarafias barrocas y la tranquilidad

y la contemplacion zen.

Semilla del Sol, XXIX, acrilico sobre lienzo, 100 X 132 ¢m., aio 2002
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Por Ch

ian Nunez

landings reunio en 7 aiios a mds 75 artistas
de 15 paises. Mil proyectos-obras, 10 edicio-
nes y 9 libros con mds de mil pdginas de imd-
genes. Joan, fundador y director del proyecto,
desde Belize o donde se encuentre, habla sin
tregua sobre la filosofia detrds de la eje-
cucion. “El truco no estd en buscar espacios
alternativos o pretender ser innovador, el
truco estd en aprender a transformarse y
devenir actor y participante de todo el pro-
ceso y ampliar a 360 grados la ventana de

intereses, hay tanto que aprender...”

El caracter de JD sigue siendo temible para enfrentar
los obstaculos, aun cuando los tiroteos sean mayo-
res. Y desde que el proyecto arrancé en el 2004 con
landings/1st, en el Ex Convento Franciscano de Conkal,
Yucatan, la actitud de autosuficiencia y resolucion
de conflictos se ha mantenido. “landings it’s about
learning; aprendio el artista, aprendié el director,
si fueron listas —como varias- aprendieron las insti-
tuciones anfitrionas. El proyecto demuestra que no
por vivir en paises inviables, no podemos hacer cosas
bien hechas. Hay artistas que no tienen ni para caerse
muertos y en cambio su obra es un 10. Nuestro animo
no tiene nada de heroico y lo mueve una necesidad
interior: la de que el arte alimenta el espiritu”. Pero
Joan, por favor atiende, pongamos orden. Déjame

preguntarte 500

Samuel+Alexis, Cuba, landings TEN, 2009



Adrian Barron ,Belize, landings TEN, 2009

“El truco no esta en buscar espacios
alternativos o pretender ser innovador, el
truco esta en aprender a transformarse

y devenir actor y participante de todo el
proceso y ampliar a 360 grados la ventana

de intereses, hay tanto que aprender...”
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/Como ves la conexion instituciones educativas, artistas Jovenes y museos-

galerias en el circuito del arte?

Veamos. En el sistema actual, sin artistas no hay fundaciones, coleccio-
nes, museos, galerias, revistas ni escuelas de arte en donde permanen-
temente se fabrique —aunque sea defectuosamente— la materia prima
para este circuito. No es viceversa. Encuentro fascinante que todos
estos componentes formen una coalicién, una alianza de intereses, un
entente cordiale para seguir existiendo en este velddromo que es el circuito
del arte. En nuestros paises —el Caribe, Centroamérica y la Ciudad de
Meérida, que en mi visién pertenece culturalmente mads a estas dos
regiones que al resto de México— esta estrategia es una calca de una
cadena de acciones heredadas de la vieja Europa en épocas y por razo-

nes que nada tienen que ver con nuestras necesidades actuales.

Maxence Denis, Haiti, landings TEN, 2009

landings en Latinoamérica es un proyecto sui generis. En estos
tiempos dificiles, jcudl fue la clave para cumplir en tiempo y
forma con las diez exhibiciones planeadas?

Me lo preguntas porque estamos donde estamos, o sea,
somos sociedades en donde el incumplir es parte de la
cultura asimilada y absorbida por decenios —para no
incinerarme y decirte siglos— de get away with murder o sea,
impunidad después del crimen. Jamds se me ocurrié
ni una milésima de segundo incumplir. No esta en mi

vision de la vida y menos en mi actuacién.

No muchos conocen al cien por ciento en qué consistio tu trabaja
curatorial. Explicanos.

Curador, si, claro, la gente usa este término para definir
mi trabajo €n estos proyectos, pero yo no me considero
asi. El otro dia, en la presentaciéon del libro TEN en la
Ciudad de México, al principio de la charla que hicimos
Yasser Musa, Alex Castilla, Benvenuto Chavajay y yo,
aunque por orden inverso... no recuerdo quién fue pero
empezaron a sustituir la palabra curador —con tono cini-
co y de broma— como el Mick de landings. ;Mick?, alguien
preguntd. ;Qué Mick? El Jagger, dijo Yasser. En cualquier
banda siempre hay uno que la lidera y aunque casi siem-
pre sus actuaciones empiecen y acaben con un repique
de baterfa o un riff de guitarra, hay un hilo conductor

diluido en el sonido total.
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Victor Rodriguez,, El Salvador, /andings 8, 2008

ZERO (2000-02) y landings (2004-10) son proyectos
algo conocidos aunque hemos abarcado mucho mas.
Curadores lo serdan quienes con su peonaje mantienen
activo el velddromo; museos y galerias a tope de exposicio-
nes para llenar sus espacios y en consecuencia asumen
la responsabilidad de ideas y conceptos a diseminar. Yo
ando en otro tema en la vida. Durante esta década, he
trabajado con j6venes artistas inicialmente de Belize y
luego de varios paises con quienes por una o mil razones,
hubo un momento —a veces muy corto— de asociacion
de ideas. Muchos han entrado, participado, aprendido y
han seguido con sus vidas. Aqui no hay que dar las gra-
cias. No se piden ni desvaloramos a los que han entrado
para ver, pasear un poco, aprender, ampliar su curricu-

lum y salir a la francesa.

En total, los 2 proyectos suman casi 100 jovenes creado-
res de 15 paises, quienes hemos viajado al Caribe, Centro
y Norteamérica, Europa y Asia para aprender y compar-
tir el arte que refleja nuestra vision de la vida. Mi tra-

bajo ha sido provocar la excelencia, erradicar el miedo,

hacernos respetar no con un calibre 38 ni con diamantes
sino con la pulcritud y coherencia de nuestro trabajo, lo
—a veces- imponente y audaz de nuestras ideas y obras.
Mentalmente hablando, cerramos el proyecto landings sin
deuda externa y de tantas millas voladas para armar el
proyecto, ahora podré dar dos vueltas al planeta de gra-
tis con las acumuladas. Con los libros de landings como
equipaje iré aterrizando donde hay interés para saber
mads de este dueto de proyectos —que sin el primero,

nunca se nos hubiera ocurrido el segundo.

Tanto ZERO new belizean art como landings fueron pioneros
en su modo de instaurar las pautas de sus exhibiciones en un
mundo globalizado, sin ceder en su trasfondo pero apropidndose
de los nuevos métodos para insertar criticas al sistema. ;Es la
autogestion la contraseiia de los rebeldes?

De rebelde —con o sin causa— nada. Eso James Dean lo
hizo demasiado bien para seguir su camino. A veces
lo bueno breve (lo imprescindible), dos veces bueno.

;Criticas al sistema? no necesita que se lo recordemos.

(aryana Castillo, Republica Dominicana, landings TEN, 2009

“Con los libros de landings como
equipaje iré aterrizando donde hay
interés para saber mas de este dueto de
proyectos que sin el primero, nunca se

nos hubiera ocurrido el segundo...”

El sistema lo sabe y lo saben los aduladores y los que lo
apuntalan con su silencio, sus obras-encargo y su docil
habitar o cohabitar. Autogestion en si no es un obje-
tivo, al menos para mi. No hay placer mas grande en
la vida que la conspiracion sana con el nuevo amigo o
incluso con el enemigo. En landings, el dia que orquestemos
—en unos anos— el caudal de informacion, experiencias,
datos y resultados post-mortem y empecemos a ver germi-
nar alguna que otra semilla que esparcimos por error,
azar o intencién, entonces se verd que en el fondo ni
siquiera inventamos una mini-rueda sino que revivimos
un concepto desterrado por el nefasto capitalismo, por fea
que sea esta palabra y suene hasta peor. Todos crecimos
y aprendimos —espero— que la fuerza estd en la unién. Y
nuestra existencia, nuestros avances y supervivencia son
ya un inicio de brecha en territorio al que por miedo

nadie osaba entrar.

Habias comentado anteriormente que landings cambiaba las
reglas del juego de forma intencionada. ;Fue asi desde el prin-
cipio?

En cada exposicién hemos actuado como un buen ciclis-
ta del Tour de France. Con la debida anticipacion, explora
la ruta, prevé el clima y sus posibles cambios, estudia los
imprevistos, qué llantas usar, donde acelerar o frenar,
las curvas peligrosas y como dosificarse el dia antes.
Aun asi, siempre hay el factor imprevisto, el placer de la
competencia, lo inesperado, empezando por esas fuerzas
adicionales que se sacan cuando el cuerpo ya no da para

mas en el sprint final.

landings empez6é un ano antes cuando una gran parte
de los artistas del primer despegue nos reunimos en
Conkal, un afio antes de la inauguracién a principios de
mayo del 2004. EI mismo sol, quizds sin tanto viento o
mas lluvia. El pueblo y su historia, el olor del espacio, su
humedad y empezar a visualizar como es que el ‘espiritu’
landings podria ser capaz de transformar el espacio y tam-
bién a nosotros. Esto se ha hecho en todos los landings.
Ve los 3 espacios de 1,500 metros cuadrados que cada
uno escogimos en el Taipei Fine Arts Museum como
eran antes de meternos y luego cuando inauguramos.
Irreconocible hasta para su staff: Hoy casualmente entré

a saludar a los muchachos que trabajan en el Centro de
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Ramon Zafrani, Panamd, landings 5, 2007

landings-video collective, Gallery E, Taipei Fine Arts Museum /andings 8, 2008

(aryana Castillo, Repdiblica Dominicana /andings 8, 2008

Artes Visuales — CAV de Mérida, donde tuvimos L2. Fue
como pasear por estos parajes de La Habana en donde
aparecen mansiones literalmente en ruinas de lo que en

su dia fueron un esplendor.

En Washington —donde transformamos el Art Museum
of the Americas con todo y jardines en una inventa-
da residencia a la landings que irénicamente fue por
afos la residencia oficial del Secretario General de la
Organizacion de Estados Americanos en los tiempos de
Galo Plaza a finales de los 60s y mitad de los 70s— visité
el museo innumerables veces, tomando miles de fotos
y enviandolas a todos los artistas con planos de la man-
si6n de dos pisos, su entorno, lo que se ve desde alld, el
monolito ese, la hora en que sobrevolaba el Marine One
de Bush en las tardes, la White House a unas cuadras.
Preparando la Expo de Taiwan, me di cuenta que algu-
nos artistas, tan brillantes en otros menesteres, eran algo
brutos en temas historico-politicos de Asia. Hubo quien
ni sabia que Taiwan estaba fuera de China y si acaso les
sonaba el nombre era —erréneamente por cierto— por las
baratijas Made in Taiwan. Fue entonces que se pusieron a
estudiar sobre Mao o Chiang Kai-shek. La web ayudé en
cantidad. Varios aprendieron incluso un poco de man-
darin. En La Habana por ejemplo —para mi, lo mejor de
todo el proyecto por afios luz— se trabajoé sin flexibilidad
alguna. Cuidado. En Roma como los romanos... y asi
hicimos, con la diferencia que el Senado de la antigua
Roma fuimos un mini pufiado con decisiones de conse-
jo de guerra. Fulminantes. ;Por qué? Sencillo. Por afios
estuvimos preparando la exposicion en lo que serfa la
inauguracion del remodelado Centro Wifredo Lam pero
a tltima hora nos avisaron que atrasos en la construc-
cion —como en las mejores familias— no garantizaban
tener el espacio listo. En minutos negociamos dos expo-
siciones en vez de una con Casa de las Américas, las dos
audaces y a toda velocidad. Otro dia, otra historia, otro
libro a escribir, te lo cuento aunque ta estuviste alld y

eres parte circunstancial de ambas.

¢En dénde tuvieron mayores dificultades para divulgar
su mensaje y cudles fuemn los motivos?

;Mensaje? Caray, eso los Testigos de Jehova. A través de
estos afios en la vida publica, todo lo presentado estuvo

al 100% o al 99% de como lo visionamos. Otra cosa es que
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Mauricio Esquivel, El Salvador, landings TEN, 2009

varios landings se suspendieran a tltima hora por decision
del anfitrién. Los que finalmente inauguramos, fueron
tal cual estaban previstos y si algo cambiamos se debi6 a
la dindmica del montaje.

A pocos dias de inaugurar en Conkal, encontramos una
manana el ex convento cerrado con candado y al perso-
nal del INAH como policias diciendo: aqui ya no entran.
Clausurado. Por profanar el recinto histérico-religioso.
Coémo no. Entramos después de hablar con el director
general del INAH en el DF y en segundos soluciona-
mos un abismo de siglos entre la vision eclesiastica del
medievo y la actitud —en este caso loable— del gobierno
desde su capital. En Washington, a 2 dias de inaugurar,
nos pretendieron quitar varias obras relacionadas con
simbolos patrios. Que no. Que no podiamos. OK, sure.
;Y entonces qué pasa con las banderas de Jasper Johns?
Silencio. La exposicion se abri6 intacta y durd abierta
hasta el altimo dia programado. Maestros en represalias,
la OEA y el Banco Interamericano de Desarrollo, con
una elegancia sin par, nos retiraron el convenido apoyo
economico. En cambio bien gastaron su billete reimpri-
miendo a Gltima hora las banderolas y anuncios de L5

pero sin sus mini logos horas antes de inaugurar.

Los artistas del equipo entraban y salian, pero siempre eran indu-
cidos a una constante autocritica. Como reflexio'n a posteriori,
luego de haber aterrizado en varios paises, ;jqué les quedd por
hacer?

Entre los 100 que han pasado —incluyendo el cambiante
equipo de apoyo de escritores, disenadores o traducto-
res no hay 2 igual, calcomania el uno o una del otro.
Ni siquiera entre los que son hermanos o quizds pareja
personal o artistica. Entre todos no hubo un personaje
clave para clonar y mimarlo para que viva la eternidad
total. En landings no es importante si hicimos las cosas
espectacularmente bien, si hemos dejado de legado una
coleccion de libros casi 1,500 paginas a tutti colori con miles
de imagenes, muchas que perduraran para quienes las
hayan visto y conectado. Me interesan los desastres,
racionalizar las trabas en el camino, el descaro del poder
del establishment, algiin dia explicar con la solemnidad
del History Channel cémo es que pudimos aprender tanto
gracias a perder el miedo, a tener fe en nuestras ideas y
concepciones de la vida y a hacernos respetar, no para ir
alucirse en espacios de 5 estrellas en esta galaxia en deca-
dencia que es el circuito del arte internacional, sino para

compartir con miles y miles de gente en 3 continentes
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—en L8 fueron 60 mil— una nueva manera no sola-
mente de hacer arte sino de presentarlo y contex-
tualizarlo. A landings no le quedé por hacer nada.
Hizo mas de lo esperado. A quienes les queda todo
por hacer es a los artistas en su vida post-landings,
ver si en sus pueblos y ciudades y paises van a
desarrollar el espiritu de landings o simplemente

quedara como tatuaje de juventud.

Con la publicacién del libro landings TEN y sus
presentaciones en diferentes puntos del planeta, el ciclo
concluye, pero ;qué experiencias reveladoras aporto la
ejecucidn de un plan tan complejo en forma y fondo?

No a todos su paso por landings les ha servido para
pulir su vida, mejorar su entendimiento de lo que
significa ser artista y en qué y como debemos de
trabajar. El arte en pleno siglo XXI ya no es como
lo entendian los Cezanne o Picasso. Considero
que como privilegiados que somos —por nuestra
vision aguda y compromiso de crear y poner luz
en las sombras—, no podemos ser artistas-perso-
naje de la corte real, el Vaticano, los museos o
con egos hollywoodenses. Se acabé escudarse con
eso de... yo soy artista y no saber tantas y tantas
cosas importantes en la vida. Hay que descubrir
nuevos sistemas de crear, producir, compartir y
provocar. Dar en el clavo. Trash las toneladas de
arcaicos conceptos y conocimientos que quizds
les impidan ver el futuro. Sé lo que es sonrojarme
con vergiienza ajena al ver y leer como piensan,
escriben, desarrollan o explican sus obras jovenes
de 20 y pico de anos que parecieran resucitados
de antes de la World War 1I. Un buen punado de
artistas de landings —me consta— creen que el espi-
ritu y las huellas dejadas pueden ser el principio
de otra manera como el arte sirve a la gente para
pensar mejor, activar la mente en formas distintas
a las que estamos acostumbrados. Las sociedades
decentes —algo desconocido para muchos que vivi-
mos en la zona landings las forman personas decentes
y no estaria de mas que empezaramos nosotros los

artistas a dar el ejemplo.

Dalia Chévez, El Salvador, landings 4, 2007
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Serie 2010, Acrilica sobre Papel y Tinta, 30"x 40", 2010 Sin titulo, Acrilica sobre Papel y Tinta, 30"x 23,2010

La arquitectura imaginaria y
poética del dibujo de José Pelletier

Por Candido Geron

Menina, Tinta, 27"x 23", 2009

El dibujo ha sido cultivado por los mas sobresalientes
artistas de todos los tiempos en razén de su capacidad
de caracterizacién y de expresion y por ser la prueba
mas excelsa del arte de dibujar. Asi se expresaba Walter
Crane, quien fue un simbolista romdntico que hizo gala,
en su tiempo, del ritmo lineal.

En ese tenor, José Pelletier se caracteriza por una estruc-
tura lineal emblematica por su contenido intelectual y
analitico. Por ello acusa un estilo que implica un ele-
mento constructivo cada vez mas pronunciado. En los
dibujos de Pelletier, el observador se detiene mas en la
esencia que en la apariencia. El arte y la vida se conjugan
al través de un laberinto de lineas hasta llegar a una
sintesis metamorfoseada del contenido estético. A partir

de una multiplicidad de signos y simbolos, se llega a la

Serie 2010, Acrilica sobre Papel y Tinta, 30"x 40", 2010

incursién de sus innumerables técnicas y enfoques.
Desde ese punto de vista, no sélo se esfuerza en conse-
guir la simplificacién de las lineas, sino también en ana-
dir belleza. Por lo que, cuando ejecuta un dibujo, vierte
todas sus energfas conceptuales, técnicas y emocionales,
poniendo de manifiesto claridad, precisién y entendi-
miento, caracteristicas que armonizan el conjunto de
toda estructura grafica.

Los dibujos de Pelletier impactan por el modelado de
la linea, los contornos del espacio y de la atmosfera. Lo
imaginario, en este aspecto, representa un campo visual
de profundidad y una visién que traspasa los limites de
la interpretacién de sus signos y simbolos. La memoria
se abandona a la obsesiva velocidad del tiempo y en el

lenguaje poético mas elevado. Esta asociacién de ideas la
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Serie Paisajes, Acrilica sobre Papel y Tinta, 12"x 16", 2008

encontramos en los perfiles y contornos de esos dibujos,
destacandose en ellos las figuras con formas humanas,
el fondo gris que le sirve de superficie y atmosfera; sus
gatos encerrados en jaulas, atentos a la realidad; sus
cardenales, las figuras suspendidas en el espacio con los
rostros encubiertos; asi como también las correctas apli-
caciones de los colores azules, rojos, negros, morados,
rosas y amarillos.

Su grafismo entreteje una estructura compleja de las
visiones oniricas, sin dejar de lado la enorme relevancia
de la inventiva y los mds diversos dngulos visuales. Por
lo que, su asombrosa calidad expresa las mas sutiles
variaciones de las emociones en el espectador, por tra-
tarse de un arte de multiples recepciones que, en su
manera analitica, revela el sentimiento de las cosas. De
ahi que Pelletier se plantee en sus dibujos la accion del
espiritu humano y de la naturaleza de las cosas mediante
diferentes apuestas e impulsos, guiado por su arte y su
inteligencia, por la vitalidad y el brio de su mano.
Pelletier es capaz de ir mds alld de las fugaces sensaciones
de las lineas para lograr la certeza de los simbolos. Es por
ello que dibuja con la inteligencia y el temblor agitado

del pulso, logrando que el hecho pictérico se convierta

en una celebracion psicolégica y emocional. De hecho,
existe en ¢l una espléndida voluntad creativa, cuyos
logros pretenden llevar mucho mas lejos la dimensién
del conocimiento o la sensacion psicologica. Es por ello
que en cada dibujo suyo existe una partitura que define
la metafora de la linea novedosa, incesante y tumultuo-
samente transformada.

En sus dibujos, el artista define los postulados de la
postmodernidad del arte, procurando que el significado
psiquico, emotivo y el trasfondo teérico de su impronta
desborde el contenido analitico. Su grafismo se desarro-
lla dentro de una homogénea linea argumental.

Sus dibujos poseen un encanto y seduccion dignos de
ser subrayados, cuyo dispositivo tiende a despertar una
acentuada capacidad sensorial. El trabajo del artista
sancristobalense estd penetrado de inteligencia, rigor y
emocion. Existe en ¢l una voluntad de querer atrapar
un continuum de expectativas simbdlicas y psicoldgicas,
sin deformar el sentido de la inteligencia, permitiendo
que la libertad de dibujar no tenga freno y se exprese
libremente hasta alcanzar el rigor técnico y la sabia

invencién.

Figura con Flores, Dibujo Tinta, 30"x 40", 2007
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NuevasPinturasde Pedro Vizcaino

El arte de Pedro Vizcaino le imprime vida a vehiculos,
armas, bombillas, estrellas... Lo consigue fusionando-
los con animales o seres humanos para generar lo que
por momentos pueden ser figuraciones o artefactos
divertidos pero que en verdad pretenden ser reflejos
estridentes y escabrosos de los retorcimientos del poder.
Sus dibujos muestran una indisimulada filiacién con las
tendencias del Art Brut, el action painting, el cartoon y
el grafiti callejero. Sin embargo, es la experiencia tomada
directamente de la circunstancia urbana lo que el artista
canaliza para concretar su vision del mundo contempo-
raneo: un panorama desbocado y al borde del colapso.

El trabajo mas temprano que le he visto a Vizcaino —
datado en 1998, poco después de que iniciara la serie que
ha desarrollado continuamente desde entonces — incluia

un vehiculo motorizado con un trapeador a manera

de cabellera y unos abultados genitales masculinos.
Recuerdo que el control remoto apenas podia regularlo,
hasta el punto de que el aparato salfa disparado en torno
a la habitacién sin que representara peligro en si, aun-
que no por eso dejaba de recrearlo. Algunas de las obras
de este periodo inicial de su estancia en Miami, serian
elaboradas utilizando como soporte el poliestireno que
se emplea en los embalajes y cuya forma conservaba el
bajo relieve de las piezas de una maquina, trasladando
la textura de los componentes mecanizados a la obra de
arte. La eleccién de este material era, en cierto modo,
obligado por la necesidad. Era el propicio en una etapa
en que Vizcaino contaba con escasos recursos, a la vez
que representaba una opcién estética orientada a refor-
zar el concepto de la obra.

Entre el discurso de Vizcaino y su método se nota

Por Marilyn A Zeitlin




Ganguero, Oleo, Crayén de Oleo en canvas, 70"x78", 2009

una perfecta afinidad: un vigoroso despliegue —por
momentos, violento—de pura energia. Imdgenes como
de bombas que estallan en trazos irregulares de res-
plandecientes colores. Pigmentos brillantes y acciones
cargadas de tensién conforman el ambito de una obra,
que aderezada con sus taxis de conductores invisibles y
armas en manos de pandilleros sin rostro, se deconstru-
yen en lineas que eclosionan con energia centrifuga. Por
momentos, es solo el borde a escuadra de la superficie
pictorica lo que establece el limite de control.

Sus imagenes metamorfosean e hibridan animal, ser
humano y mdquina para crear perturbadores cyborgs.
Dicha transformacién tiene su precedente histérico
en los inicios del arte como incipiente registro visual,
cuando el individuo intentaba ejercer el control sobre el
mundo exterior o corporizar el miedo dentro de si pro-
veniente de las amenazas de ese entorno. En los anales
remotos de la religion, la mitologfa y el arte de la imagi-

neria hallamos transformaciones de objetos inanimados

para insuflarle vida a criaturas, de un animal a otro y
viceversa. Los cazadores pintaban en las paredes del
Paleolitico las cabezas de los animales que capturaban.
Los bronces de la Dinastia Shang cimbreaban con muta-
ciones proteicas: de sus dragones brotan alas que llevan
imagenes de tigre y colas que derivan en patrones de
pura arquitectura. La mascara de gato de Per se trans-
muta en serpientes simétricamente dispuestas. Todo el
pantedn tibetano estda habitado por seres que pueden
ser humanos, animales o dioses. Las Hopi Kachinas son
deidades que imitan o, segtin los Hopi, poseen a los par-
ticipantes en las danzas ceremoniales, ya sea en forma
humana o animal. Y estas Hopi Kachinas se han ins-
trumentado como muiiecas inanimadas que cumplen
una funcién educativa, al instruir a las generaciones
venideras sobre las experiencias vitales con tan solo su
presencia en el hogar. Luis Jiménez, el conocido escultor
de enormes piezas de fibra de vidrio policromada, logré

representar una ﬁgura femenina en contacto sexual con

Ganguero con su Amigo Goya , Oleo, Crayén de Oleo en canvas, 82"x 96", 2009

un auto. Transformaciones asi posibilitan al ser huma-
no apropiarse, aunque sea s6lo temporalmente, de las
cualidades de un animal o de las caracteristicas de un
objeto. Y los objetos asumen ciertas predisposiciones del
comportamiento humano: la intencionalidad que puede
involucrar malicia y las motivaciones que pueden ser
destructivas.

El ser humano no estd lejos de su antepasado irracional,
una condicién que con frecuencia aflora mediante un
comportamiento infantil o cuando el instinto animal
rebasa ese delgado cascaréon que es la racionalidad
-donde se ha resguardado sociedad e individuo bajo una
apariencia de control- para entonces convertirse en con-
ducta criminal. Vizcaino refleja, con su obra, el aspecto
exterior de lo que es un conflicto interno. Los impulsos
antagénicos entre razén e instinto estan encapsulados
en las figuras mitoldgicas del grifo, el centauro, o de Cat
Woman.

El asalto al papel o al lienzo de Vizcaino, crayén en

mano, se aproxima a la gestualidad de Karel Appel,
el miembro de CoBrA que fuera el action painter por
excelencia. Appel, también hibridaba la identidad animal
con la humana y tampoco le amilanaba representar los
espantos de su época. Vivi6 la Segunda Guerra Mundial
en Europa y contemplé de cerca los horrores de la con-
frontacion, sobre todo en las vejaciones, las torturas y
los genocidios cometidos por la barbarie nazi. Pero sus
imagenes no responden a la historia sino a su vision
personal. Vizcaino, por su parte, resulta ser una especie
de juglar para sus coetaneos, haciendo crénica a través
de una pintura inteligente y de incuestionable poética,
acerca de una contemporaneidad feroz, violenta y caé-
tica.

En el 2009, Vizcaino comienza a trabajar su serie de
Gangueros. Las noticias procedentes de la frontera con
México que no fueron mas que la via para mostrarnos
que la violencia estaba a la vuelta de la esquina, y que

nosotros podiamos estar doblando en esa esquina; los
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pandilleros que controlaban el contrabando de drogas y que
sobrepasaban a la policia en poderio bélico, no solamente
en México por cierto; el rol que juega Miami como puerto
de entrada a los Estados Unidos de todo tipo de comercio
ilegal que hace de la violencia una presencia palpable en sus
calles; y el trifico miamense, nutrido con algunos de los
conductores mas dementes provenientes de todas partes del
planeta, deben haber inspirado — visual y auditivamente- las
inquietudes socio-estéticas de Vizcaino. De hecho, las obras
de esta serie rechinan, chillan, grunen, rugen, o se convier-
ten en parodia

En la impactante secuencia que Vizcaino ha bautizado como
Black Paintings (Pinturas Negras), se percibe el tributo al
legado de Goya. Las oscuras imagenes de los animales entra-
fian algo de figura humana. La recurrente bombilla incan-
descente asociada con alguna criatura truculenta condensa
la repercusién que provoca en el mundo de Vizcaino la vio-
lencia de guerras de concepcién mas tecnolégica. Ya preci-
samente con ese valor alegorico la bombilla habia sido colo-
cada por Picasso al centro del Guernica, la obra icono sobre
la destruccién masiva de la ciudad vasca al norte de Espana.
Y es sobre este tipo de violencia sofisticada —sea en nuestras
calles, en la television, en Times Square, en Islamabad, o en
nuestras ideas- sobre la que Vizcaino se pronuncia.
Elsonido es un elemento implicito en dichas obras. Nosotros,
al final, lo concretaremos en nuestra mente con esa capaci-
dad de ficciéon que ya revelara en su momento Marshall
McLuhan, el conocido teérico de la comunicacion. El ruido
subliminal corre como una banda sonora beligerante donde
pugnan voces mondtonas superponiéndose unas a otras,
compitiendo con los comerciales y la musica barata.
Algunos de sus trabajos son de gran formato, porque
Vizcaino esta consciente de que la superficie pequefia no
puede incluir todo y, porque ademas, le da pie al pleno
intercambio con los expresionistas abstractos a quienes le
une numerosas ideas en comun, logrando certeramente
que nuestro campo visual se identifique de inmediato con
el mundo interior del artista. Varias de estas obras gigantes
constituyen también sus mas logradas piezas. En ellas, el
color se torna irresistible, con azules que nos atrapan y com-
pensan el esfuerzo muscular de la ejecucion. Su figuracién
hace historia en la ciencia ficcién, comparandose con héroes
y anti-héroes clasicos del género, tanto en escala titdnica
como en sentido apocaliptico.

Hasta las imdgenes mas inertes de Vizcaino, sugieren movi-

miento. Las figuras que ocupan el centro de sus pinturas se

enroscan cual resortes, generando tensién y una sensacién
de retraccién inmanente. El artista utiliza la onomatopeya
BANG! para enfatizar algunas de sus imdgenes con una
palabra que vincule la obra con la manera en que en la
fantasfa infantil representa la fuerza y la energia. Con un
Bang!, una figura con cabeza de lagarto tratard de cazar a
coletazos, insinuando con la accién una de estas explosiones.
Mientras tanto, la bombilla funcionard como un genital que
pende. Estas recreaciones del imaginario evocan los dibujos
animados o historietas donde se muestran las persecuciones
entre personajes, saltando desde precipicios para poder
escapar. Las imagenes de Vizcaino rememoran mis visiones
de insomnio, vifietas que viajan desde el entretenimiento
hasta llegar a irritar e, incluso, inspirar pavor.

Vizcaino, de origen cubano, naci6 en La Habana en 1966. Fue
uno de los ocho integrantes del renombrado colectivo Arte
Calle, una de las excepcionales “guerrillas” de arte alterna-
tivo de los ochenta, la cual sobreviviria brevemente entre
1986 y 1988. Sali6 de Cuba en 1988, via México, radicindose
en Miami en 1992. No circunscribe su obra a contexto hist6-
rico o social determinado. Su cosecha no es solo talentosa,
sino que puede calificarse como imprescindible. Sus piezas
son testimonio de una globalizacién que no solo abarca a
los mercados, sino también a la miseria y la violencia, y los
monstruos pictéricos a los que apela dicen bastante de las
tentaciones que la globalizacion también universaliza. En
la superficie de sus obras, la codicia queda al desnudo entre
anatomias oEn Ganguero 6, diminutos iPOd y TV aparentan
formar parte del centro dorsal de la criatura. Los mismos
anaden sus antenas enlazando la figura a un insecto gigan-
tesco a la manera de los sistemas de comunicacién, simbo-
lizando lo trivial, frivolo y contradictorio de la tecnologia.
Y atin mds, la obsesién infantiloide hacia estos avances en el
uso popular. Otra posible lectura de la imagen nos remite
a un perfil de techo, es decir, al dorso de la bestia erizado
de televisores, absorbiendo informacién proveniente del
cielo. Dicha informacién —o su distorsién- inunda hogares
y calles, retumba hacia fuera desde la radio de los autos al
pasar y resuena en nuestra cabeza como una letania que no
cesa armas que defienden y amenazan simultineamente.
Taxis que corren frenéticamente y gangsters mostrando
dientes que se deslizan armados en medio de la noche oscura
sin que puedan ser asociados a un sitio especifico. No hace

falta. Ellos son parte de cualquier plaza en el mundo.

Ganguero VII, Oleo, Crayon de Oleo en Canvas, 58"x 67", 2007
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Ricardo de la Serna, El ascendente, hierro y madera, 83 x 39 x 9 cm, 2004

GRUPO ABYA YALA
EN LA BUSQUEDA DE UNA
ESTETICA REGIONAL

Por Sergio Viera

68

Vivimos un momento de cambios historicos en lo socio-
l6gico, econémico, politico y filoséfico que implican un
reacomodamiento.

Mientras ese proceso no se afiance o se asimile y se
empiecen a comprender sus causas, derivaciones y con-
secuencias podriamos decir que transitamos un periodo
de crisis.

La instauracioén de la “sociedad de masas”, estadio pos-
terior y con problematicas diferentes al “capitalismo
liberal” con su exceso de oferta donde la fascinacién de
los objetos y la comunicacién incesante y abrumadora
que impiden diferenciar lo trascendente de lo trivial, son

entre otros, algunos de los signos que la caracterizan.

Ricardo de la Serna, Algo se col6 por la grieta, madera, hierro y piedra, 112 x 22 x 2cm

En este contexto, dentro de una
sociedad tecnoldgicamente desarrollada,
el arte dejo de ser algo sagrado ligado
al orden del universo, para dar lugar

a una actividad de entretenimiento, de

asociaciones subjetivas y/o de ingenio.
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Silvia Della Maddalena, 100_494 Arpillera, 50 X 46 cm, pintografias ,2005

En medio de esta voragine, el relativismo cultural pare-
ce disimular o sencillamente olvidar el sin sentido de un
mundo, donde el sueno de construir una civilizacion
humanista ha sido derrotado. Y hasta pensadores muy
destacados dejan entrever una actitud escéptica ante
los acontecimientos, desnudando de esta manera el aba-
timiento del pensamiento o de la razén, considerados
emblemas de la modernidad en sus comienzos.

En este contexto, dentro de una sociedad tecnolégica-
mente desarrollada, el arte dejo de ser algo sagrado liga-
do al orden del universo, para dar lugar a una actividad
de entretenimiento, de asociaciones subjetivas y/o de
ingenio.

A contracorriente de los lineamientos institucionales del
arte global, o como respuesta desde un lugar periférico

—América Latina- el grupo Abya Yala aspira al sentir pro-

Silvia Della Maddalena,100_312 Serie en Octubre ,45 x 21¢m, técnica, 2002

fundo y a la concrecién de obras que accedan al orden
universal mediante estructuras que lo revelen.

La atencién prestada a los elementos formales en la crea-
cién de objetos artisticos no implica en este caso la abdi-
cacion a principios conceptuales, ya que el origen mismo
de este grupo se sustenta en ellos. Y la referencia al pasa-
do artistico prehispdnico o de otras culturas primitivas,
debe leerse claramente como un rechazo a muchos de
los sintomas de nuestra época y consecuentemente a
buena parte de su produccion artistica, que en defini-
tiva son su consecuencia. El grupo Abya Yala se define
como contemporaneo y conceptual, a contracorriente
de los lineamientos institucionales del arte global, que
apropiandose de esas dos denominaciones consideran
demodé toda expresién contraria a sus preceptos. Se

desmarca a su vez, de una sospechosa pretension hege-

Silvia Della Maddalena, 100_636 Serie horizonte andino, 654 X138 , 5 cm mixtas tabla, 2008

Silvia Della Maddalena, 100_665 666 Serie horizonte andino 20, Diptico, 60 x 260 cm, 2009

n
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Sergio Viera, El que manda parar la mano, 33 x 23 cm, madera policromada, 2005

moénica en las manifestaciones artisticas, en un mundo
que dice aspirar a la desregulacién, la circulacién y la
libertad en todo.

El grupo Abya Yala lo integran, Silvia Della Maddalena,
nacida en Mordn, Provincia de Buenos Aires, Argentina,
la cual ingresé en el Taller Sur, fundado por el Maestro
Alberto Delmonte, donde perfecciond su dibujo y pintu-
ra, fundamentos visuales, historia y estética del arte. Es
egresada de la Escuela Nacional de Bellas Artes Prilidiano
Puevrredon. Realiz6 la Licenciatura de Artes Visuales en
el Instituto Universitario Nacional de Arte, realizando
cursos sobre culturas Precolombinas. También Ricardo
Alberto De La Serna, con sus esculturas, nacié en la
ciudad de Buenos Aires, Reptblica de Argentina, artista
autodidacta. Fue asistente de Adrian Dorado en su taller
de escultura. Sergio Viera , con pintura, objetos y escul-
turas, quien naci6é en Montevideo, Uruguay. Desde los 12
afios se relacioné con integrantes de la Escuela del Sur.
A esa edad inici6 sus estudios de dibujo y pintura con A.
Latuf'y continu6 luego con E. Ribeiro. Tuvo la oportuni-

dad de conocer a la mayoria de los integrantes de dicha

La formacion del grupo, la
presentacion conjunta de

su obra y el estar integrado
por plasticos sudamericanos,
conlleva la intencion de
establecer la creacion artistica
en un marco de valores
colectivos.

escuela. En la década del setenta se radicé en Buenos
Aires, Argentina. Continu6 su formacién plastica con
A. Delmonte y realizé estudios sobre Historia del Arte,
Civilizacion Maya, Culturas Precolombinas, Culturas
Alfareras Precolombinas y Arte Prehistérico. Retorné
a Montevideo en 1988. Paralelamente a su actividad de
pintor se dedicé a la ensefianza de las artes plasticas en
talleres de la Intendencia Municipal de Montevideo, en
el Museo Departamental de San José y en su Taller Cruz
del Sur hasta la actualidad.

La formacion del grupo, la presentacion conjunta de su
obra y el estar integrado por plasticos sudamericanos,
conlleva la intencion de establecer la creacion artistica
en un marco de valores colectivos. La visién que lo
anima, se convierte por lo tanto en un acto de afirma-
cion estética regional, de diferenciacion e identidad, que
sus integrantes entienden necesario ante la fuerza de
una corriente dominante que arrasa con los diferentes

lenguajes y expresiones.

Sergio Viera, Exclamacién estelar, acrilico sobre tela 150 x 127 cm, 2006
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Jess Ubera, deseo mas ...quiero mas. . ., 2010

“Esta muestra pretende poner

cara, visualizar algunas de estas
diferencias basicas, dejar constancia
de una diversidad igual y planetaria
que nos muestra a todos iguales en
nuestras diferencias”, dice Olivares.

80

El concepto es claro y transversal, y la comisaria de la
exposicién Diversidad: la diferencia como definicién lo
utiliza como leit motiv para reunir en una misma sala a
ocho importantes fotégrafos espanoles: Carmela Garcia,
Amparo Garrido, German Goémez, Ali Hanoon, Jesus
Mic6, Tanit Plana, Miguel Trillo y Jestis Ubera. “Esta
muestra pretende poner cara, visualizar algunas de estas
diferencias basicas, dejar constancia de una diversidad
igual y planetaria que nos muestra a todos iguales en
nuestras diferencias”, dice Olivares.

El hilo conductor de la exposicion es por lo tanto un
tema que ha estado presente en el arte por largo tiempo,
porque ha sido y seguird siendo una preocupacion para
muchos artistas: el interés por conciliar las diferencias,
por abordar los temores que genera, por cuestionar sus
prejuicios, es intrinseco a la busqueda, al afan de recono-
cerle un sentido a la vida y a la multiplicidad de formas
en que ésta se manifiesta.

“Con anterioridad —explica la comisaria de la expo-
sicién- la representacion de las diferentes razas habia
alcanzado un rango de género tanto en la pintura como
en la escultura, y por supuesto en los textos e investiga-
ciones. En menor medida se han reflejado otras diferen-
cias mayoritarias como puede ser la edad o la enferme-
dad. Pero ha sido especialmente la fotografia el lenguaje
plastico que con mayor sistematizacién y profundidad
ha trabajado sobre este estudio de la diferencia, no cier-
tamente tomando la idea de la diversidad como motivo,
sino estudiando diversidades, diferencias concretas en
cada caso”.

De esta manera, senala Olivares, la fotografia ha servido
para ahondar en la critica social al racismo trabajando
sobre los topicos de la representacion visual de las razas
—menciona, como ejemplo, a artista como Carrie Mae
Weems, Lorna Simpson, Glenn Ligon, Adrian Piper,
entre otros- y ha permitido perfilar muy claramente la
representacion de la homosexualidad y la variedad de
tormulaciones de género a través de imagenes fotografi-
cas y de video —aqui hace alusién a Zoe Leonard, Claude
Cahun y Catherine Opie-.

En menor grado —explica Olivares-, la fotografia se ha
dedicado a catalogar grupos sociales con enfermedades
o deformaciones, en los limites del arte y de la ciencia. Y

ha abordado ala vez, con una gran extensiéon y profundi-

Amparo Garrido,De lo que no puedo hablar, 2006

dad, alos grupos de edades, en especial a los nifios, tema
especialmente querido por muchos artistas a lo largo de
la historia y muy especialmente de los fotografos.

En la exposicion Diversidad: la diferencia como defi-
nicion, un pequeno grupo de artistas que a través de la
fotografia han desarrollado diversas lineas de estudio
sobre la diferencia. Se trata de una muestra localmente
situada en Espana, pero sus trabajos son un ejemplo
de que el interés por la diferencia estd presente hoy en
la raiz del trabajo artistico. El interés del fotégrafo por
mostrar el mundo que le rodea de una forma realista y
a la vez simbolica centra el trabajo de estos artistas que
construyen mundos paradéjicos a partir de una realidad
dificil, alegre, triste a veces, compartida y también soli-
taria. Mundos en los que la diferencia marca la relacion
con los otros y con uno mismo.

Los artistas
Al final, esta exposicién arroja luz sobra la diferencia, la

diversidad, esa necesidad que tenemos de diferenciar-

“La ciencia —apunta Rosa Olivares-
nos dice que apenas unas pequeias
células nos diferencian a los
humanos no de los monos o de los
gorilas, con quienes ya casi damos
por hecho el parentesco, sino de
cerdos y ratas. Nuestro ADN no

es tan diferente como podriamos
pensar por nuestras apariencias”.
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Ali Hanoon, Ice Skating. New York, 2007

nos, “de ser nosotros mismos —como dice Olivares- en
medio de la multitud, y, a la vez, de ser uno mas, igual
que todos”. La muestra, en palabras de su comisaria, nos
revela por un lado la necesidad de pertenecer, y por el
otro, la de ser uno solo. Lo hace a través de ocho artistas,
de ocho maneras particulares y distintas de abordar este
tema. A continuacion, Rosa Olivares explica la obra con
la participan en la muestra cada uno de ellos.

Carmela Garcia: “La mujer es el eje central de la obra
de Carmela Garcia: la mujer en solitario, en pareja, o en
grupo. Esta artista de Lanzarote reivindica una mirada
propia y personal en medio de un mundo donde la figu-
ra de la mujer ha sido construida en parte a través de los
ojos del hombre. Sus imagenes —sefala Rosa Olivares-,

se centran en esta ocasién en los retratos de mujeres (y

un solo hombre) que personifican unas personalidades
ajenas, genéricas (suavemente intuidas, nunca mencio-
nadas: la espia, la pintora, la poeta...”.

Amparo Garrido: “Durante un tiempo, la artista se
dedicé a visitar a los gorilas que viven en el zoolégico
de Madrid. Cada dia, a la misma hora y con una ropa
similar en colorido, la fotégrafa se apostaba frente al
vidrio blindado que aisla el habitat de los gorilas del
acceso del publico. Cada dia, a la misma hora, hasta que
se dio cuenta de que se habia establecido una relacion
visual con los gorilas, especialmente con los machos del
grupo, que cada dia la esperaban y la miraban fijamente.
Estos retratos son el resultado de esta relacién extrafia y
profunda a la vez”.

German Gomez: “Entre 1992 y 2001 Germdn Gomez

Miguel Trillo, Serie Habaneras, Janet, 1999

se dedico a retratar a los nifos a los que daba clase en
un centro de Educacién Especial en Madrid, con esos
retratos formaria la serie Yo, tq, él, ella, nosotros, noso-
tras, vosotros, vosotras, ellos y ellas. Retratos de nifios y
adolescentes que se muestran como son, absolutamente
inocentes en un mundo extrano, dificilmente podemos
ver sus deficiencias, pero son personas que no podran
tener una vida que la sociedad define como normal:
afectados de autismo, sindrome de Down y diferentes
enfermedades, algunos de ellos murieron durante los
afios en que el fotégrafo trabajaba con ellos. Sin embar-
go, en estos retratos la magia del amor y de la inocencia
hace el efecto mds perturbador de todos. Aqui aparecen
bellos, alegres, mas que normales profundamente her-

mosos, no se sabe bien si es la mirada del fotografo, la del

espectador o tal vez que es la Gnica y verdadera realidad,
s6lo sabemos que una vez mas los conceptos de belleza y
normalidad se hacen pedazos delante de nuestros ojos”.
Ali Hanoon: “Una persona, solo una, posa para el artista
en medio de la calle, en medio de la multitud, aislada
en si misma. No estamos seguros pero hay algo que nos
dice en estas imagenes que esa persona no deberia estar
ahi donde esta. Se trata de la serie The Man of the Crowd
(el Hombre de la multitud) que se centra en dos civili-
zaciones alejadas entre si durante siglos: Japon y Estados
Unidos. Sin embargo la globalizacion, esa forma de
igualarnos por fuera y tapar las diferencias que perviven
nos ofrecen estas imdgenes que podrian ser tomadas
en cualquier gran ciudad, Nueva York, Tokio, tal vez

Madrid. Compartir prendas deportivas con las mismas
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siglas de universidades, tipologias de parques y avenidas
similares. .. jnos hace mas iguales?”.

Jestis Mico: “Torsos, espaldas, piernas, sexos, rostros,
cabezas, decenas de personas que muestran publica-
mente sus diferencias fisicas, que definen a través de sus
cuerpos lo que es la diversidad y la diferencia. Muestra
igualmente lo que les define, las caracteristicas que den-
tro del género que los agrupa igualmente les diferencia
entre ellos. Mic6 presenta la obra en grupos de polipti-
cos en los que agrupa por zonas del cuerpo las diferentes
imagenes, siempre en blanco y negro fuertemente con-
trastado, figuras hierdticas, posando para el fotografo,
que plantea las imagenes de una forma cercana a la
biologia, a la ciencia, que a la representacion simboélica
que caracteriza al arte”.

Tanit Plana: “El estudio de las diferencias es el centro del
trabajo primero de esta joven fotografa catalana. Trabaja
sobre aspectos universales como la muerte, la vejez o la
intervencién de la tecnologia para alterar las funciones
corporales: protesis de todo tipo que complementan
nuestros deterioros e imperfecciones. Un documentalis-
mo intimo, que trata sobre lo cercano (sobre los abuelos,
los padres, nosotros mismos) y que hace del lugar el

epicentro de todo el trabajo”.

Miguel Trillo: “Toda la obra de Miguel Trillo es una
inmensa catalogacion de tipologias. Viajes a paises leja-
nos, caras, formas, ocupaciones diferentes, pero el cata-
logo universal dificilmente se puede expandir, llega un
momento que tanta diferencia se convierte en igualdad.
En esta serie que forma parte de esta exposiciéon hemos
elegido unas imdagenes tomadas en Cuba, en La Habana.
Catalogo de miserias y diferencias ocultas pero a la vista
de todos: travestis, transexuales, hombres que han elegi-
do el otro sexo para acabar creando un tercero”.

Jestis Ubera: “Lo tnico que nos hace iguales, en lo que
todos nos parecemos es en lo que sentimos. El dolor,
el amor, la soledad, el miedo... sentimientos que nos
enfrentan con nuestras sensaciones mas profundas, a
solas, en ese territorio donde realmente nadie puede
ayudarnos y la comprensién no es suficiente. Jests
Ubera reconstruye con ayuda de actores profesionales
esas historias reales de amor, amor maternal, amor
pasional, de tristeza, de odio, despedidas y reencuentros.
Lo hace a ritmo de fragmento, como en una pelicula
incompleta, como en los stills de una historia que se ha

vuelto vulgar de tan conocida”.

Jestis Micd, Natura Hominis Taxonomias (Torsos de fre).
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Los

Johnny Bonnelly

Helicopcity. De la serie Periodo blanco. 2010
Instalacién de objetos reciclados
Dimensiones variables

Post-exoticos

Por Jorge Pineda

Todo esfuerzo fisico que conlleva

la preparacién del cuerpo para ser
una “go-go girl“ o un “go-go boy”de
cualquier programa de la televisién
rosa, es asumido como necesario

por el sujeto que lo practica. Y este
esfuerzo para someter el cuerpo,
para que responda cuando toca al
mismo tiempo el suelo y su ombligo
con la punta de la lengua , es igual

al esfuerzo que necesitaria para
someter su espiritu a un encuentro
con la razon. La superficialidad y la
profundidad, como metas, necesitan
la misma energia para ser alcanzadas.
Ambas requieren fe de santos,

para llegar a la cima de su absoluta
perfeccién . Pero en cualquiera de
los casos, la mediocridad acecha

con su mascara de mentiras para
distraernos del objetivo. Asi, la
sexualidad, la alegria, la tristeza, el
amor, el dolor entre otros mil asuntos
que invariablemente los artistas

han tratado, hoy se nos revelan

con nuevos sistemas de camuflaje
subrayados por la mentira, navegando
a la deriva entre estos dos polos.

Este embeleco en que el ser humano
se ha instalado, ha alterado el orden
de sentido, como por siglos se habia
ensefiado , lo que ha obligado a

los artistas a buscar nuevos modos
para hacer visibles los temas, para
acercarse a la verdad, pero ésta, como
la mentira, tampoco es absoluta. Esto

ha generado grandes dificultades,
tanto al artista como al espectador, al
momento de negociar con la realidad,
abarrotada de unos referentes cada
vez mas indefinidos, franqueada como
estd, por unos extremos confusos

, creados por un sistema en el que

el individuo se siente cémodo en
tanto no esté fuera de él, hasta el
punto de asumir como un valor,

ser un enfermo nominal de este
mundo bipolar, que le bautiza con su
mismo nombre. Es este lugar, donde
el equilibrio perverso entre lo que
soy y lo que parezco, es decidido por
elementos externos a nuestra realidad
, en el que somos juez y parte.

En esta sociedad, analizada por

algo mds de cien afios con la tabla
comparativa de los conflictos griegos,
y donde todos nos sabemos en
posesion de un trauma de nifiez,

con culpables clarisimos llamados
padre y madre, todos los sistemas
que predominaban para codificar

y controlar al individuoyala
colectividad, sufrieron cambios que
se reflejaron en las estrategias para
mantener o subvertir el orden; sin
embargo a pesar del tiempo, algunas
de estas estrategias siguen siendo
efectivas y es asi, como al igual que
Sécrates , que enganaba al hermoso
Fedro llevandole hasta la trampa del
encanto de las ideas, a cambio de que
este compartiera con €l el encanto de

el modelo del concurso 'y se propuso
como un proyecto curatorial, donde

se eligieron diez artistas, con los que el
jurado-curador trabajo por seis meses lo
que resulto en una exhibicion compuesta
de veinte obras.

Fueron premiados cinco de los diez
artistais ‘s!el_ec,'ci_o_nados, con tres grandes
premios éi:l;iet_élicos otorgados por el

Grupo Leén} JohnrigBonelly, Monica

Ferreras y Natalia Ortega. La beca de

Cultu‘r'e France, tres meses en la Cité des
Art en Paris, la obtuvo Gustavo Peﬁ?l.
Y una segunda Beca otorgada por la;

Colecgién Patricia Phells de Cisneros,
una estadia en Méjico para David Pérez

(Karmadavis).

El Jurado-curador estuvo compuesto

por-Rossina Cazali,

Gabriel Pérez-Barreiro y Jorge Pineda




Raquel Paiewonsky
Guardarropia. 2010
Poliptico de 8 piezas (Detalle):

Aislante sensorial: Colcha espuma
Contenedor de ideas: Chacabana de lino
Inmaculada: Trapos de limpieza

Para tirarse por las escaleras: Tela de

8

colcha para bebés
Fotografia sobre papel
122 x676.2 cm
Edicion 1/5

...en las dltimas décadas, los artistas que por su condicion geopolitica o econdmica, o
mejor por la combinacion de ambas , estaban alejados de los centros de poder, eran
percibidos por estos como objeto del interés a partir del concepto de lo exdtico

su cuerpo, en el sistema del arte los artistas buscan
estratagemas nuevas para llevar hasta sus trampa a
los espectadores y que alli ambos puedan saciar la
sed, al acercarse a las diferentes verdades que crean
estos encuentros. Estos espectadores, antiguos y
nuevos, son el resultado impreciso generado por
cambios constantes: son mutantes. Lo que se percibe
también en los artistas, contagiados como estan,
ambos, del virus de la globalizacién. Estas son
algunas de las exigencias, que impiden al creador
asumir con inocencia su cuota de responsabilidad
en la construccion de la sociedad que habitan.

Su garantia de hacer visibles sus ideas no esta
relacionada con la eleccion del bien o del mal; no
estd en asimilarse a unos de los polos que tensan la
sociedad, sino, en moverse en la cuerda, rigida, por
momentos, floja, en otros, que une ambos polos.
Esta en desafiar la sociedad dando el salto mortal , a
sabiendas de que muchas veces no habra una malla
que les recoja si fallan. Lo que no convierte a los
creadores en suicidas, porque, por la experiencia
acumulada, saben que un error les producira sélo

una fractura, que con yeso y tiempo ha de curarse.
Y es asi como en las tltimas décadas, los artistas que
por su condicion geopolitica o econdmica, o mejor
por la combinacion de ambas, estaban alejados

de los centros de poder, eran percibidos por estos
como objeto del interés a partir del concepto de lo
exotico. Basta recordar en este sentido la exposicion
“ Magiciens de la Terre” *, presentada en Paris

en el 1989 y que si bien era un proyecto lleno de
buenas intenciones, y cuestionaba con severidad

la exposicién “Primitivism in 20th Century Art:
Affinity of the Tribal and the Modern”** propuesta
por el MoMA | parecia esperar de los artistas
participantes , que como brujos , que como el

“ buen salvaje” mostraran sus ritos iniciaticos

, para espanto y deleite de los centros. Muchos
artistas lo hacian, en principio, porque esa mirada
irénicamente les permitia profundizar en sus
intereses y reafirmar su identidad. Usaron esta arma
con desenfado, y a través de este enmascaramiento
escondieron asuntos mas complejos que como
experirnentados terroristas, supieron explotar

en medio de la fiesta de afan por lo exético. Pero

en algunos se convirtié en un boomerang, cuyo
golpe, a la vuelta, les debilit6 la obra. Este exotismo
perme6 de una u otra forma los artistas de estas
generaciones, y aunque algunos no lo empleaban
directamente en sus propuestas, silo hicieron en el
proceso de seduccién con que invistieron su persona
de artista, para presentar sus discursos tanto local
como internacionalmente. He llamado post-exéticos
a las generaciones posteriores a estos artistas y a
muchos de esa misma generacion, que conscientes del
agotamiento de estas estrategias hoy dia, tanto estética
como conceptualmente, se han replanteado sus
problematicas desde otras perspectivas hasta el punto
de casi negar este pasado reciente. Y si bien los centros
ejercen un punto de tension importante a la hora de
realizar sus reflexiones, éstas estdn cada vez menos
condicionadas por ellos. Finalmente, han aprendido
a mirarse desde nuestras realidades y no con la vision
perturbadora que genera el poder de otras latitudes.
Estos artistas tienen mayor conciencia de ellos, de su

entorno, de sus posibilidades y actéian en consecuencia.

Al analizar las obras que nos muestran los diez
artistas participantes en el XXIII Concurso de Arte
Eduardo Leén Jimenes, vemos cémo han ponderando
las interrogantes que les hacen conscientes de su
condicion de artistas y de ciudadanos de estaisla y

del mundo. Las han contestado a través de sus obras,
que son el resultado de un complejo proceso que les
ha obligado a repensarse. Esto no ha sido simple para
ninguna de las partes que componen el tinglado de
este proyecto, que ha operado con la intencion de
siempre sumar y que luego de estos meses de trabajo,
finalmente nos dejamos seducir y nos asomamos a las
trampas que nos han tendido los artistas . A ver:
Duchamp re-semantiz6 el objeto con el solo hecho de

cambiarlo de lugar, pero ;qué sucede si devolvemos el
orinal al cuarto de bano? Esta pareceria ser una de las
preguntas que nos hace Johnny Bonelly, y lo hace
desde el humor. Nos invita a visitar Helicopcity, que es
una maqueta gigante o una mini ciudad, que cabalga
entre la escultura y un juguete de ninos, donde
cuestiona nuestro sentido de la escala de la realidad

y la escala de la imaginacién. Una ciudad limpia y
apocaliptica, colocada en el corazén de otra hecha a
su imagen y semejanza; que se alza ante nuestros 0jos
con el lujo, el desorden y el encanto que vieron en su
ciudad, por altima vez, los ojos de la mujer de Lot: la
perfecta armonia del mal.

La obra de Gerard Ellis nos retrata y auto-retrata
desde la anacronia de la nostalgia de un nifio. Una
vida minima que nuestra imaginacion alarga; una vida
compartida entre dos mundos, el real y el imaginario.
Y no sabemos dénde empieza el uno y termina el
otro. A estos se suman mas mundos surgidos de las
permutaciones que aquellos nos permiten hacer.
Gerard fragmenta la obra en trozos de historias
aparentemente inconexas . Retazos del ahora y del
ayer, del futuro sonado y del pasado por venir. Unas
historias que se reparten por el cuadro como puntos
de un dibujo numerado. Un dibujo misterioso que
iremos descubriendo al unir estos puntos con una
linea imaginaria ,débil y fuerte a la vez, como la que
une el corazén con la razén. Este juego, que no tiene
mds pistas que tus referencias, te guarda una sorpresa
final, al descubrir una imagen que posiblemente se te
parezca.

Un muro de piedras es el Mar Caribe. Un muro de
piedras donde cada una tiene las dimensiones que la
sociedad y nuestros miedos les impone. Un muro que
obliga a sofiar un suefio, que el Internet, cinicamente,
dibuja lleno de monstruos deliciosos que vomitan

119.7 x 274.6 cm

Lithuanian waters. 2010
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] Pascal Meccariello
Circo visceral | - Magos,

verdugos y fenémenos.

2010
Triptico (Detalle)
Collage de imagenes

digitales sobre papel y tela

Mird
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140.6 x 349.8 x 1.9 cm

— Ménica Ferreras
ndote espero a que me
lleves 1. 2010

(Poliptico de 31 piezas)
Acrilica sobre tela
274.5x 274.5 cm
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en nuestras entrafnas, como antafo los cartografos
llenaban de bestias los mares del fin del mundo. La
obra de Ménica Ferreras, desde una sobriedad donde
lo figurativo y lo abstracto parecen hermanarse,
donde laimagen de un muro parece un bajo-relieve,
nos lleva a un paredon, y alli nos llena de preguntas
inocentes y mordaces sobre el territorio, sobre los
limites del limite. En una de estas obras, Mdnica nos
ha hecho ver 108 veces un mismo paisaje, que ha
dibujado con la obsesion y la paciencia con que los
artistas japoneses han mirado el monte Fuji. Y no lo
ha hecho para mostrarnos la belleza del lugar, sino la
belleza del pensamiento, duro como el agua cuando
caes desde lo alto.

El hedonismo en que vive una parte de la sociedad
dominicana, creo que es uno de los asuntos menos
tratado en nuestro medio artistico. Y alegra verlo en
la obra de Hulda Guzman. Ella nos muestra todos
los mundos creados por nuestra sociedad. Mundos
orbitando en realidades aparentemente inconexas,
mundos regidos por la clase social, la etnia, el color...
Un inventario casi ingenuo a primera vista. Todos
estos mundos nos lo muestra Hulda con lujos de
detalle y sin pudor, con todas sus contradicciones
viviendo en aparente armonia. Apenas separados por
unas burbujas imperceptibles que, como el huevo de
la serpiente emplumada, incuban un monstruo al que
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no podemos o no queremos identificar. Un jardin de
las delicias, un fresco llenos de laberintos conocidos,
donde no quisiéramos perdernos, porque estamos
perennemente encontrandonos alli. Esta no es la tierra
de Nunca Jamds , ni el Pais de las Maravillas de Alicia,
ni el Sangri-La, a pesar de que los elementos que lo
construyen nos resulten familiares y que coloreando
nuestras fantasias, nos revelan nuestras realidades.
Hulda pinta con desenfado un espacio lleno de datos,
donde no hay un propésito moralizante, ni ético , es
un lugar donde “lo que ves es lo que ves”(***)... eslo
que hay.

Si algo me sedujo del proyecto de Sayuri Guzman

, durante el proceso de curaduria, fue su estructura
fragmentada, que potenciaba la obra en diferentes
direcciones . Ya los permisos requeridos, para poder
llevar Cibao adentro la barca que necesitaba, para la
realizacion de su propuesta, era una performance en
si misma. Las clases de remos que tomo, o los colores
del mar, que le fueron construyendo un traje para
mimetizarse con las olas, desataban la imaginacién.
Lo que me hacia verla por encima del mar de cabezas
y de miradas del publico, que escucharia o no su
respiracion , el dia de realizacion de su performance.
Y asi sucedié. Sayuri trata el tema de la emigracion,
que sigue tan vivo en nuestra realidad como las
muertes que trae cada dia consigo y que navegan en

&

el canal de la Mona. Y trata este tema usando imagenes
que parecen estar agotadas. Se las plantea sin complejo,
con absoluta libertad, y las somete al segundo plano, que
apenas les deja su respiracion, o la linea de fotografias
que documenta la accién, como un horizonte de luces de
neoén, ahogadas en el espacio donde instala su propuesta.
Coloca la yola sobre un andamio, en equilibrio precario,
como los obreros dominicanos en la construccion de
Puerto Rico. Labarca en lo alto, parece inalcanzable, y
complejiza una metafora que crefamos conocida.

Pascal Meccariello se enfrenta al mundo. En su obra
crea un campo minado donde Narciso desaffa a todos sus
pares. Una imagen desdoblada de una realidad que vemos
a diario en la television. Es el individuo confrontado

con la colectividad. Ese juego perverso de los “realities
shows”, donde la intimidad se abre como una flor de
Roscharch para manchar las interpretaciones, que la

ausencia de conocimiento genera con perversidad y
malicia en nuestro circo de Babel, donde “T6 e t6 y na
end”. La trampa que nos prepara Pascal nos ofrece mil
disfraces para seducir a la sociedad, para embriagarnos de
un poder que no poseemos, para ser bufones de esta corte
tropicalizada por la idea Disney de Republica Bananera.
Todo el poder seductor que tiene la produccion artesanal
del objeto artistico, se pone al servicio de la imaginacién
del espectador en las piezas que componen Circo Viceral.
Sentimos que cortamos con Pascal cada silueta, cada
antifaz, cada gozo, cada dolor. Lo sentimos en este juego,

donde nos escondemos y aparecemos en el magma de
las historias que parecen contarnos esos personajes, que
somos nosotros y son los otros. En el video que expone,
Pascal potencia con absoluta independencia todos sus
discursos. Aqui también, la obra estd llena de un placer
ladico que no propone jugar a las escondidas con nuestra
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Gerard Ellis

Villa medieval.
2010

Acrilica,
carboncillo, pastel
y lapiz sobre tela
200 x296.8 x5cm

conciencia. Y no nos cita en cualquier lugar, nos lleva

a nuestros infiernos o al paraisos personales, y alli
entramos, con un disfraz de diablo, otro de dngel...
mascara de Foucault, incluida.

Como un objeto venido de otro mundo, la obra de
Natalia Ortega nos invita a iniciar el primer capitulo
de una novela de Ciencia Ficcion. De hecho, todo

el proceso de produccién de esta obra compleja y
sofisticada, constituye toda una saga, con momentos
claves: el momento en que este refugio de barro entré
en convivencia con la humedad y el calor del rio al lado
del que fue construida, para por tres meses dejarse vestir
de helechos y musgos; el momento en que comienza

la colaboracién con los artesanos, que se sorprendian
del extrafio objeto que crecia con total autonomia en

el taller, ante sus ojos y con su permiso; el momento de
la visita del biélogo que le examinaba con minuciosidad
mientras identificaba y clasificaba la flora que le cubria;
el momento de su destierro del salon de exhibicion, atn
antes de llegar alli; desde su conversion en un objeto
peligroso, lleno de vida por lo tanto contagioso; desde
su intencion de asomarse por unas de las ventanas de la
institucion para posiblemente espiar los otros “Aliens”

como quizas llamaria a las otras obras expuestas; desde
que volvio a colarse al lobby del Centro ledn; desde la
vuelta a repensar la propuesta conceptual que le generd
y que fue sumando nuevas ideas , que enriquecieron

su discurso. Desde todos esos momentos, este desafio
técnico que retd a la artista y a los espacios del Centro,
escribi6 su historia, y como un danzante virtuoso que
hace parecer el mayor esfuerzo como algo cotidiano y sin
importancia, contintia creciendo en nuestros sentidos, al
igual que el musgo que la cubre.

A primera vista, Raquel Paiewonsky, nos muestra en
sus fotografia, todo el lujo y el glamour que se percibe

al hojear una revista de moda; mas, una segunda

mirada nos deja saber que lo primero era un espejismo.
Esto nos lleva a organizar el discurso inquietante que
cada una de las fotografias, en su independencia dentro
del conjunto, propone. Esta estrategia de contraponer
dos discursos crean una tensién que nos revela con
horror nuestra cotidianidad desnuda; nos hace ver las
estadisticas que manejan las ONGs; los titulares amarillos
y aburridos que los periédicos logran hacer invisibles

de tanto publicar; nos remite a nuestras leyes, a nuestra
Constitucion, a las responsabilidades del individuo, sin

importar su género, ante lo que nos plantea el poder. Nos revela
nuestra doble moral, nuestra responsabilidad ciudadana. Habla del
miedo a través de lo hermoso. Visita los estereotipos que tenemos
de lo bello, de lo feo, del cuerpo, de la edad y del accesorio como
un instrumento para subrayar estas condiciones. Los sujetos
retratados, son mujeres en apariencia fragiles, y estan envueltas

en unas armaduras, también fragiles , pero llenas de sentido y
voluntad. Nos miran frontalmente, casi nos desafian y nos obligan
a preguntar, y nos obligan a responder. En las multipes lecturas
que tiene la obra, Raquel reconstruye la actitud que tenemos con
y sobre el cuerpo, al enfrentar con la realidad lo que socialmente
estd establecido como bello. Revisa los canones de belleza y nos
descubre una belleza que siempre ha existido y que las cremas, una
de mascaras mas efectivas del miedo, ocultan: La belleza que dejan
las marcas del tiempo o del destino en nuestro cuerpo. Esas que
dibujan nuestras historias y nos revelan la fuente de la sabidurfa.
En In the Lithuanian Waters, una piscina es el espacio politico de una
embajada que ,por ende, convierte sus aguas en territorio de este.
Una fantasia de espionaje al estilo Bond. Pero esta vez su licencia
es para reconstruir al héroe que se construye un destino, no
definido por los dioses, sino por la superficialidad de una piscina
tan profunda como sus sentimientos, sus historias y sus fantasia.
Gustavo Pena con un estilo muy narrativo , algo épico, pero
lleno de sutilezas y contradicciones , crea un mundo con unas
leyes de las que nos hacemos duefos, segin vamos descubriendo,
avanzando en la historia que nos vamos creando, y que como un
chisme muy comentado, arroja sélo la verdad que nos interesa. La
obra parece moverse debajo de cada una de las capas que fueron
construyéndola; capas de amor, deseo, trementina, politica y
aguarras. El sujeto en la obra de Gustavo es como el retrato de
Dorian Gray, pareciera que se mueve, que estd en proceso de

{4 Hulda Guzméan T

- Sin titulo. 2010
Acrilica sobre tela
165.2 x 347 cm
David Pérez Karmadavis <—
Estructura completa. 2010
Video
Performance duracional
(Bocetos de la propuesta)

... Estos espectadores, antiguos y nuevos,
son el resultado impreciso generado por
cambios constantes: son mutantes.

Lo que se percibe también en los
artistas, contagiados como estan,
ambos, del virus de la globalizacién
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putrefaccién, que se nos parece y nos devuelve su reflejo,
que es el nuestro... con una sonrisa complice.

La ciudad arde, el humo eclipsa el cielo y lo hace
completamente negro: Una nueva Black painting, muchas
bad paintings. Asi pinta David Pérez (Karmadavis) una
de sus ideas, y la instala sin pudor en el poliptico que
compone , con papel fotografico y canvas. Son once
piezas heterogéneas en sus tamanos, y distribuidas en un
espacio delimitado por los lados homogéneos e invisibles
de un cuadrado. Un laberinto de facil entrada y salida,
o... eso nos hace creer. Alli se funden la historia, o tantas
historias como quisiéremos inventar . David se encargé de
hacer visibles sus partes; a nosotros nos toca la tarea de
unirlas, pero, él no nos da claves, nos obliga a crearlas, y
nos llena de interrogantes. En medio de las respuestas,

el humor se asoma en alguna de estas vinetas, donde a
golpes de pintura se nos revela una imagen, que es una
fotografia, o mejor , una radiografia de nuestros deseos
seduciendo la realidad. En otra pieza, un performance,
David nos dibuja la isla. Lo hace con los cuerpos de los
habitantes de este territorio siamés lleno de cicatrices: La
memoria de las tantas veces que han intentado separarlos.
Una isla que, en su propuesta, David recompone en la
figura de dos personas con discapacidad que se ayudan,

con un optimismo hiperbolizado, que sintetiza la
inocencia y la buena voluntad de ambos pueblos. Esta
performance realizado en plena calle tom¢ al transetnte
de sorpresa, y, lo convirtié en publico, plantedndole

una situacion en el mejor estilo del teatro de Brecht.

Sin mas datos que el dato, sin espacio para la catarsis, el
espectador debe resolver este acertijo luego. Nos habla
de nuestras riquezas y de nuestras carencias, y desnuda de

todo abalorio, esta obra reflexiona sobre la pasividad con la

que ambos gobiernos dirigen las politicas de intercambio,
generadas de forma automatica por nuestra condicion

de vecinos. David nos ret6 bajo sol, en la calle el Sol, alli
vimos transitar estos dos cuerpos hechos uno, moviéndose
con valentia y duda en direccion al creptsculo. David
revisa la vision de la historia que nos propone Walter
Benjamin: “El hombre se comunica en el lenguaje, no por
el lenguaje”. Obsesionado con la isla, pareceria que David
mismo es una isla flotante, que lleva consigo un telescopio
y desde otros mares , mira a ésta isla partida en dos, como
él, cosiéndose infinitamente.

Es evidente que estos artistas, que llamamos post-exéticos,
no estan definidos por un asunto generacional, y este
proyecto es una muestra de ello, pues aqui confluyen
varias generaciones. Sus propuestas los sitian en ese label

David Pérez Karmadavis
Pinturas proféticas. 2010
Acrilica sobre papel
fotogréfico y tela

226 x215cm

... estos artistas, que llamamos
post-exdticos, no estin definidos
por un asunto generacional, y
este proyecto es una muestra de
ello, pues aqui confluyen varias

generaciones.
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Sayuri Guzman, Remando en una lagrima. 2010 .Yola, andamios, documentacién fotografica y sonora. Performance. 48 minutos (Bocetos de la propuesta)

temporal por la actitud de conciencia del poder que
poseen, ganada por las preocupaciones y cuestiones
que otros artistas plantearon antes, algunos de los cuales
se encuentran en este grupo.

El nuevo esquema que se implementa en la presente
edicion del Concurso, desafié todos los espacios e
individuos que conforman el sistema artistico en
nuestro pais. Nos asust6 en principio, no porque hiciera
mas dificil la historia, aunque tampoco la hizo mas
facil, sino, porque sin negarlo, cuestionaba todo lo que
hasta ahora se habia realizado en las pasadas ediciones

y en proyectos de caracter similar. En este proceso,
permeados por el deseo, nos hemos sentido obligados

a confrontar los discursos, los de antes y los de ahora y
con ello entender, que al actuar no estamos solos. Esta
accion tangencial compleja, inteligente y llena de nuevas
visiones no se ha practicado sélo con los discursos de

los artistas, sino con el de todos los estamentos del arte
local, que hasta ahora han intervenido en el proceso, y
el Centro Le6n ha sido el primero, convencido que esta
confluencia y entrecruzamientos de ideas es lo que en su
conjunto al unirse a otros discursos, definiran nuestro
discurso de nacion, el cual se ird construyendo con
solidez, en directa proporcion a la energia y la valentia
con que caminemos sobre la cuerda, sin miedo, sin
dejar para luego el desafio propuesto. Lo que me hace
recordar un consejo que me dio mi abuela, cuando
siendo muy pequefio estaba convencido de que debajo
de mi cama habia un monstruo que me comeria al
dormirme. Ella me dijo: Los Bacas se alimentan de
miedo y tiempo, asi que al momento que sientas que hay
uno debajo de tu cama, no dejes que pase un segundo
para bajarte y mirar. Si esta alli, seguro que estard
chiquito; pero los monstruos chiquitos no hacen dafio.
Asi que miralo directamente a los ojos y sonrie. Es
posible que se convierta en tu amigo.

Nortas:

* Magiciens de la Terra, exposicion curada por jean Hubert Martin, y presentada en
el Centre George Pompidou y en La Grand Halle del Parc de la Villete.

** Primitivism in 20th Century Art: Affinity of the Tribal and the Modern,
exposicion curada por William Rubin y presentada en el MOMA en 1984.

*** Frank Stella

El nuevo esquema que se implementa en la presente edicion
del Concurso, desafid todos los espacios e individuos que
conforman el sistema artistico en nuestro pais.

Natalia Ortega Gamez La capsula. 2010. Ceramica. Barro refractario de Bonao,
arena, musgos y helechos naturales, yogurt y mantequilla180 x 86 cm
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“GIFT”: Reaccion
ante la accion

Obra reciente de Eric Tabales

Por: Manuel de J. Vazquez

La nueva propuesta del artista

puertorriqueno Eric Tabales nos
presenta un conjunto de obras sobre
el tema del regalo o “Gift”, titulo de
esta coleccion. Esta serie de pinturas
no es convencional. Es un ejercicio
con gran capacidad creativa de manera
intencionada, por encima de las
dificultades de la vida, brinddndonos
un acercamiento a temas universales.
Es una propuesta artistica atrevida,
basada en experimentos y en
acercamientos inusitados. El artista
Tabales es osado y se atreve a abordarlo
todo: la pintura, la escultura, el vidrio,
la grafica y el diseio de muebles. Su
formacion inicialmente cientifica lo
hallevado ainventar nuevas formas de
tratar el lienzo, el vidrio, los metales
y otros materiales por medio de la
oxidacion. Ese oOxido se convierte,
gracias a la experimentacion, del
accidente y de la voluntad, en una
forma de pintar. Su técnica de 6xido,
la cual utiliza en sus trabajos fue
patentadaen el 1995, siendo el resultado
de sus investigaciones técnicas y
conceptuales, las cuales lo han llevado

a identificarse con una nueva vision de
la plastica internacional.

Una produccién importante sobre
esta nueva vision pldstica es el
vitral del Museo de Arte de Puerto
Rico, “Sol Naciente Taino”-(2000).
Esta inmensa extension textural y
traslacida, ejemplifica su presencia
en las artes contemporaneas y su
enlace con la arquitectura. Se unen
otros ejemplos arquitectonicos y de
contemporaneidad escultérica en la
obra de Tabales, como: la “Capilla
Meditacién Juan Acha” - (1995)
Universidad Nacional Auténoma
de México (UNAM), Ciudad de
Meéxico, “Espacio Reflexivo” - (1996)
Universidad del Sagrado Corazén —
San Juan, Puerto Rico y la “Capilla del
Cristo Caido”- (2005-06) Universidad
Central de Bayamoén, Ciudad de
Bayamén — Puerto Rico, donde es
artista residente.

El arte para Eric Tabales estd presente
en todo lo que nos rodea. Es por
esta razon que el destino lo llevo a
estudiar quimica, biologia y arte, y
culminé con una maestria en pintura

con concentracién en Arte Urbano de
la Universidad Nacional Auténoma
de México. Esta fulminante fusion
entre la ciencia y las artes le ha
permitido desarrollar una visién y
expresion plastica fuera de lo comun.
Para él, lo mas importante en el
arte es el concepto, que, su juicio,
es lo trascendental y eterno, no la
materia. Es por ello que sus trabajos
se caracterizan en oxidar, mediante
el uso de procesos quimicos, todo
material que pueda utilizar, desde
la tela y el papel, hasta el vidrio y
el metal. De esta forma su obra se
transforma y evoluciona al igual que la
vida o el universo, transmitiéndonos
un lenguaje moderno, tal como
caracteriza la serie “Gift”: una muestra
que alcanza formas que evocan alegria
y felicidad. Sin perder el balance, estas
obras tienen un gran dinamismo
que manifiestan acciéon, en ocasiones
serena, pero, sobre todo, la alegria de
Vivir.

En la nueva coleccion titulada “Gift”,
el artista retoma la abstraccion,
imprimiendo en sus telas contenidos
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intensos, por cuya mediacién expone
situaciones de validez universal. Trae a
laconsideraciéndeloscontempladores,
acciones conmovedoras en cualquier
lugar y tiempo, que generan reacciones
que purifican el espiritu. Todas estas
piezas estan creadas con colores muy
alegres y muy vivos, con el propdsito
de descifrar lo hermoso de vivir, con
diferentes escenas o experiencias
vividas. Salta a la vista, la intencion del
artista de ubicarnos en puntos donde
podamos divisar un espacio reflexivo
ante la crisis mundial y convertirlo en
un regalo de felicidad. Debo indicar
que, en los relatos expuestos en las
pinturas, se encuentran consignados
temas basicos como: la naturaleza, el
universo, los valores, la fe, la paz, en
fin es un homenaje al positivismo. Si
algo demuestra este trabajo es una
preocupacion por el destino de la
sociedad actual de espiritu agitado,
develando muchadesesperacion, dolor
yangustiaen un mundo sumiso a miles
de problemas. El artista replantea y
analiza la humanidad contemporanea,
a la vez que busca respuestas que
aspiran tanto a desterrar los valores
del ser humano para construir un
nuevo presente.

El artista Tabales es un creador de un
nuevo sistema de construccién del
entorno visual en el que sus pinturas
funcionan de manera unitaria,
dando forma a obras de avanzada.
El desarrollo de una mirada atenta y
critica respecto a artistas del pasado
sitia a Eric Tabales en la posicion
de un artista latinoamericano
contemporaneo prominente y de
inmensa creatividad plastica. Esta
nueva propuesta ejemplifica a un
artista con una nueva actitud que
lo involucra plenamente con la
sociedad de estos dias, enfrentandolo
a tareas analiticas sobre los procesos
sociocognitivos que se producen en

el ambiente. La exploraciéon de este
artista con un lenguaje audaz que
utiliza el vocabulario de la abstraccion
provoca la creacion de una figura
influyente en el arte contemporaneo
puertorriqueno e internacional, con
una vocacién globalizante con el
propésito de llevar la serie “Gift” a
todos los ambitos de la vida cotidiana.
La nueva propuesta plastica de Eric
Tabales nos brinda buena cuenta de
su contribucion a los valores de la
sociedad actual, podemos situarla con
los constructivistas rusos: Aleksandr
Rodchenko y Liubov Popova, quienes
bajo un impulso de transformacién
radical de la sociedad, trataron de
llevar a la practica el deseo utopico de
unir el arte a la vida. Observamos a un
artista que comparte con los Maestros
del Constructivismo, la filosofia
y la emocién de una nueva actitud
artistica enlazada a la construccion
de un objeto, basindose a una nueva
sociedad, una sociedad que Tabales la
describe como desesperada, angustiada
y sufrida.

El artista pretende para esta nueva
serie construir un objeto artistico que
nos brinde alegria ante el inmenso
dolor que se vive en nuestro planeta,
es el deseo de una nueva sociedad.
Igualmente comparamos las teorias del
arte constructivista por Rodchenko y
Popova, en ella la técnica, aplicada de
forma mecdnica, borra los rasgos de
la individualidad y convierte este arte
sin objeto en la mejor metdfora del fin
de un mundo y el inicio de un tiempo
nuevo, un grado cero de la experiencia
estética y social. Para esta serie “Gift”,
las practicas estéticas heredadas por
Tabales de la tradicién constructivista
siguen combinando el arte con la
sociedad tratando de favorecer la
interaccién entre la obra de arte y el
espectador. Los preparativos para esta
nueva serie se ultimaron en plena crisis

de la economia capitalista, al rumor de
los esléganes del candidato demécrata
de las elecciones norteamericanas
de 2008, que senalan un cambio
sociopolitico. En este contexto, las
aspiraciones revolucionarias de Popova
y de Rodchenko, asi como el contexto
historico de esta serie, resultan todavia
mas pertinentes de lo que parece, bajo
un sentido total de positivismo.
Encontramos un movimiento en
la obra de Tabales hacia el “Action
painting” o pintura de accién.
Como es conocido, es una corriente
pictorica abstracta de cardcter gestual
que adoptaron varios miembros
de la escuela estadounidense del
expresionismo abstracto. Desde el
punto de vista técnico, consiste en
salpicar con pintura la superficie de
un lienzo de manera espontanea y
enérgica, es decir, sin un esquema
prefijado, deformaqueéste se convierta
en un “espacio de accién” evitando la
reproduccion de la realidad. Este es el
caso de Eric Tabales, con la diferencia
que él sustituye los pigmentos cldsicos
(6leo o acrilico) por éxidos y materiales
quimicos no convencionales. Otro
elemento de sustitucion es la maya de
poliuretano, material importante que
se convierte en imagen iconica para
el nuevo planteamiento en la serie de
marras. El artista utiliza este elemento
recreando la forma de una cinta para
regalo. Existen otras caracteristicas
paralelas entre Tabales y los artistas
de la pintura de accién, como el
deseo de expresar las emociones del
creador en un campo de juego, donde
actuar en el lienzo representa plasmar
un sentimiento que resulta en un
encuentro entre la composicién y la
estética.

La estética del “Action Painting”
enfatiza en el propio acto de pintar, al
margen de cualquier aspecto expresivo
O representativo que pudiera poseer,

un instante de la vida del artista,
uno de sus actos y, por consiguiente,
un elemento Unico de su biografia.
La historiadora Jennifer Rosenberg,
describe este estilo en los siguientes
términos: “En un momento dado, mas
que un espacio en el que reproducir,
redisenar, analizar o “expresar’ un
objeto, real o imaginario. Lo que habia
que plasmar en el lienzo no era una
imagen sino unsuceso”. Los principales
representantes de este arte son: Arshile
Gorky, Hans Hofmann, Robert
Motherwell, Franz Kline, Willem de
Kooning (que fue el inico que esbozé
figuras) y el mayor representante de
todos: Jackson Pollock.

Consecuentemente, las obras de estos
Maestros se entendieron a menudo
en términos muy formalistas como el
mero resultado del encuentro entre
un artista y sus materiales. Dicha
formalidad existe en la obra y el
estilo de Eric Tabales, donde hay una
fuerte conexion entre el artista y sus
materiales, concepto que le distingue
de lo convencional y de lo comun.

Sun rise (poliptico) 48x24 c-u

Los principales materiales utilizados
en este arte son: los pinceles (no para
utilizarlos en forma normal), la tela,
la pintura, los tarros y las bombillas.
En general, se usa todo lo que pueda
crear un arte abstracto y espontaneo.
Si comparamos estos materiales con
los utilizados por Tabales, la propuesta
corresponde a una cantidad superior
de variedad y versatilidad. Afiadimos
a este grupo materiales tales como:
los oxidos, vidrios, metales, gemas,
madera, barro, tela de poliuretano,
aluminio liquido y un sin fin de
objetos y elementos que aportan a su
creatividad.

La creatividad de Eric Tabales establece
una interaccion sicolégica entre la
obra de arte y sus espectadores. Logra
una manera peculiar de evidenciar
simultineamente la riqueza del
acontecer y su fluir constante. Nos
interna en predios habitados por la
emocion y la energia presente para
esta serie titulada “Gift”. Esta obra
mantiene una factura ambiciosa y a

su vez intima. El artista desvela una

honestidad intencional vinculada con
los movimientos contempordneos
clasicos y la conceptualizacién de su
movimiento. Hay una clara voluntad
social, de denuncia y de compromiso
en su planteamiento. Este artista
encarna la problematica global,
su preocupacion por la ausencia de
valores humanos que tienen una
raiz territorial muy especifica pero,
al mismo tiempo, enlaza con lo que
sucede en el resto del mundo.

Esta nueva muestra de arte creada por
Eric Tabales es un digno ejemplo del
panorama artistico actual en Puerto
Rico, en paralelo con al acontecer
internacional. Es indiscutible que a
la luz de lo que ha logrado hasta
el presente, habra mucho que
ver en el futuro de este original y
prodigioso artista puertorriqueno.
Llamo la atencién a los coleccionistas
y amantes del arte para que calibren la
importancia de la obra de Eric Tabales
quien, a su vez, es un excelente ser
humano.
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Angel Rivera:

la fotografia o la poética del vuelo

Por Patrick Landry

Desde el principio, la fotografia fue
para los artistas, una herramienta, una
técnica y una manera de expresarse.
Ellos entendieron las inmensas
posibilidades que permite la cimara.
El fotégrafo francés Gustave Le Gray
fue uno de los primeros en retocar la
imagen que habia salido de la camara
oscura para darle un toque artistico.
Por el tipo de estructura, la fotografia
ofrece un campo de investigacion

de los efectos artisticos casi infinito

al artista con formacion y mirada
sensible. En la época actual, mas que
nunca, esto es verdadero gracias a los
progresos técnicos y especialmente

a la aparicion de la fotografia digital.
Sin embargo, Su uso requiere un
excelente manejo de las técnicas.

El trabajo pictorico-fotografico

de Angel Rivera nos ofrece un

viaje onirico especial. Su enfoque

104

es el vuelo, con el problema de la
gravedad que éste implica. Desde

su ninez, el artista esta fascinado

por todo lo que puede volar, sobre
todo los pajaros, que son como su
firma. Frecuentemente, observamos

la presencia de uno o varios pajaros
volando, al igual que los cuervos
pueblan los cuadros de Van Gogh.

La figuracion o la manifestacion fisica
sobre el papel es el vuelo, ya que su
tema principal es la basqueda del
hombre. El ser humano mira hacia
arriba en direccion del cielo. El artista
ha guardado una mirada de nino, de
un nifo que crea, en un espacio tan
particular y tan perfecto como el cielo,
una multitud de historias. Estas son las
historias que Rivera revela a nuestra
conciencia. Aqui se acaba el paralelo
con el niflo, porque el artista desarrolla
en su obra sus preocupaciones de ser

Oxigen, Injet print on papel 30 x 37.5 in. Edition: 10 / Oxigeno, Impresion a chorro de tinta en papel 30 x 37.5 Plg. Edicion: 10
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Reminiscence Il, Injet print on papel, 30 x 50 in. Edition: 10 / Reminiscence II, Impresién a chorro de tinta en papel 30 x 50 Plg. Edicién: 10

humano consciente de su condicién
de humano. El nifio, al igual que

el personaje de la historia “El
Principito”, no tiene los pies en la
tierra. Rivera, si.

Para ser artista, dos condiciones son
necesarias: la mirada infantil y mirar
con curiosidad.

Es descubrir lo evidente. El artista es
un ser humano que se detiene para
cuestionarse y reflexionar sobre su
mundo. El artista toma el tiempo de

mirar.

Simetria y equilibrio: herramientas
y filosofia de vida

Si el cielo ocupa un espacio
importante, €l lo comparte con

la tierra. Rivera responde a la
problematica de la figuracién de estos
dos elementos utilizando la simetria.
Es una necesidad. Siempre existe

una composicién central. En este
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sentido, el artista expresa “Es la mas
sencilla, pero a nivel artistico ofrece
un campo de investigacién inmenso.
Ademis, el cuerpo humano tiene
una gran simetria. El ser humano
esta intimamente relacionado con
el disefio simétrico”. De manera
inconciente, el ser humano va a
buscar un reflejo de si mismo, algo
que lo tranquiliza. Asi se produce el
equilibrio.

Hay una fascinacién por el equilibrio.
Es un equilibrio estructural que
conduce al equilibrio espiritual. En
su obra, de forma repetitiva, hay
una presencia del cuerpo humano
desnudo. Esta presencia es muy
importante, ya que segin Rivera
“el equilibrio del universo pasa

por el cuerpo humano desnudo.

A nivel estructural y simbélico, es
un componente erdtico que ayuda
a entender el sentido de la vida”. Si
el cuerpo desnudo tiene forma que

puede dar a una obra una dimension
erética y artistica, él explica también
una forma de origen del ser humano.
La dindmica también proviene de

un elemento suspendido en el aire

o de una vertical creada por varios
elementos. La obra “Opening”
representa el torso de un hombre
saliendo del agua con la cabeza
erguida. Encima de la cabeza, flotando
en el aire, dos espermatozoides, uno
apareciendo detras de una forma
cuadrada simulando una ventana.
Todos estos elementos, uno debajo del
otro, forman una vertical que divide
laimagen en el medio. No podemos
discutir la simetria. El equilibrio es
fragil porque reposa sobre el hombre
saliendo del agua, que no es una

base sélida, como tampoco lo son los
espermatozoides. Es la expresion de
la reproduccion del ser humano y al
mismo tiempo del placer. La ventana
es una representacion de lo nuevo, de

Dance with the missing ones, Injet print on canvas, 36 x 44 in. Edition: 10 / Danza con los desaparecidos en canvas, Impresion a chorro de tinta 36 x 44 Plg. Edicion: 10
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un nuevo que todos creemos y que en
realidad es una mera repeticion
Algunas veces, se rompe la simetria
y el equilibrio; es el lado tragico del
ser humano que aparece. La foto
“9/11” es un pardbola del evento
sobrevenido en los Estados Unidos
el 11 de septiembre 2001. El fondo
comparte su espacio entre una sala
cuadrada y una Miriada de pdjaros
alzando el vuelo, creando una
confusion, la misma confusion que
sucedid este tristemente famoso dia.
Los pdjaros son una figuracioén de
las almas llegando al cielo. La obra
esta presentada con un lazo externo
que cierra la composicién. Con esta
obra, Rivera estd en proceso de sacar
la fotografia del plano. La esperanza
viene de un nino ubicado en la parte
derecha, que escap6 a la tragedia

Movimiento y efecto borroso

El movimiento fue, desde el principio
de la fotografia, una preocupacion
técnica con un enfoque artistico o
cientifico. Uno de los primeros fue el
inglés Edward Muybridge que lleg6 a
fijar y descomponer los movimientos
de un caballo. Una de sus obras,
“Flying Paper”, es una bola de papel
suspendida en el aire arriba del

mar. Una simple bola de papel, que,
ella sola, tiene la capacidad de dar
movimiento, dindmica y equilibrio.
Todo es movimiento en esta obra,

el reflejo de la bola de papel sobre el
mar da una sensacion de vibracion
6ptica con un toque acuarelista casi
impresionista. La superficie del agua es
una representacion del movimiento
interno del mar. Hay algunos pajaros
acompanando la bola de papel, unos
con las alas arriba y otros en vuelo
invertido.

Todos pertenecen al mismo
movimiento, es un vuelo en
circunferencia parecido a una nube.
Rivera tiene una obsesion por los

elementos flotantes, como esta bola
de papel. Para €, estos elementos
traen paz. Traen también algo magico,
en el sentido que no sabemos cémo
pueden mantenerse en el aire. Son un
desafio a la gravedad.

Otra manera de dar movimiento, que
es artisticamente interesante, es el uso
del efecto borroso, cuando se mueve
el sujeto, especialmente en la cimara,
sale borroso. Rivera opina que “la
camara se detiene; el cerebro, no.

La camara tiene la propiedad de dar
vida y hacer aparecer el movimiento;
per,o al mismo tiempo, fija una sola
imagen de dos dimensiones”. Dos
dimensiones que limitan el campo de
investigacion del artista que tiene en
mente salir de la bi-dimensionalidad
para llegar a una especie de foto-
instalacion tridimensional. El sujeto
en movimiento crea una situacion
desenfocada. El fotografo dice que
usa mucho las degradaciones focales,
hasta un punto en que el pixel tiene
mis textura de pastel que de foto.

La descomposicion del movimiento
revela cierta energia cinética. Para
Rivera, el cuadro de Duchamp,
“Desnudo bajando un escalera” de
1912, es una obra mayor que nos
muestra una estructuracion del
movimiento. Segun él, “El fondo

no debe competir con el sujeto, si

no, el sujeto se pierde dentro de é1”.
Ademas, la profundidad del campo
que se trata con la cdimara nos
permite jugar con el efecto borroso.
De todas maneras, siempre vamos a
tener una preponderancia de ciertas
partes. El utiliza mucho el cielo como
fondo porque trae paz. Es algo tan
perfecto que no puede dejarlo. En
palabras del artista “el ser humano
tiene una relacion, una conexion con
el cielo, algo espiritual. No tiene nada
que ver con lo material. Existe una
conexion perfecta entre ambos”.

Una atencién particular en los

pliegues.

Con los pliegues, entramos en la
poesia y otra forma de expresion
artistica. Se forma una danza, un
placer. Es su intencién. Es mucho
mas que la simple expresiéon de un
movimiento. Rivera hizo muchos
estudios de papeles para descubrir

lo interesante que puede traer

algo que en principio es una banal
hoja. El quiere crear una forma
interesante. Lo hace también con

las sdbanas para sacar algo que es

mas que un objeto sencillo de la

vida cotidiana. En la foto, la bola

de papel y la sibana adquieren otra
dimensién que se ubica entre la
poesia y lo artisticamente interesante.
El verdadero artista, es aquél que
puede dar un toque diferente a esos
objetos. Manet hizo este efecto en sus
bodegones, particularmente en la obra
“El Limén”. Rara vez, un cuadro tuvo
un tema tan simple, pero muestra

la expresién de una sensibilidad y de
una sencillez que deja al espectador
sin VoOZ.

Los colores: sepia y verde

Del mismo modo que Rivera busca
equilibrio, para no romper la armonia,
tiene que balancear las formas y los
colores. Segtn ¢€l, las fotos a color
pertenecen a lo cotidiano. El artista
debe crear una distorsion con la
realidad. “A nivel estético, tengo que
buscar una tonalidad. Elegi el sepia y
el verde.” Asi, él puede recrear una
atmoésfera con una continuidad del
ambiente para tener un equilibrio
dentro de la gama de colores. De
otra forma, se romperia el discurso
visual. La gama es reducida, pero eso
no lo limita para crear una multitud
de tonos entre el sepia y el verde. Al
contrario, la busqueda de diferencias
tonales infimas procura una riqueza
de todo tipo de verdes y sepias. En la
obra “Opening”, tenemos una paleta
muy rica que va del verde al sepia
pasando por el blanco. Los pixeles del
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primer plano simulando la ola son
una excelente representacioén de las
posibilidades que puede ofrecer la
técnica digital al servicio del artista.
El aspecto de las materias es el otro
punto fuerte de su trabajo. El efecto
acuarela, el efecto pastel, el efecto
borroso y el pixelado son todos
herramientas que permiten expandir
la sensacion del color. Eso se nota
sobre todo en la obra “Equilibrium”,
en la cual existe una mezcla de
texturas que permite dar a cada parte
de la foto una dimensién diferente.
No solamente la vista es estimulada,
sino que también se hace referencia
al tacto para el tratamiento de cada
textura.

El dibujo

El dibujo entra dentro del proceso
de creacion, que sea hecho a mano
directamente en el papel fotogrifico,
o retocado en la computadora.
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9/11, Injet print on papel, 28.5 x 56 in. Edition: 10 / 9/11 Impresién a chorro de tinta en papel 28.5 x 56 Plg. Edicion: 10

El dibujo muestra, otra vez, la
importancia de lo artistico en la

obra de Rivera. En las obras “Lam” y
“9/11”, el trazado ocupa un espacio
importante. El aspecto de la linea
del dibujo se ubica entre un lapiz
litografico y un pastel. Este aspecto
da mucho relieve y profundidad a los
trabajos.

Un artista del aire

De la tierra, el fuego, el agua y el
aire, los cuatro elementos, Rivera es,
sin duda, un ser humano del aire.

El da mds importancia al elemento
aire. En sus obras, el componente
psicoldgico es importante. El filsofo
Gaston Bachelard estudié una
poética de los cuatro elementos, y
no es una causalidad que su libro
dedicado al elemento aire se llame
“Aire y los suefios: un ensayo sobre
la imaginacién en movimiento”.
Podemos constatar que el aire y el

movimiento estan intimamente
ligados. Mas ;De donde viene la
preponderancia por el aire?

Angel Rivera, con sus composiciones
fotograficas nos lleva a un mundo

de paz, el viaje entre tierra y cielo.
Cada objeto que flota en el aire tiene
su textura, no es algo evanescente,
pero tiene la capacidad de quedarse
suspendido sin hilos, sin nada. Mas
que un desafio a la gravedad, es

una expresién de un sentimiento de
libertad. El artista, mas que cualquier
persona, puede ofrecerse el lujo de dar
a sus obras no solamente originalidad
sino también, una poética de lo
probable. Las obras se ubican entre lo
real y lo surreal.

Las soluciones artisticas tienen dos
funciones: permitir creer en sus obras
y ofrecer un placer al espectador.

Reminisence, Injet print on papel, 41 x 29 in. Edition: 10 / Reminiscencias, Impresién a chorro de tinta en papel 41 x 29 Plg. Edicién: 10
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Museo Rayo

En 1973 como reconocimiento por el

premio que recibié Omar Rayo en Sao
Paulo, Brasil, el municipio de Roldanillo
le doné al maestro un terreno con el fin
de que en ¢l desarrollara alguna actividad
que contribuyera a crear nuevos espacios
y posibilidades para el arte.

Fue asi como Omar Rayo decidié

fundar el Museo de Dibujo y Grabado
Latinoamericano: El Museo Rayo.

Al ano siguiente el maestro viaj6 a
México y obtuvo del arquitecto Leopoldo
Gout, el anteproyecto y la maqueta de lo
que hoy es el Museo. El disefio, inspirado
en elementos de la arquitectura maya,
consta de ocho médulos octagonales
dispuestos en forma de “L”, cumpliendo
todos los requerimientos arquitecténicos

que debe tener este tipo de entidades,

y facilitando, si fuera necesario, su
ampliacion.

En 1975 se obtuvo la personeria juridica
de la Fundacion Museo Rayo.

Con fondos provenientes de la
Corporacion Nacional de Turismo, de las
cuotas culturales de los parlamentarios
y del Gobierno del Valle del Cauca, en
1976 se puso la primera piedra, en 1980 se
termino la construccion total y en 1981
se hizo la inauguracién oficial del Museo;
el cual esta construido en un terreno

de 4800 metros cuadrados sobre lo que
fuera la antigua plaza de mercado de
Roldanillo.

Desde su periodo de formacién, la
Fundacion Museo Rayo se preocupé

Museos

por ampliar sus objetivos mas alla de la
exhibicion y conservacion, de la obra de
arte latinoamericana hecha sobre papel.
Fue asi como el Museo extendié sus
intereses al campo de la investigacion, la
divulgacién y la ensefianza de las técnicas
artisticas, asi como al descubrimiento y
promocién de nuevos valores.

Aun mads, preocupado por las distintas
manifestaciones culturales, el Museo
realiza encuentros y concursos artisticos,
posee en su interior la biblioteca
municipal, y cuenta en sus instalaciones
con un auditorio al aire libre donde se
hacen presentaciones de teatro, coro,
danza y conferencias.

Coleccion Permanente

Esta coleccion estd compuesta por dos mil
obras graficas del pintor Omar Rayo, que
incluyen caricaturas, acuarelas, pasteles,
plumillas y trabajos disimiles de los afios
cuarenta y cincuenta. Es una completa
ejemplificacién de su trayectoria como
grabador desde los afios 60 hasta hoy. Se
cuenta, ademds, con varios dibujos de
distintos afios de estas décadas hasta el
momento actual.

Omar Rayo describe asi su obra: “Una raiz

y una esencia precolombinas se manifiestan
en mi obra, con ellas exploro y ordeno mi
estilo... Mi pintura esta basada en la cinta
doblada que es un objeto. La cinta es un
medio geométrico dactil, moldeable, juego
con ella para encontrar nuevas formas que
surgen la una de la otra de una manera
natural e inevitable. La continuidad de ella es
la medida de mi vida”.

En esta coleccién permanente estin
igualmente incluidas mas de 500 obras de
aristas latinoamericanos, principalmente
creadores de los afos cuarenta y cincuenta
hasta el presente. Tal es el caso, por ejemplo,
de Lucy Tejada, Eduardo Ramirez Villamizar,
Juan Gémez Quiroz, Rufino Tamayo,
Roberto S. Matta, Rodolfo Abularach, Leonel

Gongora y Pedro Alcantara entre otros.
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El Museo de Historia, Antropologia y
Arte de la Universidad de Puerto Rico,
Recinto de Rio Piedras ha reunido una
serie de pinturas de Jos¢ Campeche que
permiten apreciar se desarrollo como
pintor entre 1776 y las fechas proximas a
su muerte ocurrida en 1809. Se exhiben
Retrato de un Capitin General (ca.
1782-1786), Retrato de Dama (ca. 1782-
1786), Amazona, retrato ecuestre de
una joven (c.1785-1790), Las Animas
(ca. 1790), dos Virgenes de Belén (ca.
1797), Retrato de un desconocido (ca.
1800) y la Visién de San Simén Stock
(1808).

José Campeche (San Juan, Puerto Rico
1751-1809), pintor, dibujante y musico,
fue el primer retratista puertorriquefio
conocido y el mayor de su género en
el area del Caribe en el Gltimo tercio
del siglo dieciocho. Miembro de una
familia de artesanos, expertos en el
arte de tallar, pintar y dorar retablos,
comenz6 su aprendizaje en el taller
de su padre, Romads de Rivafrecha, y
cultivé desde joven la pintura. El pintor
espanol Luis Paret y Alcazar, quien
sufri6 destierro en Puerto Rico de 1775
a 1778, completd su educacion artistica.
Las lecciones aprendidas del artista

Pinturas de José Campeche

se exhiben en el Museo de Historia, Antropologia y Arte de la
Universidad de Puerto Rico, Recinto de Rio Piedras

espanol ejercieron gran influencia en
su obra posterior, cuando adopta el
colorido del rococé. Campeche no solo
se dedic6 a la pintura, sino también se
destacé como musico, ya que tocaba
el oboe y la flauta y era organista en la
Iglesia Catedral. Ademas, hizo retablos,
frescos, trabajos de arquitectura
y planos. Se destac6 en el arte del
retrato, entre los que encontramos
los de prominentes miembros de la
sociedad de San Juan, de gobernadores
y obispos. Asimismo, realizé con gran
acierto temas religiosos e histéricos.

La Galeria José Robles, en Madrid,
presenté dos trabajos recientes basados
en reflexiones acerca de la voluntad
de poder y la suspension . FORJA E
INTERACCION son el resultado de
la experiencia directa del trabajo con
perros American Pit-bull Terrier en
entornos controlados . El perro siempre
ha estado sometido a la voluntad
humanaque hamoldeadosunaturaleza
(mediante seleccién y educacién) a su
medida . Por lo tanto en la observacion
de su conducta podemos identificar
rasgos de la nuestra en un camino
de ida y vuelta . Durante muchas
generaciones, estos perros fueron
seleccionados atendiendo a criterios de
utilidad . Se trataba de conseguir un
perro destinado a trabajos imposibles.
Que fuese lo mas resistente posible y
con la mayor fuerza en las mandibulas.
Asi desde la colonizacion de América
sirvieron para tareas de defensa, arrastre
del mineral en las minas, asistentes
de matarife en la industria cdrnica,
0 como protagonistas de peleas por
mero entretenimiento . En el plano de
lo fisico el sindrome del Superhombre
es una anomalia de los cromosomas
sexuales donde el varén recibe un
cromosoma Y extra . Produciendo el

cariotipo 47 . XYY Algunos cientificos
han defendido fervientemente a
lo largo de la historia, sin conseguir
ofrecer resultados concluyentes, que
determinadas conductas violentas
venian directamente asociadas a
este accidente genético . El Pit-bull
es una materia prima ideal por su
condiciéon de objeto repetidamente
sometido a la voluntad humana que
ha condicionado el desarrollo natural
de los individuos, con la aplicacién
de tacticas eugenésicas destinadas a
potenciar cualidades generalmente
relacionadas con la violencia. Por otro
lado se ha encargado de proporcionarle
un aprendizaje especifico para una fin
concreto siempre a su servicio . El alto
grado de manipulacién del que han
sido sujeto determinadas tipologias
de perros como ésta, hace que en la
observacion de su conducta podamos
identificar rasgos de la nuestra en un
camino de ida y vuelta .

UNWEIGHT . Es una instalacién de
bloques de escalada que representa el
cuestionamiento practico de los limites
teoricos de la naturaleza humana.
Solo quedan trazas de polvo blanco
que certifican los intentos de olvidar
el propio ser. Bloques de roca que

Carlos Sanva SUPERHOMBRES

encuadran voluntades no resignadas
a su condicién material . Rastros de
ilusiones que duraron un solo instante .
La percepcion fisica de la masa y la
relacion con las diferentes fuerzas
que acttan sobre ella, quizds sea la
mds obvia de todas las cualidades
ontoldgicas  universales asociadas
a entes concretos . La ilusion de la
abstraccién del propio peso, mediante
la voluntad, también podria ser una
evidencia de la confrontacion entre el
ser real y el ser ideal . Un hombre
limitado por su naturaleza, material y
perecedera rodeado de ideas perfectas
y universales que son puestas a prueba
constantemente . Como en un ritual
para escapar de la maldicion de Sisifo
el condenado ataca el problema sobre
la piedra, al coronar el bloque, antes
de comenzar con el siguiente, por un
breve instante, consigue liberarse de
su pesada carga fisica. Lo que pasa y lo
que queda. Carlos Sanva ha recibido
los premios de artista revelacion
Photoespafia 2009 asi como en el
Concurso Purificaciéon Garcia 2009 y
es miembro fundador del colectivo
NoPhoto .



La Ciudad flotante de
Johannes Boekhoudt

por Irene Rossi*
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A las 7 p.m. se abren las puertas del Museo Forma en
San Salvador, al interior una exposicion cautivante del
pintor holandés Johannes Boekhoudt y su Ciudad Flotante,
llegan personajes importantes de la cultura y del arte;
el embajador del Reino de los Paises Bajos: Matthijs Van
Bonzel, la Directora Nacional de Artes de la Secretaria de
Cultura de la Presidencia: Astrid Bahamond, la Directora
Ejecutiva del Museo Forma: Dra. Adela de Allwood, el
Director Nacional del Patrimonio Cultural. Secretaria de
Cultura de la Presidencia: Ramén D. Rivas Ph. D. y mis. ..

El pintor Johannes BoekhoudtIleva unos 10 afios manejando
el tema de la critica social a través de sus pinceles, series
como Mujer u Objeto; Monstruos del Quijote; Nifos de
Guerra; Metropolis ... y otras estan enfocadas a motivos
de denuncia sobre los dilemas e injusticias que viven las

personas actualmente en este mundo. De hecho la serie:
Metropolis es una evidente critica sobre la falta de un plan
urbano y la construccién masiva. Se evidencia el malestar de
la ciudad laberinto, la ciudad jaula, el caos que se convierte
en el lugar nulo para sus habitantes que no encuentran
una estabilidad. En estos espacios ya no cabe ni la presencia
humana ni la naturaleza, no se logra ver ni el cielo ni la luz
del sol, es un urbanismo sofocante, y es justamente en este
caos social que aquellos de escasos recursos seran los mas
afectados y de consecuencia obligados a marcharse y buscar
hogar fuera de las zonas urbanas y es aqui donde nacen
los tugurios, los caserios o favélas... las ciudades flotantes
que todos los paises tienen. Estas personas desafortunadas
son desalojadas constantemente por el gobierno, no llegan
nunca a poner raices y por eso son flotantes, flotan en la
incertidumbre, en la pobreza, en la delincuencia y en la
poca esperanza. Es el resultado y efecto de la Metropolis,
por eso estas dos series (Metrépolis, Ciudad Flotante) van
de la mano. Sin embargo Ciudad Flotante quiere demostrar
que ambos grupos de la sociedad aunque niegan convivir
entre ellos, al final de cuentas no pueden vivir sin el uno
ni el otro, los dos se ocupan. Con esta muestra Johannes
quiere demostrar que no hay que cometer actos de racismo,
étnico ni social, su mensaje a todos nosotros es el de
concientizarnos para saber vivir en esta sociedad.

Muy interesante fue el hecho que durante la apertura de
esta exposicién entre los artistas, arquitectos y personas
en general, ademds de comentar con apreciaciones sobre
la mezcla de colores, los detalles tan minuciosos, la
originalidad del uso del dleo, acrilico y tinta china en una
sola obra y el trazo tan caracteristico de Johannes, también
se abrié espontdneamente, un didlogo muy férvido sobre
este tema tan actual y tan real del caos social que no solo
vive la Ciudad de San Salvador sino que al igual otros paises
del mundo entero.

Un acontecimiento simultdneo muy particular y sobre todo
curioso es que durante el mes de exhibicion de estas obras,
el Museo Forma fue obligado a cerrar sus puertas por unos
dias debido a la ola de inseguridad que vivio el pais por unas
cuantas semanas a causa de un enfrentamiento entre el
Gobierno y las Maras (pandilleros). Esta coincidencia hizo
recordar y acentuar el tema demostrado por Johannes y
la verdadera problematica detrds de estos asentamientos
urbanos. Para él esta experiencia fue enriquecedora ya que
cumpli6 con la expectativa de demostrar la vigencia de este

tema.
*Irene Rossi; critica de arte, graduada en Bienes Artisticos de la Universidad de Parma, Italia.

Abre el Museo de Arte de Ponce

con el Regreso Triunfal de sus obras

El domingo, 14 de noviembre
reabrio sus puertas el nuevo
Museo de Arte de Ponce luego
de un multimillonario proyecto
de renovacion y expansién. En
adelante, el pablico tendra la
oportunidad de disfrutar un museo
moderno, renovado, mas amplio
y con mds servicios y programas,
dirigidos tanto a nifos y jovenes,
como a un publico adulto. Los
detalles de la reapertura se dieron
a conocer hoy en conferencia
de prensa.“De principio a fin, el
enfoque de esta renovacion ha sido
el visitante”, expreso el Dr. Agustin
Arteaga, director y principal oficial
ejecutivo del Museo de Arte
de Ponce. Desde la expansiéon de
nuestras instalaciones y servicios,
hasta el enfoque de curaduria, el
proposito principal es hacer que la
experiencia del visitante sea Gnica,
ain antes de entrar. El Proyecto
de Renovacién y Expansion del
Museo de Arte de Ponce, que
inicié6 en el 2004, representa una
inversion de $30 millones de
délares. Esta renovacién, ademads
de duplicar el espacio expositivo,
ha permitido expandir la oferta de
servicios educativos y culturales a la
comunidad, y aumentar las visitas
de 75,000 a 100,000 anuales. Luego de
viajar por 9 paises, 16 museos y ser
apreciadas por mas de 2.5 millones
de personas, las obras emblematicas
de la coleccién permanente-- que
cuenta con mas de 4,500 piezas—-
hacen su Regreso Triunfal a Ponce
para ser disfrutadas por el publico.
Lo mas destacado de la reapertura
serd la nueva exhibicion de la
coleccion permanente, Encuentros:
Espacio, Tiempo y Vida. Con
el nuevo enfoque, se opto por
presentar 800 piezas de la coleccion
de manera temadtica con el propdsito
de promover el descubrimiento
de nuevas relaciones, estimular

conversaciones y tender puentes de
comprension. Durante los pasados
cinco anos la coleccion del Museo
ha crecido de 3,800 obras a sobre
4,500, con la adquisicién de 697
nuevas piezas. La nueva exhibicion
destacara 40 de estas obras, y 236
pinturas y esculturas que han sido
restauradas recientemente por el
Centro de Conservacion del Museo.
La coleccion ha crecido con nuevas
e importantes obras, pero lo que
serd el nuevo icono del Museo es
Brushstrokesin Flight (Pinceladasen
vuelo), una escultura monumental
creadaen 1984 por Roy Lichtenstein,
uno de los maximos exponentes del
‘Pop Art’. Estaimponente obra de 28
pies de altura fabricada en aluminio
pintado, fue donada por The Roy
Lichtenstein Foundation, con el
apoyo de Dorothy Lichtenstein y
otros familiares del artista, y serd
la obra publica mds grande del
reconocido artista en Latinoamérica
y el Caribe. Cabe destacar que el
Museo de Arte de Ponce es uno
entre s6lo 11 museos en el mundo
que cuenta con una obra publica
monumental de Lichtenstein.
La exhibicién de la coleccion
permanente estara complementada
por Coledpteros de Puerto Rico, una
exhibicion que incluye ilustraciones
cientificas del reconocido artista (y
entomélogo) poncefio Julio Micheli,
y que explora la convergencia del
arte y la ciencia.

El programa del dia de la apertura
y casa abierta del 14 de noviembre,
serd uno muy variado, donde la
comunidad podra disfrutar, libre de
costo, de actividades tanto artisticas
como educativas, a partir de las 12:00
pm. Habra talleres de arte, musica,
bailes, artesanos puertorriquenios
y por supuesto recorridos de las
exhibiciones y nuevas instalaciones.
la renovacion ha conllevado la
inversion en sistemas de ultima

tecnologia en seguridad, climatizacién e
iluminacién, que aseguraran la conservacién
de las obras, la eficiencia en los servicios al
publico y la optimizacién de la operacion del
Museo. Ademds de la significativa inversion
econdémica inicial de la construccién, la
reapertura del Museo conllevard un impacto
positivo a la economia y el turismo en Ponce,
que se reflejard a través de la creacion de
empleos y de incentivar el comercio,
la industria hotelera y de restaurantes. El
Museo de Arte de Ponce es custodio de una
valiosa coleccion de sobre 4,500 obras de arte
europeo, puertorriqueno y latinoamericano,
que son patrimonio cultural de Puerto Rico.
Su amplio caudal de obras europeas, desde
siglo 9 A.C. hasta la actualidad, asi como sus
programas educativos y de exhibiciones de
arte contemporaneo, lo posicionan como la
primera institucién cultural del pais y de
mayor prestigio internacional. El Museo de
Arte de Ponce es el inico museo en Puerto
Rico acreditado por la Asociacién Americana
de Museos.
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Un comentario sobre La Alberca
[instalacion acuatica sin agua]

Fernando Cros

La Galerfa Viota esta presentando
una nueva instalacion realizada por
Carlos Cancio en donde el artista
retoma dos de los motivos centrales
de su produccién plastica: el agua
y la materialidad monumental de
los cuerpos. Esta instalacion estd
compuesta por cuatro dibujos de
gran formato realizados en grafito
sobre lienzo y cuatro pinturas en
acrilico en las que utiliza imagenes de
banistas inmersos en la transparente
ingravidez del agua, que el artista
propone como un espacio excepcional
de libertad, donde las sensaciones
de peso y direccién se encuentran

profundamente modificadas. Los
dibujos estan ubicados en la cara
externa de una estructura rectangular
que nos remite alaimagen de laalberca
y las pinturas en la cara interior de la
estructura, a la que se accede a través
de una pequena puerta. Ese modo de
presentacion le permite al observador
contar con una doble vision: la
externa, en la que los dibujos sirven
como una primera aproximaciéon
introductoria y la interna, una vez
el observador acceda al fondo de la
alberca e interactde visualmente con
el conjunto de banistas que aparecen
en las pinturas.

Los dibujos estan realizados con

un sentido flexible de la linea y la
utilizacién de la mancha, siguiendo
una gestualidad de filiacion
expresionista, que tiende a maximizar
las tensiones corporales y la
monumentalidad de los cuerpos. Las
pinturas también participan de esa
flexibilidad compositiva que en ellas se
manifiesta a través de una aplicacién
del color altamente contrastada en
el que se alternan, se superponen
o fusionan los tonos brillantes con
tonos de baja intensidad cromatica.
Este juego de intensidades transforma
la tela en un espacio en que el brillo
y los reflejos envuelven y modifican
visualmente el perfil del conjunto

de las figuras que se materializan

monumentalmente o se disuelven en
zonas donde la intensidad del color
esta intencionalmente degradada con
el propdsito de obtener el efecto de la
transparencia.

Si el agua ha sido una referencia
germinal en la iconografia basica de
Carlos Cancio, la materialidad del
cuerpo es un soporte fundamental con
el que el artista ha ido construyendo
una vision del sujeto marcado por
una serie de determinaciones
culturales que lo remiten a un origen
multirracial y multiétnico.  Para
Cancio, la cultura no es considerada
como una experiencia de cardcter
disciplinario que restringe o limita
la conducta humana a una serie de
manifestaciones institucionalmente
reguladas. Sus numerosos viajes por
Africa, Asia, Europa y América le han
permitido concebir la cultura como un
espacio plural, donde la diversidad y la
diferencia coexisten con la regularidad
y las formas de control juridico-
institucionales. El arte entendido
como un sistema de modelado
secundario en el sentido propuesto
por Yuri Lotman le ha permitido

ir construyendo plasticamente una
serie de referentes ficcionalizados que
se han transformado en opciones
posibles dentro de una vision de
mundo y de un talante personal que
rechaza los procesos tradicionales
de modelado, entendidos como
practicas homogéneas de conducta,
proponiendo en cambio, formas
plurales y diversas que extrae de su
propia experiencia y de sus busquedas
por diferentes culturas y geografias.
Por ese apego a la diferencia es que
la apariencia de sus figuras, tanto
masculinas como femeninas,
registran esa variedad de rasgos que
nos remiten a un proceso ecléctico
de construccion, donde el sujeto
parece surgir y alimentarse de una
variedad de fuentes, proponiéndose
como una materialidad sometida al
cambio en un imaginario mestizo que
persigue nuevas formas de invencién
y que entiende la vida en la cultura
como un proceso de transformacion
permanente.

El espacio plastico de la instalacion
proyecta una atmosfera ldadica,
de celebracion festiva y ritual, que
puede relacionarse con las formas

protocolares del carnaval, donde
la gestualidad y el lenguaje de los
cuerpos proponen una homo-erética
junto a una erética de lo femenino que
parecen fusionarse yfo diferenciarse
por momentos, imprimiéndole a la
imagen del conjunto un ritmo y una
cadencia material parecido al de la
danza.

La alberca se nos presenta como un
momento sintético y puntual en la
obra de Carlos Cancio que contiene
muchas de las referencias y de los ejes
tematicos que han ido condicionando
su lenguaje visual, pero también
es la culminacién de un proceso
constructivo que se inicia en el verano
de este ano con la exhibicion de los
cuatro dibujos iniciales en la Galerfa
Viota y en el Centro de Convenciones
de Puerto Rico y que ahora concluye
con una propuesta en el que el
artista plantea como un leit motiv. que
reitera y expresa simboélicamente su
vinculacién con el mar y la vida en el
litoral.

En un ensayo autobiografico titulado
En los mares que he vivido, Cancio nos
habla de su temprana relacion con el
agua: Me dormia sintiendo el mecer
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de las olas en mi cama y recordando
los peces de colores. Era un nino.
Esas fantasias infantiles determinaron
una sensibilidad y un temperamento
que lo vincula emotiva, histérica y
culturalmente con los ambientes
marinos: su infancia y su origen le
proporcionaron un modo de ver y
sentir que ha marcado su trayectoria
como artista. A partir de esa identidad
islena es que se ordena y organiza
su mundo adolescente y de hombre
adulto. Suimagineria visual es en gran
medida, una transposicién libre de esa
afectividad maritima familiar. Lo que
parece ser esencial y existencialmente
relevante surge o estd relacionado con
el mar; lo otro, lo que esta privado
de esa luminosidad de las grandes
extensiones ocedanicas, propias de
los litorales tropicales, es un espacio
opaco y carente de una significacion
emocionalmente vivida.
La alberca es mutatis mutandis
un pequeiio mar hecho a la medida,
donde el agua también es una metafora
de la creatividad de la forma y de su
gran capacidad poliédrica. El agua
posee una profunda plasticidad; es una
fuerza invasiva que muy bien puede
Servir como un signo con un valor
alegérico incorporado que caracterice
al artista y a la obra de arte. En el
caso de Carlos Cancio y su trabajo, la
metéafora del agua nos ha servido como
una de las llaves de acceso a la obra que
ahora expone en la Galeria Viota y que
hasta el momento conocemos como
la manifestacién mds reciente de su
trayectoria artistica. En mi opinién,
Carlos Cancio y su trabajo plastico se
proyecta como una perspectiva llena
de futuro porque, como él mismo ha
dicho: Adn me quedan mares por ver
--—-y podriamos agregar--- muchos
mares por pintar.

Picasso.
Caballos

Museo Picasso: Malaga §

El caballo aparece constantemente en
la obra de Pablo Picasso: desde que
pint6 El pequeiio picador amarillo tras
asistir a una corrida en La Malagueta
en 1889, hasta su dltima etapa en los
afios setenta en Mougins (Francia),
en donde murié en 1973. Picasso.
Caballos retne cincuenta y cuatro
obras entre 6leos, dibujos y grabados,
ademads de ceramica, una delicada
silueta realizada en papel recortado
y la réplica del traje de escena del
personaje de caballo o Cheval en
Parade, disefiado por el artista para
el conocido montaje de los Ballets
Rusos. El conjunto permite conocer
la importancia simbdlica del caballo
en su trabajo, asi como los multiples
significados bajo los que presenté su
figura y la diversidad de técnicas que
empleé para realizarlas. Las obras se
agrupan abordando distintos temas,
como los apuntes de juventud, la
tauromaquia, el circo, el caballo
como ser mitolégico o la guerra.
Su recorrido ofrecerd al espectador
la oportunidad de acercarse a una
cuidada seleccion de piezas entre
las que se encuentran excepcionales
dibujos como Muchacho y caballo
(1906), Jinete desnudo (1919), El rapto
(1920, proveniente del MoMA) y
Corrida (1934). Tal y como explica
la comisaria, Dominique Duppuis-
Labbé, en la exposicién destacan los
trabajos sobre papel, ya que la gran
parte de la aportacion de Picasso
a la representacion del caballo fue
realizada sobre este soporte. Un gran
numero de estas obras pertenecen
a colecciones privadas y algunas de
ellas han sido rara vez expuestas al
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publico. En cuanto a las colecciones
publicas, hay piezas del Museu Picasso
de Barcelona; del Muséo Picasso y el
Centre Georges Pompidou de Paris;
de la Tate Gallery de Londres; de la
University of Edinburgh Fine Art
Collection, de Edimburgo; del MoMA
Museum of Modern Art de Nueva
York y de The Phillips Collection de
Washington entre otros.

Tradiciéon clasica y contexto
cotidiano

Del mismo modo, Picasso. Caballos
incluye el libro ilustrado Los
proverbios, de Francisco de Goya,
artista del que también se expone el
grabado Una reina del circo, de la
misma serie. Junto a éstos, el libro
ilustrado La caballeriza de Don Juan de
Austria, basadas en los dibujos de Jan
Straet del siglo XVI, todos procedentes
de la Biblioteca Nacional de Madrid.
La yuxtaposicion de los clasicos, a
los que Picasso conocia bien, con la
modernidad ofrecerd la posibilidad
de establecer interesantes relaciones
entre ambos modos de presentar la
misma figura. La exposicion también
muestra veintiséis fotografias de las
ciudades en las que pasé su infancia

|
|

y juventud, como Malaga, Barcelona

y Parfs. Se trata de entornos en los
que el caballo formaba parte de la
vida cotidiana, en un tiempo en el
que el uso del automévil atn no era
generalizado y en el que pueblos y
ciudades dependian por completo del
trabajo de los miles de caballos que
junto al hombre poblaban sus calles.
Con Picasso. Caballos el Museo Picasso
Malaga ofrece una novedosa revisién
del significado del animal en la obra
picassiana través de cincuenta y cuatro
piezas. Oleos, dibujos o grabados
muestran el singular tratamiento que
dio al tema y las diferentes formas bajo
las que lo representd. Comisariada
por la especialista Dominique Dupuis-
Labbé, la exposicién incluye también
dos libros ilustrados, uno del siglo XVI
basado en los dibujos de Jan Straet
y otro de Francisco de Goya, del
que también se expone un grabado.
Asimismo, podrd verse una seleccién
de veintiséis fotografias que muestran
la presencia de los caballos en ciudades
en las que Picasso pasé su infancia
y juventud. El MPM ha editado
una publicacién que ahonda en el
simbolismo del caballo en Picasso y
en la que han colaborado destacados
expertos en el tema.
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El Ministerio de Cultura de la
Repuablica Dominicana a través
el Museo de Arte Moderno, en un
esfuerzo de desarrollo y presencia
cultural internacional, y amparado
bajo la Declaracion “Santo Domingo
Capital Americana de la Cultura
20107, procede a la celebracion de la “I
Trienal Internacional del Caribe Santo
Domingo 2010”7, la cual se celebrara
en el Museo de Arte Moderno y otros
espacios alternos de la Capital Cultural
Dominicana, desde el 1 de septiembre
hasta el 24 de octubre.

La Bienal del Caribe (BC) fue
concebida en Santo Domingo en 1992,
como certamen y encuentro dedicado
especializado en la pintura del Caribe

INTERNACIONAL

-~ DEL CARIBE

SANIO DOMINGO 2010

y Centroamérica, incluyendo las
grandes y pequenas Antillas, México,
Colombia, Venezuela, Guyana,
Cayena y Suriname. En sus dos
altimas ediciones (2001 y 2003), acoge a
los llamados “transterrados” o artistas
caribefios de “la didspora”, radicados
especialmente en las ciudades de
Miami y Nueva York.

La I Trienal Internacional del Caribe
se enfoca hacia nuevos horizontes de
contenido y proyeccion con un tema
Gnico y central: Arte y Medio
Ambiente, abarcando la participacion
de manifestaciones creativas de alto
valor, procedentes de todas las areas
geografico-linglisticas del Caribe:
anglofono, francéfono, hispano,

holandés, Gran Caribe, Miami y
Centroamérica.

Esta primera edicién de la Trienal
Internacional del Caribe esta
dirigida por el Comité Organizador,
compuesto por Maria Elena Ditrén,
Directora Ejecutiva de la Trienal y
Directora del Museo de Arte Moderno;
Amable Lopez Meléndez, Curador
Jefe del Museo de Arte Moderno;
Marianne de Tolentino, Directora de
la Galeria Nacional de Bellas Artes;
Sara Hermann, Secretaria General
de la Asociacién Dominicana de
Criticos de Arte (ADCAJAICA); Abil
Peralta Agliero, Coordinador de
la Unidad Técnica de Cultura de la
Camara de Diputados de la Republica

Dominicana; Dustin Muiioz,
Subdirector General de Bellas Artes y
Rafael Read, representante cultural de
la Alcaldia del Distrito Nacional.

Los especialistas en artes visuales que
integran el Comité Organizador se
constituyen en el Comité Curatorial
de laITrienal Internacional del Caribe,
el cual tiene a su cargo la seleccion
de los artistas invitados especiales.
Asimismo, la seleccion de los artistas
participantes esta a cargo de los
curadores Dominique Brebion (Caribe
francéfono), Jorge Luis Gutiérrez
(Gran Caribe y Miami), José Manuel
Noceda (Centroamérica), Danilo De
los Santos (Caribe hispano) y Jennifer
Smit (Caribe holandés).

Los artistas invitados especiales de este
magno evento son: Tony Capellan
(Republica Dominicana), Maria
Fernanda Cardoso (Colombia), Luis
Cruz Azaceta (Cuba), Phillipe Dodard
(Haiti), Tirzo Martha (Curazao) y
Pepén Osorio (Puerto Rico).

El Comité Organizador ha designado
un jurado internacional de premiacion
compuesto por los especialistas
Orlando Britto Jinorio, Curador
Independiente (Espafia), Dra. Michéle
Dalmace Directora del Instituto de
Estudios Ibéricos e Iberoamericanos de
la Universidad Michel de Montaigne,
Bordeaux (Francia), Dra. Carol
Damian Directora del Patricia and
Phillip Frost Art Museum (Miami),
Myrna Guerrero Villalona, miembro
de AICA-Republica Dominicana y
Yacouba Konaté, Presidente de AICA
Internacional (Costa de Marfil/
Francia).

El Jurado de Premiacién otorgard
un Premio Editorial que consistira
en la edicion de un catdlogo
monografico que se producird en la
Republica Dominicana; un Premio
de exhibicién que consistird en una

exposicién individual en el Museo
de Arte Moderno de la Republica
Dominicana que incluira un catdlogo
de la exposicion, transporte, seguro
de las obras, viaje y estadia del artista;
un Premio de Residencia Artistica
en la Republica Dominicana, que
consistird en la participacion, durante
un periodo de 15 a 30 dfas, en un
programa de artistas en residencia,
sujeto a un contrato. Incluira
transporte y gastos de manutencion
por el tiempo senalado. El Jurado
podrd conceder reconocimientos y
menciones de honor.

En esta primera edicién, ya como I
Trienal Internacional del Caribe,
Santo Domingo 2010, el Ministerio de
Cultura y el Museo de Arte Moderno,
proyectan este evento inspirandose en
la profunda vocacién de la “Ciudad del
Ozama” como espacio de encuentro
regional y didlogo fraterno en torno a
las problematicas sociales, culturales,
politicas y ecolégicas mas inquietantes
que afronta la humanidad de nuestro
tiempo. De hecho, la XV Conferencia
Internacional de la Organizacién de
la Naciones Unidas sobre el Cambio
Climatico (COP 15), celebrada en
Copenhague (Dinamarca) del 7 al
18 de diciembre de 2009, concluyé,
luego de un insélito “acuerdo” de
renuncia -entre los principales paises
industrializados- a la firma de un pacto
politicoanticalentamiento,equivalente
a la ratificacion del Protocolo de Kioto
(2005). La intensificacion del dialogo
y de los procesos transdisciplinarios,
propiciando  soluciones efectivas
ante la complejidad de la actual
crisis climatica planetaria, no sélo se
plantea como imperativo de orden
ético y moral, sino también como
desafio ideolégico, concerniente
a todas las naciones, a todos los
sectores  -politicos, econdémicos,

cientificos, culturales, comunitarios,
profesionales o ciudadanos-, pues el
predominio de los valores econémicos
sobre los ecolégicos resulta una de las
primeras causas de esta crisis.

La I Trienal Internacional del Caribe se
proyecta como plataforma privilegiada
de empoderamiento para el arte y
los artistas contemporaneos del
Caribe y Centroamérica; como nueva
apuesta al dialogo multicultural,
edificador, abierto, reflexivo, poético,
transparente, festivo, propositivo,
fraternal e impostergable desde y a
través de laimaginacion, la sensibilidad
y la creatividad. Sin limites de medios,
ideas o recursos expresivos, la
TRIC/2010 se enfoca especialmente en
artistas cuyas propuestas comparten
el hecho de plantearnos un intenso
cuestionamiento sobre los multiples
elementos que configuran las
complejas identidades y realidades
sociales contemporaneas, asi como una
preocupacion esencial por los efectos
daninos que resultan de la vertiginosa
degradacién que los distintos grupos
humanos, vienen infligiendo a la
biodiversidad, al medioambiente y al
ecosistema, muchas veces a través de
procesos de explotacion, “desarrollo”
y consumo de los recursos naturales
no renovables.

Para mas informacion sobre este
evento dirigirse al Museo de Arte
Moderno de la Republica Dominicana
ubicado en la Avda. Pedro Henriquez
Ureiia, Plaza de la Cultura Juan Pablo
Duarte, con el teléfono: 809-685-2153
extensiones 225/226 6 escribiendo a
http://trienalinternacionaldelcaribe(@
gmail.com/
trienalinternacionaldelcaribe.
blogspot.com”
trienalinternacionaldelcaribe@gmail.
com/trienalinternacionaldelcaribe.
blogspot.com.
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Juan Carlos Reyes

Exposicion colectiva “Historias cotidianas”.

por Patrick Landry.

Para empezar la conmemoracion de
los diez anos de la revista ARTES,
una exposicion titulada “Historias
cotidianas”, serd presentada en los
locales de esta publicacion. Varios

eventos como exposiciones o charlas

seran después organizados, durante
todo el afio de aniversario de la
revista.

Organizar una colectiva no es cosa
facil. Al principio, hay que tener
una idea bien clara del enfoque

que se quiere dar a la exposicion.
;Hacerla por temas, por categorias,
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por técnicas, por movimientos o
por cualquier otro factor? El trabajo
preliminar en el enfoque del evento
es sumamente importante porque
determina el logro del mismo.

En esta ocasion, el enfoque retenido
es la juventud. Se necesita un nuevo
material pictorico para refrescar la
mirada del espectador. Es un gran
desafio. La curadora del evento tiene
como objetivo presentar al publico
una serie de artistas jévenes tales
como Alejandro Pérez, Angeisi
Goémez, Angel Villalona, Daniel

Infante, Elvin Diaz, Emilia Barrientos,
Etienne Hernandez Sanlley, Francis
Romero, José Levy, José Ramia , Juan
Carlos Reyes, Nelson Barrera, Omar
Molina, Rafael Pérez Concepcion,
Samuel Priego, Wali Vidal, Wanda
Cortorreal. La idea es no solamente
dar una oportunidad a estos artistas,
sino también renovar el discurso
artistico y a través de €l la reflexion
que todos debemos tener frente a un
evento de este tipo.

Si es muy facil apreciar una obra

de Rafael o de Picasso, detectar en

Alejandro Pérez Wali Vidal

el trabajo de un joven la calidad
intrinseca, es decir el valor artistico,
es mucho mas complicado porque
estd en germinacion, y no se ve
claramente. Solo una mirada experta
puede hacerlo. Eso revela la segunda
ambicién del evento, la dimension
didactica. ;Qué vemos?

Vemos una serie de cuadros donde los
artistas tienen una vision del mundo
bien diferente, con preocupaciones
artisticas y sentimentales muy
variadas. Eso muestra la pluralidad
en el arte, algo que debe siempre
permanecer para mantener el arte
vivo y actual. La expresion de la
pluralidad es uno de los componentes
de la libertad y, a su vez, la libertad
uno de los componentes del arte.
Esta serie presenta paisajes, personajes
y bodegones. Cada artista tiene

su vision, sus preocupaciones

y su manera de representar la
cotidianidad. La realidad existe por
si-misma, pero la mirada del hombre
y sobre todo del artista la interpretan

Angel Villalona

Samuel Priego

135



José Ramia

con énfasis. Es la sensibilidad frente al
mundo, pero no cualquier mundo. Es
el mundo del artista que se propaga
en la tela. No es necesario defender
ideas o tener un discurso preciso
para hacer una obra. Manet, con

sus bodegones, tenia como Gnica
pretension sensibilizar al pablico. La
sensibilidad nunca debe desaparecer.
El pintor no interpreta algo que

no lo conmueve. En la exposicion,
tenemos una vision amplia de
situaciones, contextos y ﬁguras.

No es una realidad. Son realidades
multiples como el mundo de ahora,
multiple y complejo. Entonces, cada
quien tiene su historia cotidiana,

sus preocupaciones representadas
en la colectiva. La figuracién o la
abstraccién son soluciones artisticas
que permiten mostrar, pero no
necesariamente entender, un mundo
donde el ser humano cada dia ocupa
menos espacio.

Wali Vidal con poesia nos figura
cuatro jovenes en marcha con
movimientos muy suaves. Tres
forman un grupo. El Gltimo anda
solo y parece salir del camino. Los
cuatro andan a un buen ritmo pero
no saben adonde van.

Juan Carlos Reyes con su

Omar Molina

hiperrealismo nos hace pensar en la
lucha entre lo natural y lo artificial,
con una parte de un tronco con
ramas que sale de un tarro puesto en
una pared hecha de ladrillos. El tarro
roto y la pared figura la presencia
humana ocupando la parte de abajo
del cuadro. El arbol muerto crea
una distorsién delante de un cielo
azul. Una realidad presenta a nuestra
época.

Nelson Barrera nos pone frente a una
gigantesca figurita de papel. El fondo
es poco real aunque tiene nubes.

La presencia de lapices en cima de
esta figurita con un hoyo parecido

a una boca abierta nos invita a una
reflexion sobre la comunicacion.

Es una comunicacién bien dificil,
figurada por la escalera al pie de

esta figurita, escalera que no parece
suficientemente grande para llegar a
la boca o a los lapices.

El lado muy grafico de Etien
Herndndez nos habla también de
comunicacién. Y con el mismo
motivo que Barrera, ¢l decide de
manera directa ponernos frente a una
cotidianidad humana.

Samuel Priego usa la fantasia y la
originalidad para pintar la cabellera
hecha con frutas. Es un guifio a los

Rafael Pérez Concepcidn José Levy

Daniel Infante Etienne Herndndez Sanlley

retratos de Arcimboldo, que usaba los
vegetales y las frutas para construir
una cara. No es el Gnico que se
permite jugar con referencias a obras
antiguas.

Aligual, Omar Molina retoma el
clasico tema de la natividad con un
punto de vista y una interpretacion

sorprendentemente modernos en
cuanto a la composicion y a la paleta

de colores, con su toque caribeno. El

Emilia Barrientos Elvin Diaz Wanda Cortorreal

establo parece a una casa de madera
del campo. Los personajes, aunque
vestidos con ropa algo antigua, tienen
actitudes parecidas a los codigos de
interpretacién de una navidad.

Ya sean bodegones, cuadros abstractos
o retratos con la mirada perdida,

el punto comn de las obras de la
colectiva es que nos muestran la
fragilidad del hombre. Con poesia

o sin rodeos, los artistas quieren
poner al espectador frente a una
cotidianidad que frecuentemente no
queremos Ver, pero cuya existencia
no podemos negar. Esta seleccién de
jovenes artistas nos dard la ocasién
de abrir los ojos, unos ojos jovenes y

nuevos.

Nelson Barrera

Francis Romero

Angeisi Gomez



Pieza de arte

PARAPENETRAR
LAS MOKAPAS
CLANDESTINAS
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Raul Morilla, “Para penetrar las moradas clandestinas’, 450 x 450 x 450 ", Instalacion, Materiales diversos, 2009

RAUL MORILLA PARA PENETRAR

LAS MORADAS CLANDESTINAS

Una instalacién concebida para un espacio de
4.5 x 45 x 4.5mts, donde una casita elaborada
en madera de pino criollo con techumbre de
zinc, estara suspendida en el espacio gracias a dos
cuerdas (cadenas) que la sostendran del techo. En
la puerta abierta de la casa se proyectara un video,
asi como también en la ventana y en el fondo de
la casita, esta Gltima proyeccion se reflejard en un
espejo que estara en el piso debajo de la casita. El
video proyectara escenas de nuestro diario vivir,
esos pasajes de nuestras vidas que no queremos
revelar pero que estan siempre ahi latentes, esas
cosas a las que nos negamos aunque estemos
claros de que son una realidad palpable. Una
escalera de madera nos invita a entrar, a subir, a
ser complices de las intimidades de los otros, esas
intimidades que a veces queremos ignorar.

El espacio de la Instalacion se complementa por un

paquete de rosas blancas colocadas en el extremo
HORARSD

Lunes a Viernes de 9:00 am a 6200 pm

Sahados de 003 12 m

Entrada ol Mumea: Gratuita

izquierdo haciendo alusién a la sinceridad, a la
franqueza que representa todo el conjunto a
la transparencia de la cual carecemos en estos BREL LI
A& John F, Eennedy

Esn. Luds Lembert Peguera,

Edil. Honda, 5 plsa, Santa Domingn,
Repiblica Dominicana

Apartadao Postal 1206

tiempos.
El uso de la casa como lugar intimo y sagrado que

nos revela el verdadero “ YO”, nuestro verdadero

interior.

E.mail
= miseobe|lapartEyahoo, com
M U S I:'. {} Wi MLseobeilapart. com
Tedidono BD9. 5417721 [296)

BELLAPART Fax 809,542, 5913
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Amaya Fiat Lux es el titulo del nuevo libro
de la artista Amaya Salazar, escrito por
Fernando Casanova y Llaca. Esta obra se
edit6 con el fin de mostrar en su totalidad
la obra de la artista, tanto pictérica como
escultérica, planteando los origenes de la
artista hasta el presente, y la importancia de
su presencia en el ambito del arte nacional
e internacional, para asi lograr un enten-
dimiento completo de su obra. Podemos
apreciar en dicha obra la produccién de
Salazar, tanto en sus trabajos recientes,
como en su produccion de hace mas de 20
anos. Bingene Armenteros, Directora de
Arte Berri, hablé acerca del proceso de la
creacion del libro y dio las gracias a quienes
participaron en su elaboracion, mientras,
que el autor se refirié a la artista, a su

obra, y al trabajo de redaccién del libro.
Conjuntamente con la presentacion de la
obra, se llevo a cabo una exposicion, con
las obras mas recientes de esta artista. Temas
como el del ser humano y su relacién con el
entorno, las maltiples formas de represen-
tacion de la intimidad de las personas y su
relacién con grupos, son parte de los temas
que abarca la exposicién que se presenta
junto al libro. Estas actividades fueron una
satisfaccion para Arte Berri, porque Amaya
Salazar es una de los artistas presentes en su
coleccién permanente.

Nuevo libro acerca de la
obra de Amaya Salazar

ESPACIOS
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IMAGINARIOS
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Este libro es la primera tentativa del criti-

co mexicano Miguel Angel Munoz para
auscultar, con mirada de aruspice, en los
meandros espaciales, formas pldsticas y espa-
cios imaginarios, del universo visual de un
maestro de la plastica dominicana y en tres
destacados representantes de la pintura y el
dibujo: Ramoén Oviedo, Elvis Avilés, Hilario
Olivo y Mayobanex Vargas. Con Oviedo
Miguel Angel Muiioz ha logrado una “com-
plicidad compartida”, que lo ha compelido
al descubrimiento de una " pasion renova-
da”, y a dimensionar sus percepciones de
acercamiento al mundo de Oviedo, poblado
de humor, abstracciones liricas y de cro-
matismos oniricos, en los que se matrimo-
nian la figuracion y la abstraccion. En Elvis
Avilés, alcanza a columbrar a un artista en
“cambio constante”, de trazos abstractos,
cuyo dinamismo en las sutiles abstracciones
hacen de ¢l un pintor matérico, de grandes
insinuaciones lineales, desconcertantes man-
chados y atormentadores puntos cromati-
cos. A Hilario Olivo lo sitda en la estirpe de
los artistas de permanentes renovaciones
lineales, de reverberaciones yuxtapuestas y
formales, y a Mayobanex Vargas, en la tra-
dicion de los dibujantes con influencias del
hiperrealismo surrealista, cuyas figuraciones
dialogan con la fotografia y el cine, en una
impecable factura grafica.

Con este texto monografico sobre cua-

tro artistas dominicanos, el Ministerio

de Cultura de la Repiablica Dominicana
reafirma su concepto de promocion de los
escritores y artistas, como valores culturales
de la Nacion. Esta publicacion se inserta en
la filosofia editorial que ha caracterizado su
politica cultural.

Espacios Imaginarios:
Cuatro visiones sobre

artistas dominicanos
Por Miguel Angel Muiioz

Lokl S

- * 1 {
- il a8
; |'I.l AT,

En San Juan de Puerto Rico la Galeria

de Arte de la Universidad Del Sagrado
Corazon, fundada y dirigida por Adlin Rios
Rigau, celebré su quinceafiero en 2010. Para
ello present6 una exposicion extraordinaria
titulada Las Tres Luisas, muestra inédita de
tres artistas pioneras puertorriquefias de
mediados del siglo XX: Luisina Ordéfiez,
Maria Luisa Penne de Castillo y Luisa Géigel.
Como parte de la celebracion se ha publica-
do un libro a color de 164 paginas en el que
se ilustran y describen las 72 exposiciones
presentadas desde 1995. Cada exhibicion
cuenta con un despliegue de dos paginas,
con citas de criticos, de los artistas asi como
sus datos biograficos. Nota interesante es la
fotografia a pagina completa que ilustra el
disefio de sala de cada muestra, lo que con-
vierte la publicacion en un catalogo educati-
vo de cardcter histérico.

Rios Rigau estuvo a cargo del concepto,
disefio de portada y coordinacion general;
José A. Fonseca, coordinador de la Galeria,
fue el encargado de la investigacion, reco-
pilacién y disefio grafico. La impresién

fue hecha en Puerto Rico por Advanced
Printing Buenaventura.

Desde su inauguracion esta galeria univer-
sitaria se ha distinguido por el rescate de
artistas puertorriquefios que por diversas
razones habian sido olvidados, toda vez que
ha sido espacio alterno para artistas con-
sagrados, artistas emergentes y estudiantes
talentosos. Cierran este volumen dos inte-
resantes entrevistas hechas por Adlin Rios
Rigau a los maestros Olga Albizu y a Samuel
Sanchez.

Galeria de Arte de la
Universidad Del Sagrado

Corazon: XV Aniversario
1995-2010

Catalogo para la exhibicion “Huellas por la
Mar”, conmemorando el septuagésimo ani-
versario de la llegada al pais de los republi-
canos espafioles que salieron de Espafa para
escapar de la dictadura fascista de Francisco
Franco. En los tratados historicos acerca del
devenir del arte dominicano, estd bien esta-
blecido el papel que tuvieron los maestros
republicanos espafioles en la gestion de una

nueva dinamica de las artes plasticas del pais.

Esta Exposicion pone de relieve la calidad de
la produccion plastica de los maestros espa-
noles, como se puede apreciar en el sinna-
mero de imdgenes que ilustran el catalogo

y asi mismo la fuerza con que los alumnos
dominicanos de inmediato asimilaron las
ensefanzas de sus maestros.

Esta exhibicion fue realizada en la Galeria
Nacional de Bellas Artes con la colaboracion
del Archivo General de la Nacién. La reco-
pilacién de datos, investigaciones y gestiones
ante los coleccionistas privados, sefialadas
en este catalogo fue el magnifico aporte de
los curadores, Myrna Guerrero y Danilo de
los Santos. Entre estos aportes tenemos a la
disposicion de los lectores dos textos criti-
cos titulados, Artistas espafioles refugiados:
Deslumbramiento y Alumbramiento escrito
por Danilo de los Santos y Exiliados repu-
blicanos, refugiados espafioles, arte domi-
nicano sobre huellas por la mar de Myrna
Guerrero. Acompanando estos textos estan
las biografias de los refugiados espafioles, del
emigrante espafiol y de los artistas domini-
canos, como también un listado minucioso
de todas las obras en la exposicion y la
cronologia de los artistas espafioles, arribo
eventos, y permanencias.

Huellas por la Mar:
Deslumbramiento-
Alumbramiento
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No es un libro de arte, propiamente dicho,
sino un extraordinario libro de poesias ilus-
trado por Inés Tolentino que ha logrado
hacerlo por esto, un libro de arte.
Impresion de Editora Buho en Santo
Domingo en marzo del 2009. Nos comen-
ta Inés Tolentino que «Instantineamente,
el proyecto de ilustrar la poesia de Hugo
Tolentino Dipp, mi tio, me llené de entu-
siasmo. Sentimiento que proviene de la
infancia misma ; el carifo, el respeto y la
admiracién inspirados por el pariente se
mezclaron con juabilo a la perenne y rica
memoria familiar. Pero este jubilo goloso
se nutri6 sobre todo de la belleza propia

de los poemas, de la dichosa loteria de las
palabras escogidas y del poder evocador de
los versos. Decenas y decenas de imagenes
iban surgiendo a medida que lefa inspirando
febrilmente mi mano de dibujante. Mi ima-
ginario, con todas sus criaturas, conocid en
la poesia de Don Hugo, una tierra fecunda
donde la mano y el papel encontraron su
patria » Inés nace en Santo Domingo y sus
estudios los hace en la Escuela Nacional de
Bellas Artes y APEC. En Paris en la Escuela
Nacional Superior de Bellas Artes, licencia-
tura y maestria de la Universidad de Paris

y diploma de estudios superiores para el
doctorado.

Palabra Nueva
De Hugo Tolentino Dipp

Publicaciones

TESOROARTISTICO

LIt rsidad Autonoma

¢ Santo Domingo
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El libro Tesoro Artistico de la Universidad
Auténoma de Santo Domingo, es una publi-
cacion fresca, novedosa y atractiva dentro

de su agenda cultural, académica y social.
Fruto de una inquietud universitaria que
inicia en el afio de 1979, y que hoy un grupo
de intelectuales uasdianos decidié desafiar el
pesimismo, la escasez de recursos y apostar
por el enriquecimiento de la vida cultural de
la UASD, con esta obra.

La idea de este proyecto cobré importancia

a partir de las pérdidas de unas costosisimas
obras de artes que fueron sustraidas de la
Facultad de Humanidades a finales de la
década del 80

La Universidad Auténoma de Santo
Domingo es una institucién de educacién
superior de interés publico, auténoma, con
personalidad juridica y patrimonio propio,
con circunscripcién en todo el territorio
dominicano y esta constituida conforme

ala Ley de Autonomia en vigor. Es una
organizaciéon compleja que ensefia y apren-
de, como un espacio multidimensional en

el que todo lo que ocurre en su interior
tiene consecuencias en los profesionales

que forma y por consiguiente en el pueblo
dominicano. Lo que la coloca en la punta
del proceso de transformacion social a través
de la educacién superior.

Tesoro Artistico
Universidad Autonoma

de Santo Domingo
De Julio Alberto Melo
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ATLANTA
High Museum of Art

CALIFORNIA

Museum of Latin American Art
-MoLAA-

CARACAS

Galeria Ascaso

Centro de Arte San Francisco

Freites

Galeria 39

Medicci

Fundacion Centro de Arte

Sala Trasnocho Arte Contacto - TAC

COSTARICA

Museo de Arte Costarricense

Museo de Arte y Disefio
Contemporaneo

CUBA

(Casa de Las Américas

Centro Wifredo Lam

Fundacién Caguayo

Galeria La Casona

Museo Nacional de Bellas Artes

CURAZAO

Galeria Landhuis Bloemhof

Gallery Eighty-Six

GUATEMALA

Centro Cultural Elmar Rojas

El Atticco Galeria de Arte

Museo Nacional de Arte Moderno
Carlos Mérida

Sol del Rio

HAITI

Fundation Culture Creation

Galeria Marassa

MARTINICA

Centre Martiniquais D “Action Cultural
Scene Nationale Centre Culturel,

Musee Martiniquais des Arts
D’Ameriques Semavil

MEXICO

Alfredo Ginocchio

Museo de Arte Moderno

MIAMI

The Americas Collection

Bass Museum of Art

Chelsea Galleria

Gary Nader Gallery

Hardcore

Karpio Facchini Gallery

Kunsthaus Miami

Museum of Contemporary Art -MOCA-

Rubell Family Collection

Artspace Virginia Miller Galleries

NUEVA YORK

El Museo del Barrio

Haim Chanin Fine Arts

Salander-0Reilly Galleries

PANAMA

Instituto Nacional de Cultura -INAC-

Museo de Arte Contemporaneo

Arteconsult

Allegro Galeria

Museo de Arte Contemporaneo

Weil Art

Encuentros Galeria

PUERTO RICO

Coleccion Gutierrez-Bermidez

A Cueto Gallery

Anibal Soto

Galeria Botello

Espacio 1414

Galeria 356

Museo de Arte Contemporaneo -MAC-

Museo de Arte de Ponce -MAP-

Museo de Arte de Puerto Rico -MAPR-

Museo de Las Américas

Obra Galeria

Galeria Espacio 304

Uri Art Gallery

Viota

Walter Otero Gallery

REPUBLICA DOMINICANA

Arte Berri

Centro Cultural de Espaia

Centro Ledn

D Guillermo

De Bodden

Gallery Art Center

Lyle 0. Reitzel Arte Contemporaneo

Umbrales Galeria de Arte

Palacio de Bellas Artes

Museo de Arte Moderno

Centro Cultural Cariforo

Museo de la Ceramica Contemporanea

Quinta Dominica



Dali, Magritte, Picasso, Giacometti y Joan
Miré se dierén cita este verano en Edimburgo
en “Another World”, exhibicién con la que las
National Galleries of Scotland celebra el medio
siglo de su apertura. Las piezas que forman parte
de la muestra han sido cedidas por prestigiosas
colecciones publicas y privadas, a las que se suma
la del museo escocés, que mostrard al completo
sus fondos surrealistas por primera vez.

La exhibicion analiza los inicios del Surrealismo y
la influencia que sobre este movimiento ejerci6 el
Dadaismo y las ideas anti-establishment. Los ins-
tigadores de la tendencia surrealista confluyeron
en Paris finalizada la I Guerra Mundial: entre 1919
y 1922 Man Ray, Duchamp o Max Ernst coincidie-
ron en la capital francesa con Tzara y Arp. Breton
emergié como lider del colectivo a comienzos
de la década de los veinte, empleando el término
surrealista utilizado por Apollinaire para definir
al grupo. En Edimburgo contemplamos pinturas
en las que Magritte se sirvié de los procedimientos
técnicos del arte tradicional para plasmar image-
nes oniricas e ilogicas ligadas a las de De Chirico.
La escultura de marmol o piedra pierde su sentido
en el colectivo surrealista: los objetos encontrados
mads o menos casualmente y extraidos de su con-
texto original se convierten en objetos artisticos
por obra y gracia de la voluntad de Duchamp,
Dali, Bretton, Picasso o Man Ray. Un dltimo capi-
tulo de “Another World” abordard la presencia
del Surrealismo en Gran Bretafia de la mano de
trabajos de sus principales representantes.

ANOTHER WORLD: OTRO

Del 10 de julio de 2010 al 9 de enero de 2011
Dean Gallery de las National Galleries of Scotland, Edimburgo

El proyecto-instalacion Bill Viola: obras figurati-
vas es la primera de una serie de exposiciones que
se mostré como el Museo Picasso Malaga plantea
diversos modos de relacion entre el artista mala-
guefo y creadores fundamentales que realizan su
trabajo a partir de la segunda mitad del siglo XX.
El simbolismo, la soledad de los personajes, la
hondura psicologica, la vida y la muerte son
temas presentes en la obra de Pablo Picasso, espe-
cialmente en épocas como el llamado periodo
azul, cuyo inicio coincide con la muerte de Carles
Casagemas, intimo amigo del pintor, y etapa en
la que crea obras maestras como La vida (1903),
pintura que dio origen a esta propuesta del MPM.
Temas del arte de todos los tiempos, el artista
andaluz recogi6 el testigo de la tradicion para
mostrarlos bajo su propia mirada, del mismo
modo el que en la actualidad grandes creadores
como Bill Viola los visitan bajo el signo de la con-
temporaneidad y las nuevas técnicas creativas.
Bill Viola: obras figurativas es una exposicion del
artista norteamericano en el museo dedicado a
Pablo Picasso. De este modo, el MPM propone al
espectador reconocer las sutiles conexiones entre
algunas de las obras de ambos creadores, identifi-
cando lo que de propio hay en cada uno de ellos y
lo que de universal hay en su arte.

La exposicién se acompafia de un audiovisual
producido por el MPM con algunos intereses
comunes entre los dos artistas.

Bill Viola: obras figurativas
28 junio - 12 septiembre, 2010
Museo Picasso, Malaga

A raiz del caos de la Primera Guerra Mundial,
un importante movimiento surgié hacia la ﬁgu—
racion, lineas limpias, formas modeladas, muy
lejos de espacios abstractos en segunda dimen-
sién, composiciones fragmentadas, y cuerpos
disidentes del avant-garde, particularmente en
el Cubismo, Futurismo y Expresionismo, que
dominaron los afios de los inicios del siglo XX.
Después del horror acontecido por la humanidad
en el hemisferio oeste, por la era mecénica de la
guerra abierta, el deseo se reafirmé a representar
el cuerpo auténtico e intacto. En la proxima
década y media, el clasicismo retornd, sintesis,
organizacion, y valores duraderos, en vez de
énfasis post guerra e innovaciones a todo costo,
dominando el discurso del arte contemporaneo.
Caos y clasicismo trazo este periodo clasico esté-
tico, como trabajo en forma poética, mistica idea
en el avant-garde parisino.

Chaos and Clasicismo: Arte en Francia, Italia
y Alemania 1918-1936, sera la primera exhibi-
ciéon en los Estados Unidos enfocando sobre
el fenomeno internacional y examinando sus
manifestaciones en todos los acontecimientos.
Entre los artistas representados estan Balthus,
Jean Cocteau, Giorgio de Chirico, Otto Dix,
Hannah Hoch, Fernand Léger, Henri Matisse,
Ludwig Mies van der Rohe, Pablo Picasso, and
August Sander. Esta importante exposicion fue
curada por Kenneth E. Silver, Curador invitado
y Profesor del Modern Art, New York University.
Esta Exhibicion esta respaldada en parte por la
subvencién de la Donacién Nacional de Artes y
la Fundacién de David Berg.

CAOS Y CLASICISMO
Del 1 de octubre al 9 de enero, 2011
Museo Guggenhein, New York

En esta innovadora exhibicién, diez artistas con-
temporaneos, estan comprometidos a dialogar
con trabajos clasicos de la China antigua. La razén
del concepto de esta exhibicion, es el programa de
artistas residentes del Museo. Destacados artistas
de la China y la diaspora China, han llegado a
estudiar el arte chino de la super coleccion del
Museo de Fine Arts de Boston, permitiéndolos
crear nuevas obras en una respuesta directa a la
colecciéon permanente. En esta exhibicion los
nuevos trabajos y las obras maestras se expondran
en la nueva Galerfa Gund, logrando que lo anti-
guo haga historia a lo contemporaneo, mientras
que lo contemporaneo revitalice lo antiguo. El
Museo de Fine Arts ha seleccionado diez artistas,
que a pesar de sus antecedentes diferentes, estan
unidos por un compromiso profundo con el arte
tradicional del dibujo en tinta. Muchos de los
artistas trabajan en silencio, contemplando, los
paisajistas Li Huayi, Arnold Chang, Qiu Ting,
Zeng Xiaojun, and Liu Dan. Algunos emplean
la gran escala, un inmediato impacto del arte
contemporaneo global, como Xu Bing and Qin
Feng. Los otros, Yu Hong, Liu Xiaodong, and Li
Jin, trabajan con un ojo entusiasta personas y
la sociedad. Lo que esta reflejado en este grupo
de personas en la diversidad de antecedentes, y
en su conexién comun a la tradicién, siendo un
compromiso el comprender el pasado mientras
forman un futuro vibrante, una mision desde el
corazén, no solo de la “Tinta Fresca” pero de la
China Contemporanea.

TINTA FRESCA: Diez tomas de la

. ./ [
tradicion China.
Del 20 de noviembre al 13 de febrero del 2011
Museo de Fine Arts, Boston

Muybridge fue famoso mostrando que un caba-
llo podia volar. Adaptando hasta el final la mas
reciente tecnologfa, probé su teoria, logrando
que cuando un caballo estuviera galopando, des-
encadenar el obturador de un banco de camaras.
Este experimento probé indiscutiblemente por
vez primera, lo que el ojo ve con anterioridad,
que el caballo levantara las cuatro patas del piso al
mismo tiempo en una accion de correr.
Buscando una razén para compartir su inno-
vadora obra, inventé el “zoopraxiscope”, un
método para proyectar versiones animadas de sus
fotografias y secuencias cortas en movimiento,
las cuales anticipan posteriores desarrollos en la
historia del cine.

Eadweard Muybridge naci6 en Inglaterra, e inmi-
gré a los Estados Unidos en el 1850. Es uno de los
fotografos mas influyentes de todos los tiempos.
Forz6 los limites de las posibilidades de las cama-
ras, creando imdagenes famosas de animales y
humanos en movimiento. Como también fueron
imponentes sus inmensos panoramas de paisajes
americanos, como es el Yosemite Valley, y su
documentacion sobre el rapido crecimiento de
la nacién, particularmente en San Francisco. Su
vida dramatica incluy6 viajes extensos a Norte y
Centro América, una carrera como conferencis-
ta exitoso, y el escandalo de su juicio por haber
matado al amante de su esposa. Esta exhibicion
registra en su totalidad su trabajo por vez prime-
ra, y explora las formas en que Muybrige creé y
pulié sus extraordinarias imagenes, que conti-
nuan resonando en los artistas de hoy.

Eadweard Muybridge
Del 8 de septiembre al 16 de enero del 2011
Tate Britain

A lo largo de la historia, el hombre ha mostrado
el sentido del mundo a través de los mitos. Estas
historias, a menudo tomando formas visuales,
han sido ambas preservadas y transformadas a
través de los anos y han sido reimaginadas y
redichas. Los artistas han considerado desde hace
mucho, que la mitologia es parte de su lengua-
je estético, la tradicién continua en los artis-
tas modernos y contemporaneos que abordan
y reinterpretan la mitologl’a en sus trabajos. La
Exposicion El Mito Moderno muestra traba-
jos en papel de la coleccion del Museo de Arte
Moderno, dedicando elementos narrativos de
la mitologia antigua, e incorporéndolos en un
nuevo repertorio visual. Organizado tematica-
mente, incluyen trabajos desde 1797 hasta 2008,
comenzando con Francisco Goya y continuando
a través de artistas contemporaneos de hoy. La
exhibicién se desarrolla en tres capitulos, pre-
sentando descripciones modernas de mitologfas
clasicas, cosmologias imaginarias de los propios
artistas, ﬁguraciones arcaicas, y arte contempo-
raneo, destacando nuevas mitologias, siempre
desarrollando mundos ficticios, visiones utdpicas,
ideales y visiones que generan nuevas tipologias
artisticas y narrativas. Entre los artistas represen-
tados estan Matthew Barney, Joseph Beuys, Paul
Cezanne, Enrique Chagoya, Salvador Dali, Andre
Derain, Marcel Duchamp, Willem de Kooning,
Juan Downey, Max Ernst, Paul Gauguin, Adolph
Gottlieb, Arshile Gorky, Wifredo Lam,Matta, Ana
Mendieta, Wangechi Mutu, Pablo Picasso, Richard
Prince, Jackson Pollock, Odilon Redon, Mark
Rothko, Jim Shaw y Andy Warhol.

EL MITO MODERNO: Dibujos
Mitoldgicos en Tiempos Modernos

Desde el 10 de marzo hasta el 6 de septiembre
Museo de Arte Moderno , MoMA, New York




Uno de los artistas mas excepcionales del siglo 21,
Fernando Botero, se encuentra por primera vez
con los amantes del arte en Turquia en el Museo
Pera , con una exhibicién que incluye una selec-
cion de 64 obras. Botero ha aportado una nueva
interpretacion a la estética de nuestros tiempos,
y la exhibicién describe esta interpretacién en
seis secciones: el circo, la corrida de toros, lati-
noamericanos, vida latinoamericana, naturalezas
muertas, y versiones de obras maestras en la his-
toria del arte. Los trabajos del artista Colombiano
contienen mucha referencia de su propia cultura
y vida, y en un estilo Gnico cuestiona el concepto
de belleza en nuestro siglo. Esta Exposicion tuvo
el apoyo del Consulado Honorario de Colombia,
la Embajada de Espaiia y el Instituto Cervantes
de Estambul. Uno de los elementos que mds
se caracteriza en los trabajos de Botero, es la
habilidad de combinar su original cultura lati-
noamericana, como nutrir la propensién por lo
hiperbélico y lo fantastico con lo europeo en un
tema extraordinario. Lo europeo es obviamente
referido por los maestros como Giotto, Piero della
Francesca, Leonardo, Mantegna, Velézquez, Goya,
Diirer, Rubens, Manet y Cézanne, que fueron su
referencia durante sus viajes a Italia y Espafia en
los afios cincuenta.

La historia del arte es un amplio y précticamente
ilimitado repertorio de imagenes para ser
encontradas pero no imitadas. El recrea los espiri-
tus, y los presenta en términos contemporaneos,
alineandolos a una idea original en términos de
volumen, espacio y signos de color.

Fernando Botero
Del 4 de mayo al 18 de julio, 2010
Museo Pera, Estambul

Gauguin(1848-1903) es uno de los mas influ-
yentes y célebres artistas de final del siglo XIX.
Extraordinariamente, esta es la mayor exhibicién
en Londres , dedicada a su trabajo artistico el cual
cubre alrededor de medio siglo de su carrera.
Inaugurando el 30 de septiembre, 2010 en el Tate
Modern, Gauguin: Hacedor de Mitos, es una
exhibicién que traza el enfoque excepcional del
artista por la narracion. Recolectando mas de
cien trabajos de colecciones privadas y publicas
alrededor del mundo, la exhibicién tomard una
mirada apremiante y fresca de este maestro del
arte moderno. Un Post-Impresionista y un pio-
nero del modernismo, las imagenes poderosas
y audaces de Gauguin fueron vistas radicalmente
como €l se distanciaba de la influencia impresio-
nista.....Esta exhibicién sera un desafio (com-
monly held assumptions)del artista y su practica.
Revelara a una audiencia del siglo veinte, la
complejidad y la riqueza de las estrategias narra-
tivas y explorara los mitos y fibulas que fueron
centro de su creatividad. Gauguin: Hacedor de
Mitos, mostrard muchos de sus trabajos iconicos.
Buscé escaparse de la civilizacion europea hacia
los mares del Sur, inspirado por la flora tropical,
la fauna y la vida diaria de Tahiti, como también
se sumergié en la desaparicion de la cultura local
para invertir su arte en un significado mas pro-
fundo, ritual y mitolégico. Mientras que Tahiti
revitalizaba la obra artistica de Gauguin, sus tra-
bajos eran una continuacién de su practica tem-
prana en Inglaterra, Martinica y Arles, en donde
Gauguin exploré ideas alrededor de la religion,
fabulas, mitos y tradicion.

GAUGUIN: Hacedor de Mitos
30 de septiembre del 2010
Tate Modern, Londres

Malba—Fundacién Costantini presentd una selec-
cion de 13 esculturas del artista Martin Blaszko
(Berlin, 1920) —argentino por opcion desde 1946-,
uno de los mayores exponentes de la abstraccion
geométrica en América Latina. Realizadas en
bronce y aluminio pintado, las piezas se exhibie-
ron en la terraza del Museo y propusieron un
recorrido por su vasta trayectoria, desde los afios
40 hasta la actualidad.

Estas esculturas tienen la particularidad de haber
sido concebidas para ser situadas en el espacio
publico. Fueron proyectadas para que dialoguen
con la dinamica de la ciudad y sus habitantes, para
que puedan ser recorridas y transitadas.

Desde sus inicios, Martin Blaszko centré su traba-
jo en temas vinculados a la proporcion, el orden,
la armonia y el lenguaje universal, busquedas e
intereses comunes al arte abstracto y concreto y
a los origenes del grupo argentino Madi, del cual
formé parte.

Blaszko otorga particular interés a la funcion del
artista en relacion con el desarrollo de las ciuda-
des y los pueblos. En palabras del propio artista:
“Siempre pensé la escultura para ser emplazada
en el espacio publico. Cuando dibujo, ya estoy
pensando en su relacion en lo publico”.
Asimismo, el artista elabora un nuevo concepto
de monumentalidad, no basado en las dimen-
siones reales de la obra, sino en las relaciones
proporcionales. Dice el artista que la monumen-
talidad de una escultura no es sélo una cuestiéon
de altura. Es un asunto de organizacién interna .

Martin Blaszko. Proyecciones

Urbanisticas
Del 2 de julio al 20 de septiembre de 2010
Malba, Fundacion Costantini

En el tiempo entre la vuelta de Matisse de
Marruecos en 1913 y su partida de Niza en
1917, el artista produjo los trabajos mas exigen-
tes, experimentales y enigmaticos de su carre-
ra. Pinturas que son abstractas y rigurosamente
carentes de detalles descriptivos, geométricos
y con una composicion pronunciada y domi-
nada por sombras negras y grises. Trabajos de
este periodo, han sido tipicamente tratados sin
relacién entre uno y otro, como una aberracion
del desarrollo del artista, 0 como una respues-
ta al civismo de la I Guerra Mundial. Matisse:
Invencion Radical, 1913-1917, se traslada sobre la
superficie de estas pinturas expuestas para exami-
nar su produccién fisica y el contexto esencial de
la practica del estudio de Matisse. A través de este
cambio de enfoque, la exposicion revela fuertes
conexiones en sus trabajos y demuestra el rol
critico en el desarrollo del artista en ese tiempo.
Matisse mismo reconoce cerca del final de su
vida lo importante que fue este periodo cuando
identifica las obras “Baiista cerca del rio” y “Los
Morcanos” como las mas cruciales. La importan-
cia en esos momentos reside no solo en las cua-
lidades formales de las obras, pero también en la
naturaleza fisica de las éstas, cada una guardando
cierta relacion con la historia de su manufactu-
ra. La exhibicion incluye aproximadamente 120
obras, entre esculturas, dibujos, y grabados, prin-
cipalmente de los afios entre 1913 al 17.

Matisse: Invencion Radical, 1913-
1917

Julio 18 a octubre 11,2010
Museo de Arte Moderno, MoMA, New York

Esta exhibicion presenta una docena de artistas
internacionales, los cuales con sus trabajos abs-
tractos, muestran idiosincrasia, formas orgdnicas,
materiales que muestran ser maleables y flexibles,
técnicas basadas en artesania y en muchos casos
compromisos con el género y la sexualidad. En
1966 la critica de arte y curadora, Lucy R. Lippard
acuno el término “abstraccion excéntrica”, para
describir tal palabra, la cual se desvié en forma
y contexto por el arte abstracto, dominando
en ese tiempo, especialmente the hard edges,
estética industrial ideologias anti-expresivas del
Minimalismo de los afios 1960. Tomado de la
colecciéon del Museo de Arte Moderno, los tra-
bajos expuestos reflejan un impulso hacia la
abstraccién excéntrica desde mediados de siglo
al presente, demostrando su continuidad robus-
ta y alcance global. Con materiales comunes y
sensibilidad manual, estos artistas han mezclado
los objetos y rituales del diario vivir para probar
la sicologia del cuerpo y los espacios arquitecto-
nicos, particularmente los domésticos. Juntos,
los trabajos destacan el modo que los artistas han
buscado juntar el abstracto con lo corporal, y
aspectos cotidianos del diario vivir, a través de las
ultimas seis décadas

Mente y Asunto: Abstracciones
Alternativas, 1940 Hasta Ahora

Del 5 de mayo al 16 de agosto, 2010
Museo de Arte Moderno, New York

En el afio 2005 , el Museo Hammer lanza la
iniciativa de coleccionar arte contempordneo a
través de compras y donaciones. Reconociendo
la gran variedad de técnicas que los artistas con-
temporaneos emplean, esta creciente coleccién
de casi 1500 trabajos, incluye dibujos, fotografias,
esculturas, pinturas, filmicas y videos, en un
esfuerzo por reflejar la historia de las exhibiciones
del museo, con artistas representados en la colec-
cion, y que sus trabajos se exhiben en esta exposi-
cion, participando en la serie de nuestro proyecto
Hammer, en la bienal Hammer convocada por
invitacién, o en la exhibiciones monograficas o
tematicas de la institucién. Con el propésito de
coleccionar con criterio y ampliando la colec-
cion, el foco ha sido la adquisicién de trabajos
claves por artistas influyentes de la II Guerra
Mundial al presente, atendiendo particularmente
los trabajos hechos en el sur de California. Esta
es la tercera exhibicion realizada de la coleccion
contemporanea del Museo Hammer, destacando
las nuevas adquisiciones y trabajos que nunca han
sido expuestos en Los Angeles.

Esta nueva instalacion de la coleccion
Contempordnea Hammer muestra 42 obras
significativas incorporadas de los artistas Mel
Bochner, Andrea Bowers, Mark Bradford, Llyn
Foulkes, Evan Holloway, Monica Majoli, Charles
Ray, Frances Stark, Alina Szapocznikow y Gillian
Ewaring entre otros.

Seleccion de la coleccion

contemporanea
Del 3 de julio al 30 de enero, 2011
Museo Hammer.
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Annette Messager,
la concepcion de la artista

Conversacién entre la artista (AM); el curador del Museo MARCO, Jorge

Contreras (JC); y el agregado de cooperacion cultural y artistica de la

Embajada de Francia en México, Marc Sagaert (MS).

«El mundo que ha construido esta
maravillosa artista se parece cada vez mds
a un poema. Es un mundo cargado de
misterio que no se puede tocar y casi no se
puede intuir pero, de cierta manera, revela
cuanta falta nos hace este tipo de arte».
Jorge Contreras, curador de MARCO.

El Museo de Arte Contemporaneo de
Monterrey, presenté la primera gran
exposicion en América Latina de una
de las figuras fundamentales del arte
contemporaneo  mundial:  Annette
Messanger. La exhibicién consiste en una
seleccién de las obras mds representativas
de su trayectoria, e incluye instalaciones
que se han convertido en hitos de la
historia del arte. A través de su trabajo,
la artista explora con delicado cuidado el
aspecto luminoso y sombrio de nuestros
deseos, la ternura y la transgresion, el
temor y la serenidad. Juega con elementos
cotidianos para mostrar que es posible vivir
con placer todas nuestras experiencias
como seres humanos.

Identidad.

JC: Abordemos el tema de la vida.
Pretenderia preguntarle acerca de las
biografias, no obstante que he leido
que no le gustan para nada. La escuché
decir en una entrevista: <No somos una
sola persona, con un pensamiento que
transcurre de manera lineal». ;Piensa
usted que a través del arte solemos vivir
vidas distintas?, ;que nos convertimos
en otras personas?, ;que tenemos varias
vidas?

AM: Aclaro que no me gusta mi
biografia, aunque me gusta mucho leer
biografias de otras personas. En mis
biografias (que se encuentran en catdlogos)
figura la fecha de nacimiento, la realizacion
de exposiciones en tal museo y en tal fecha;
no es interesante, no me reconozco. Un
dia, caminando por la calle, pisé un pajarito
muerto; el incidente me llevé a hacer
la serie Les pensionnaires. De anécdotas
sencillas estd hecha mi biografia y no se

CONVERSANDO CON EL ARTISTA

escriben este tipo de cosas, al igual que no
se habla de las personas que te marcan, o un
libro, una pelicula, eventos socio-politicos,
que son elementos muy importantes. Mi
biografia esta hecha de anécdotas muy
sencillas. Todos somos seres diversos y muy
complejos. La identidad de una persona es
una cosa compleja. Es lo que he intentado
con las diversas identidades que ha asumido
Annette Messager, coleccionista; tramposa;
mujer practica.

MS: Su obra se nutre de vocablos que
parecen haber sido colocados para
una interpretacion en sentido estricto,
pero estin mds bien para subrayar la
fuerza y la debilidad de un término,
asi como su significado. Estas piezas
tienen algo de juego y de revelacion
al mismo tiempo. ;No es para usted,
acaso, el cuestionamiento mismo sobre
el origen de la palabra y, por ello, de la
identidad?

AM: En realidad me hubiera gustado
escribir. Entonces puedo decir que soy una
ladrona de palabras; robo palabras que
me gustan por su sonido, por la cancién,
por la musica y por su forma. La palabra
«rumor» se encuentra en mi trabajo, y
es bastante mala: peluches irrisorios
forman la palabra, me gusta jugar con su
significado, su forma visual y su opuesto.
Escribi también la palabra «fun»: figura con
redes negras como una cosa casi de duelo.
Me gusta jugar con esta oposicion, con las
contradicciones que tenemos en nosotros
mismos. En la serie de Las lineas de la mano
la misma palabra se repite centenas de
veces; no tiene sentido. No es mas que un
encantamiento, una letania, una oracion;
la misma palabra «promesa», «promesa,
no tiene mds sentido.

Fragmentos, objetos.

JC: Fotografias del cuerpo humano
protegidas con un velo negro estan en
algunas de sus obras. La malla negra
nos recuerda que no nos atrevemos a
mirar todo el cuerpo, lo consideramos
algo prohibido. ;Qué vinculo tiene
su trabajo con lo prohibido, con lo
que consideramos bien visto, con la
transgresioén y hasta con la perversién?

AM: No sé si soy la persona indicada
para responder eso. Puedo decir que utilicé
a menudo la fragmentacién de cuerpos
que ya no son ni de hombre ni de mujer,
que ya casi no son humanos. Fui muy
influenciada por el libro de Roland Barthes

(asino, 2005, Seda roja pongee, cuerda, goma, elementos varios, fibra dptica, tubos fluorescentes, ventiladores, sistema computarizado, Instalacion, 400 x 1600 x 1200 cm, Cortesfa de la artista y Galerie
Marian Goodman, Paris/New York

Fragmentos de un discurso amoroso: habla
del amor en fragmentos como se habla de
la enfermedad. No se dice «me duele mi
cuerpo» sino «me duelen los pies», «<me
duele la cabeza». Y es un poco igual con
el mal de amor, se dice «tienes un cabello
bello», «tienes bellos senos». Queria que
fuera una especie de reliquia, casi de ex
votos. s por eso, de pronto, que tengo
muchos exvotos mexicanos; justamente
fragmentos de cuerpo que estin en las
iglesias en mi casa son fragmentos de
cuerpos mas bien amorosos. Usted
menciona a la transgresion, a lo prohibido,
pero a mi parecer los museos estan llenos
de porqueria. En los museos se ven cuerpos
desnudos guerrilleros ensangrentados 'y,
pienso yo, que cada persona que visita
un museo es un poco mirona, lo que me
parece algo positivo. Entonces el hecho de
ocultar los fragmentos de cuerpo con redes
invita un poco mas a escudrinar.

MS:Hablando de fragmentaciéon, su
obra es de una riqueza impresionante,
con una complejidad poco comun.
Hay que aproximarse a su obra para
descubrir todos sus detalles, las
sutilezas...

AM: La belleza de la pintura, y a la
vez su limite, es quizd que se conoce una
obra en tres segundos: tiene que invadirle.
Siempre me han gustado los libros con un
principio, un desarrollo y un final, al igual
que un especticulo o una pelicula donde
no se da una sola cosa sino varias series,
un ensamble de imdgenes donde hay un
desarrollo. Es lo que intenté hacer desde el
principio, no he hecho una obra tnica.

JC:En varias de sus piezas encontramos
materiales que no se utilizan
normalmente como objetos de arte.
:Qué papel juegan los libros en su
proceso creativo?

AM: Tengo una relacion extrafia con
los libros. Los dejo abiertos sobre el piso,
tengo la sensacién de que no tengo que
leerlos porque igual me van a invadir.
Cuando viajo llevo pedazos de libros en la
maleta, fragmentos que me acompafian;
horrorizo a la gente por lo que hago con
mis libros, los martirizo realmente. Si
tengo una idea la tengo que hacer coincidir
con la forma y una idea siempre es un
poco estipida. Los artistas hablan de los
sentimientos, de la vida, de la muerte, del
amor, de cosas muy sencillas e universales.

El artista no revela nada, sino mira una
cosa, la observa, la da a ver cuando las otras
personas no tienen tiempo de detenerse
sobre detalles que parecen insignes.

MS:Se puede ver su obra como un
teatro animado que se acerca a veces
a un teatro de la crueldad, donde
se cuestiona y se revela lo que Jean
Cocteau llamaba «la dificultad de ser»
y Rachid Mimouni denominaba «una
pena por vivir». Si bien es verdad que
el artista no tiene el poder de cambiar
al mundo, ;cudl seria, segin usted,
el papel del artista en la sociedad
moderna?

AM: No creo que el artista sea capaz
de cambiar el mundo. Cuando empecé
lo crefa, a principios de los afos sesenta,
cuando existian movimientos como fluxus
y era, sin duda, un mundo mads optimista.
Luego me di cuenta que si uno no tiene el
poder de cambiar el mundo, al contrario,
puede tener un destino. Encontré obras
que me conmovieron y me cambiaron
profundamente. El artista nunca sabe a
quién llama la atencién o a quién toca
pero sé, que de manera individual, puedo
aportar mucho.

149



B\

MO

A R T

Fueron los inicios del cine en la Republica Dominicana .
muy similares a los demas paises del drea sin embargo por
los azares de la vida con posterioridad un silencio se instal6
sobre esta historia dejandola en la oscuridad durante anos.
Como senal6 el poeta Friedrich Von Schlegel, el historiador
es un profeta que mira hacia atras, por ello, vamos a
acercarnos a nuestro futuro conociendo tres momentes

genésicos de nuestro cine dominicano.

por Gretel Herrera

Aparicién del cine en la Republica
Dominicana.

La primera noticia que se tienen de este
invento en la isla de Quisqueya estd
recogida el 20 de agosto de 1891 cuando
aparece en el periédico El Dia de Santiago
una breve resefia sobre el invento de
Thomas Alva Edison del Kinetégrafo de
rollo, derivado del fondgrafo. Se trataba
de un cilindro revestido con una ldmina
de celuloide que contenia una emulsion
fotografica. No obstante, en la isla desde
hacia varias afios antes se habian exhibido
para el goce del puablico y de la alta cultura
dominicana -quienes fueron desde un
inicio los primeros adeptos cinéfilos- otros
inventos relacionados al cine y la fotografia,
su hermana de nacimiento, como fue
la exhibicion del Diorama de Daguerre,
segin relatan los registros de la época en
una casa lindante a la del ex presidente
Desiderio Valverde en la calle de Las Rosas
de Santiago el dia 23 de junio de 1859. Con
posterioridad en febrero de 1879 se present6
en Santo Domingo el Stereo-Panopticon
eléctrico — el cual fuera posiblemente el
Estereoscopio perfeccionado del inglés
Charles Whestone (1838), que luego
recorrié el interior del pais presentando
imagenes de las exposiciones de Paris y
Filadelfia.

La primera exhibicién cinematografica
propiamente dicha en la isla de Santo
Domingo tiene lugar en agosto de 1900 en
el desaparecido Teatro Curiel (0o Municipal)
frente al Antiguo Parque de Recreo de
Puerto Plata cuando un empresario
ambulante y hombre de negocios italiano
llamado Francesco Grecco que habia
arribado a tierras dominicanas en el
vapor Cherokee, se integré a los variados
corresponsales de la casa Lumiére por el
mundo y luego de comprar un proyector
se dié a la tarea de recorrer el Caribe
ensefiando innumerables veces su aparato
eléctrico y sus peliculas. Aquella veraniega

noche de 1900, la historia volveria a

convertirse en protagonista de los salones
del Teatro Curiel, los cudles habian sentido
la imponente presencia cinco anos antes de
José Marti y Maximo Gémez cuando con
ferviente devocion anunciaban por todo el
mundo la preparacion de la guerra cubana
de 1895 para liberarse del yugo colonial
espanol o las presentaciones de musicos
como el violinista Brindis de Salas. Esa
noche se presentaron aproximadamente
unas 11 peliculas de la casa Lumiére entre
las que se contaban:
® Una calle de Paris (Rue de la
Republique) de Louis Lumiere
(1895),
® Ataquesorpresaen playas cubanas
(The battle of Santiago Bay) de
Edwin H. Amet (U.S.A. 1898),
* Rifade nifios (Querelle de bebes),
de Louis Lumiere (1895),
® Bafospublicosen Mildn (Les bains
de Diane a Milan) de Alexandre
Promio (1895),

e El sombrero multiforme
(Chapeaux a transformation) de
Louis Lumiere (1895),

®* Juego de mnaipes (La partie

d’ecarte) de Louis Lumiere (1895),

* Entierro de Feliz Faure (Les
funerailles de F. Faure) de la
Societe Lumiere (1899),

® Corrida de toros en Valencia de
Alexandre Promio (1898),

® Pasiéon de Cristo (Passion de

Notre-Seigneur Jesus Christ) de

Georges Melies (1898),

* Los ultimos cartuchos (Les
dernieres cartouches) de Ia
Societe Pathe (1899),

® entre otros que no son

identificables en las fuentes
bibliograficas.

Las proyecciones cinematograficas del

sefior Grecco, fueron calurosamente

acogidas en el pais, y luego de su entrada

un gran nimero de empresarios vieron el

futuro en este invento.

La primera filmacion en tierras
dominicanas

La primera realizacién cinematografica de
la que se tiene registro en la Republica
Dominicanaestafechadaenel 1915y esobra
de un espaniol-puertorriquenio. El Teniente
Rafael Colorado D"Assoy, considerado el
padre de la fotografia en Puerto Rico. Es el
primero en distribuir peliculas en esa isla;
el que produjo y filmé la primera pelicula
puertorriquena conocida: Un drama
de Puerto Rico de (1912); y establecié el
servicio de correo aéreo entre Puerto Ricoy
Santo Domingo, introduciendo la primera
camara de filmacion en esta ultima isla.
Colorado habia venido al Caribe como
oficial durante la guerra del 98, siendo
su primera mision hacer un registro
fotografico de las zonas susceptibles de ser
invadidas. Como cabecilla de un grupo de
guerrillas montadas se convierte en uno de
los grandes protagonistas y héroe de esta
guerra, para luego dedicarse en cuerpo y
alma a la fotografia. Por sus habilidades en
este arte fue ganador de varios premios en
diferentes paises como Madrid, Bruselas,
Paris y Chicago. Nacio en Cadiz, se dice que
alrededor de 1867, aunque no se ha podido
confirmar y muere en 1959 en su amado
Puerto Rico.

En el verano de 1915 antecedido por las
tipicas tormentas estivales de nuestro
tropico llega al muelle de Santo Domingo
procedente de San Pedro de Macoris, el
buque Jacagua. En ¢l venia una delegacion,
que sin proponérselo, marcé la historia
cinematografica dominicana. José de
Diego -poeta considerado por muchos el
precursor del modernismo literario en
Puerto Rico, abogado e importante figura
politica- nombrado en 1907 presidente de
la Camara de Delegados de Puerto Rico,
arribaba en ese rango a realizar una visita
diplomatica de hermanamiento entre
las dos islas caribefias. Lo acompanaban
su esposa Georgina Blanes y otras

personalidades puertorriquenias, entre las
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que se contaba a Rafael Colorado con la
misién de filmar un documental de la
visita que se desarrollaria del 18 al 27 de

junio.

Titulada Excursion de José de Diego en
Santo Domingo, la pelicula recogia todos
los pormenores de la visita del patriota
boricua a nuestro pais. Segiin fuentes del
Listin Diario de la época entre los episodios
que recogia el material estaban:
®  Manifestacién en Puerto Rico el
dia del embarque.
* Entradaen el Puerto de San Pedro
de Macoris.
®  Discursos de distinguidos poetas y
poetisas dominicanos en Macorfs.
* Entrada en el rio Ozama
*  Desembarque
®* El ex-presidente Jiménes, De
Diego y demds en el Palacio
Presidencial.
®  Excursion por el rio Ozama con
familias dominicanas
®  Paseo por el Malecén
® Y asi sucesivamente todos los
encuentros y eventos realizados
entre los diplomaticos de las dos

islas.

A fines de mes, abandona el pais la
delegacién puertorriquena a bordo del
canonero Independencia dejando tras de
si gran expectacién por el documental
que habian filmado, el cual calificaban con
orgullo la prensa y el puablico nacional
como la primera pelicula dominicana,
teniéndosele al final por el simple nombre
de la pelicula de Concho. Por razones
desconocidas tendrian que esperar los
dominicanos cinco afos para poder ver
este material que fue estrenado el 31 de
enero de 1920 en los teatros Colén e
Independencia. Por ser la primera pelicula

en que se plasmaban las ambientes y

escenarios nacionales, el espejo donde
las familias de renombre se pudieron ver
reflejadas por primera con toda pompa y
gloria, fue un evento precedido de gran
expectacion y prueba de ellos fue la gran
demanda de locaciones que presentaron
los dos centros que la estrenaron. Asi fue
completada la entrada del cinematografo
en la Republica Dominicana que tuvo
en Francesco Grecco, un pionero en la
proyeccion y en Rafael Colorado, otro en

la grabacién de imagenes.

La primera pelicula dominicana

Para los afios veinte se exhibian en
las salas de cine dominicanas las
producciones  espafiolas, francesas,
italianas y norteamericanas, siendo estas
series y peliculas parte de la influencia
de nuestro primer cine. Predominaban
las peliculas de ficcién y los dramas
sentimentales aunque también se exhibian
algunos noticieros y reportajes. Ya se
habian realizado filmaciones en el pais y
en plena ocupacion militar de 1917, eran
estrenados en funcién de gala unos 50 o
60 pies del cortometraje rodado en casa
del senor P. A. Ricart, de un concurso de
belleza patrocinado por la empresa del
cine Colén, sin embargo todavia nadie
se habia hecho la empresa de filmar una

pelicula propiamente dominicana.

Esto fue tarea de tres grandes pioneros de
nuestro cine, el fotégrafo, editor y director
Francisco Arturo Palau, el empresario
Juan B. Alfonseca y el fotégrafo Tuto
Baez, quienes emprendieron en 1922
la filmacién de la primera pelicula de
ficcion de la Republica Dominicana
llamada Leyenda de Nuestra Sefiora de la
Altagracia. Aprovecharon la solemnidad
que significaba la canonizacion de
la Virgen de la Altagracia, y de cierta

forma exigieron su protagonismo en esta

empresa cinematografica que habia sido
otorgada oficialmente al fotégrafo Rafael
Colorado, ya conocido en el pais. El acto de
coronacion lo presidiria el enviado papal
Monsefior Sebastidan Leite de Vasconcelos,
prelado portugués designado para la
ocasiéon por el recién estrenado papa Pio
XI. Palau y su equipo, fueron elogiados por
los medios de comunicacion de la época
como el Listin Diario y la veterana revista
La Cuna de América; el filme se estrend
con todo el glamour de la época en las salas
del teatro Col6n e Independencia la noche
del 16 de febrero de 1923, después de una
extensa campaifia publicitaria y su calidad
fue aprobada por el mismisimo Vicario
General Luis de Mena, quien la hallé muy
conforme a la tradicién y recomendable a
lafe y devocion de la fieles. Basada en un
guion literario del respetable historiador
Bernardo Pichardo y con decorados
del catalan Enrique Tarazona, el filme
constaba de cuatro actos y en su reparto
con la italo-venezolana Alama Zolessi,
Panchito Palau, entro otros aficionados.
Entre los grandes infortunios que padece
la historia de nuestro cine nacional estd
la pérdida total de estas primeras piezas,
quedando escasos registros de estas obras

formativas e imprescindibles.

Mucho debemos a estos inicios en el
desarrollo de nuestro cine, y mucho
mas le agradeceriamos si conociéramos a
profundidad estos primeros intentos de
utilizar esta nueva forma de hacer arte,
aqui en Santo Domingo, dandole su justo
valor a aquellos que sin pensar mas que en
su pasion por el celuloide y un singular
aparato, rompieron todas las barreras
humanas para ver un suefio importado

hecho una realidad nacional.
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La magia de un festival

Desde hace ya varios afios, en nuestras
ciudades se celebra la gran fiesta del
cine, y es que llama la atencion el
movimiento cinéfilo que ha generado
el Festival de Cine Global Dominicano.
Una verdadera revolucién en el
mundo cinematografico dominicano
que ha contado con la presencia de
importantes figuras como Omar
Sharif, Mikhail Baryshnikov, Andy
Garcia, Michael Madsen, Steven
Bauer, representantes de la industria
como William Fay, presidente de
producciéon de Legendary Pictures,
Elliot Rosemblat, productor de
Universal, Peter Leverman, de
Leverman Films, Justin Mullers, de
las Colinas Studios y Phillip Miller,
Productor de Budapost, ademas de
participar activamente en festivales
como Sundance, Cannes, Tribeca,
Berlinale, San Sebastidn, Cartagena de

Indias, Guadalajara, entre otros.

Desde su nacimiento en el ano 2006
los lineamientos del festival han sido
bien claros, en primer lugar dotar
a la industria dominicana de un
espacio de legitimacion e intercambio
con sus homdlogos internacionales,
enriquecer las formas de apreciacion
y la  cultura cinematografica
dominicana y llevar a toda la sociedad
una vision multiple y profunda de
las problematicas mundiales mas
actuales. Cada Festival haido haciendo
grandes aportes y en cada uno se ha
visto crecer un suefo que apunta
hacia un futuro promisorio, solo la

fuerza de una tormenta tropical en

el 2007 y su impacto desastroso en el
pais logré detener por una ocasién
esta iniciativa de la Fundaciéon Global
Democracia y Desarrollo.

La propuesta filmica del Festival
desde sus inicios ha contado con una
excelente seleccion teniendo entre
sus ofertas una variada seleccién de
paises y de filmes participantes en
otros festivales. Con obras de un
valor artistico considerable entre
las que recuerdo la impactante
Budhha Colapse Out of Shamed,
en su traduccion Buda exploto por
vergiienza impactante vision de la vida
en la Afganistin moderna montada
sobre una encantadora historia de
nifios o la fuertemente criticada
The Cove, por solo mencionar dos
ejemplos de un gran conglomerado.
Los valores creativos, puros, humanos
y sociales del cine han marcado el
paso de este evento por nuestras salas
de proyeccién y seguramente dejado
un impacto en el corazéon de cada

aficionado al séptimo arte.

Y es que la historia ha hecho manifiesto
que estos eventos son espacios
muy importantes de intercambio
y enriquecimiento del cine, ya sea
caribefo, latinoamericano o global.
En nuestro pedacito de mundo desde
inicios de la década de las revoluciones,
los 607, toda una nueva generacion
de cineastas comprometidos en
su vision y su pensamiento con un
pensamiento cultural reflejo de su
continente luchaban por tener
un punto de encuentro. Ya para el

1967 en la bella y emblematica

ciudad chilena de Vina del Mar con
el primer encuentro de Cineastas
Latinoamericanos, evento decisivo
para la consolidacién del movimiento
latino, y como puntales el Festival
del Nuevo Cine Latinoamericano de
la Habana y la Escuela Internacional
de Cine de San Antonio de los Bafos,
nos hicimos cada vez mas fuertes y
mas presentes dentro del movimiento
cinematografico mundial con un
forma de hacer Unica y particular

deudora de nuestra cultura.

Hoy dia la empresa continta y nuestro
cine tiene en el Festival de Cine Global
un fuerte puntal que hard progresar
y extender el cine dominicano a cada
rincén del mundo. Cada dia con
nuevos brios, el 4to Festival inicia
en este 2010 con el precedente del II
Concurso de Cortometrajes, evento
que se realizé por primera vez el afo
anterior con el objetivo de propiciar
la creaciéon de corta duracion. Este
afo la cita es del 16 al 22 de noviembre
y se presenta como ya es costumbre
difundiendo el cine por ciudades como
Santo Domingo, Santiago, Puerto
Plata, Cap Cana y Nagua; contard
ademds con clases magistrales a cargo
de creadores de renombre nacional,
talleres y paneles, y el premio del
publico. Un encuentro que no debe
perderse ningin dominicano que se
diga amante del cine y que busque
ademds en este séptimo arte una
forma de enriquecerse espiritual y

visualmente.

Flashazos

La pelicula mas larga en la historia del cine
se llama El remedio contra el insomnio,
rodada en 1986 tiene un Unico actor, el
poeta Lee Groban, un libreto de 4800 paginas
y dura 87 horas.

El Diorama de Daguerre fue elemento
en tres dimensiones, que ubicado delante
de un fondo curvo pintado de forma que
simulara un entorno real y con efectos de
iluminacion podia recrear una escena de la
vida real.

En 1927 se realiza la primera exhibicion
de cine sonoro en Santo Domingo con la
pelicula Lucky Boy dirigida por Norman
Taurog y Charles C. Wilson, proyectada en
el cine Independencia.

Oscar Torres fue en su juventud el primer
dominicano que logré ingresar en el Centro
Experimental de Cinematografia de Roma,
fundado por Mussolini en noviembre de
1935.

Elgraninventodelsiglo XX, el cinematografo
Lumiére fue patentado el 13 de febrero
de 1894. cuando tuvieron una camara que
servia tanto para registrar imagenes como
para proyectarlas.

10.

El 28 de marzo de 1895 fue mostrada en Paris
en una sesion de la Sociedad de Impulso a la
Industria Nacional la conocida Salida de los
obreros de la fabrica Lumiére, rodada tres
dias antes.

El stop motion es una técnica de animacion
que consiste en aparentar el movimiento de
objetos estaticos por medio de una serie de
imagenes fij as sucesivas.

El cineasta ruso Ladislaw Starewicz en el afio
1912 realizé una de las primeras peliculas
en stop motion utilizando como modelos
insectos reales la cual titul6 La venganza del
camarografo.

La productora londinense Aardman,
estudios de animacion con base en Bristol,
Reino Unido es muy conocida por el empleo
avanzado de las técnicas de claymation y
stop-motion.

La primera animaciéon stop motion en
Japon fue la Princesa Tsumeko y el diablo
(Tsumeko-hime to Amanojaku) de 1955

producida por Tadahito Mochinaga.
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A work of art which transcends time and is still alive
despite the death of its creator, because in itself
communicates and conveys meanings capable of
being interpreted, expressed and felt in different his-
torical moments and different societies. Its ability to
feed on a variety interpretations makes it a historical
object and a cultural reference for humanity. Hence,
there are masterpieces or masters in the art field
with museums and books devoted to them, which
are also a source of inspiration for young artists and
art students that continue to discover the secret of
its shape and meaning in each canvas or piece of
sculpture. The masterpiece speaks. Each time it is
observed by a viewer it engages in a dialogue with
him, who in turn unfolds or unwraps the secrets that

the masterpiece reveals through very timid clues.

The two faces of lightning

By Maria Lucia Hernandez Guido

To discover what an art work is trying to communi-

cate is like walking through a maze full of surprises,

one that starts to tangle up or starts to let go,
increasing or decreasing depending on the tracks
that we as observers of art discover by what we
see directly, between the lines, what we see again,
bring to our present, our experience, our conscious
and collective unconscious to nurture and nourish
that painting that is in front of us to make it our
own. And while in this path to make it our own, the
imagination is the only limit to the interpretations.
This was what happened to me with the work of
Omar Rayo, who died at the age 82 on June in

his hometown Roldanillo on department in Cauca,
Colombia. After touring the Rayo paintings, follow-
ing the same mazes that he painted, after inquiring

through readings about his life, his time in Mexico

and New York, discovering that he had raised
controversy for its award in the Salon National de
Artists and the criticism he received for the way

he painted. His “being between” two streams that
halls of museums and galleries in Colombia would
discuss: the figurative and abstract, as mentioned
by the art critic Eduardo Serrano (in the article
“Between the lack of understanding and success,”
published in the Magazine Mundo, No. 1, October
2001), is what his work does, being one with dichot-
omous nature where it reaches confluence with the
same stroke, the baroque essence that is so Latin
American before minimalism and the Zen pertaining
to Eastern cultures.

From the Baroque fold to the origami fold

When the master Omar Rayo won at the Salon
Nacional de Artistas in 1970, the Colombian art
was going through a time where profound differ-
ences prevailed among the followers of those who
preferred figurative art and those who prefered
abstraction. “The national art scene was radically
divided between artists and managers who sup-
ported figurative art and railed angrily against
abstract painting, which qualified as a simple design
suitable for curtains and furniture lining, and those
who supported the abstract art and denounced
figurative art as literate and dependent due to its
validity of extra-artistic implications on its subject
matter” (Serrano, Eduardo in:" Entre la incompren-
sion y el éxito -Between the lack of comprehension
and success -, published in the Revista Mundo,

No. 1, October 2001), this difference supposed the
criticism of both sides towards the award to Rayo at
the Salon Nacional de Artistas n and the critics that
followed since neither figuratives nor abstracts man-
aged to place Rayo within their respective beliefs.
He was both figurative and abstract in his paintings,
not only those presented to the Salon, labeled as
“foreign” but also his earlier work the “intaglios”.

This dichotomy is what makes it impossible to

classify, it is the reason why his work stands out, it is
distinguished anywhere in the world, it will transcend the
history of Latin American art, and why not, the universal
art history as well.

Using one of the fundamentals of drawing, the line, Omar
Rayo composed geometric structures. Parting from its
origins in graphic art and the cartoon where the stroke
and line are essential for this type of manifestation(in the
graph, for example, the line is the basis of the illustra-
tion to mark the images and to emphasize them within a
space, on the other hand, the line drawn in the cartoon
emphasizes the distinctive features of the character to
highlight them), the art of this caucanean master evolves
towards the creation of creases, which in turn create
complete- and complex — forms through the line . In other
words, the line creates visual creases, invisible one which
form an object, they are part of the process, they are per-
ceived in the final effect. But to confirm its existence, with
the help of the mind and brain the eye must do reverse
process in order to discover it: that is, you look at the
painting, it has a volume that gives a three-dimensional
character, the three-dimensional is created through the
creases which assemble the object and these start to

open to finally encounter the line, its fource.

If the line leads to the crease, it also becomes the theme
of the artwork, Rayo, and it is here where his work
becomes a paradox, because the crease is as fundamental
in Eastern culture (in origami) as it is in the American (the

Baroque).

The Colombian writer William Ospina wrote that the

work Rayo (in the Great Book of Tribute, taken from the
Magazine Diners No. 441, December 2006), could be
called by many critics as Baroque art, “ you can call the
abundance of forms and resources a baroque, an extreme
load of figures and emotions “, for his pictures, thought

by many to be geometric, achieve to demystify geogra-
phy, from seemingly cold and stiff to “ visual patterns,
extremely voluptuous forms, happy, playful, fiery, evocative
and sensual “(Fernando Urefia Rib,” Geometric Maze “at:

http://www.latinartmuseum.com/rayo.htm).

These features are provided by the barogue creases, the
intricate, the hidden and in the painting they behave as a
kind of Chinese box or an onion from which a layer or a
box is taken out and another aspect is found, another face,

another box. It is full of meaning because it is intricate,

complex and figurative not only in the pictoric sense but
also in the literary sense when the reflective or mirror
aspect is seen: an object that creates infiniteness and
erases boundaries. For example this feature can be seen in
the Op Art style paintings (where the trompe I'ceil is pres-
ent), from the teacher teacher Rayo who in a plane divided
into four, created parallel figures which are reflected in the
display; there are even geometric figures that transgress
and go beyond the canvas, creating that sense of infinite
repetition that is also projected by the mirror that erases
the boundaries and shows the face of what is not seen
when an object is reflected on its surface. This is what
makes the crease: uncovers one side and shows another
that lies hidden.

“But there is also a crease that comes from the art of
origami. There was a time when | spoke to a Colombian
potter who trained in this profession in Japan. She told
me that an essential part of her education was to observe
her teacher over and over again. She later needed to work
the tile again and again until the expected result was
achieved. Observation and repetition are also fundamental
to the achievement of an origami piece. The key to creat-
ing the desired figure is in excellently marking and defin-

ing the limits of the lines that indicate the creases.

When an origami figure is disarmed or unfolded, the folds
are marked (forgive the redundancy), the indications of
what was there remain, a kind of shadow of the object.
The same concept is evident in the “intaglios” produced
by the master Omar Rayo; the creases are like an engrav-
ing on the reverse, as tough they were seen from the
rear, the shadow. These “intaglios”, entirely figurative,
could also be labeled as abstract (the dichotomous state
from Rayos work appears again and it can be seen in the
abstract and figurative), since as it is the figure is not
painted on paper,it is bounded by “invisible” lines that
create a shadow of the figure whether a pair of shoes or
pants (the everyday objects were the ones of dominance
in this series).

It is though this process that the object becomes real,
through the mark embodied in the paper, as an inverted
origami, unarmed. But in this case, the final figure can be
seen on the surface (which does not happen in origami,
where the surface is full of abstract lines.)

Before this perspective, one could then say that the geo-
metric work of the master Rayo is an unarmed origami,
while his famous “intaglios” are the final origami. But

he builds them through a reverse process. geometric

labyrinth are painted creases on the surface, while the
“intaglios” are invisible lines untouched by paint. But in
both demonstrations the teacher uses repetition to make
and unmake, to build an intricate maze to disarm it again
and redo it again, with results that are abstract and figura-

tive as well as eastern and Baroque.

This is why it is impossible to classify, because instead of
denying these four concepts, sometimes so dissimilar, he
he accomplishes to place them together without allowing
them to rest importance on each other. Dichotomy is a
work that constantly dangles and through this perpetual
mation, establishes itself in history, since the viewer is
forced to actively and visually participate. Being that he
can not be a passive viewer, the work is also active, alive
and it talks, About what? About the labyrinths that make
up human life, mind, the life that is made of repetitions
the paths that we must travel over and over again, the
traces left by every man and woman in their activities.

It ultimately talks about the human condition which is
debated between complexities and the barogue cobwebs
and tranquility and the zen contemplation.
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The group Abya Yala

By Sergio Viera

We live in a time of sociological, economical, politi-
cal and philosophical historical changes which imply
a rearrangement.

While this process remains and the causes and
implications rest uncomprehended it can be said
that we are walking through a period of crisis.

The preface of “mass society”, the latter stage and
with problems different from those of “liberal capi-
talism” with its excessive offers where the fascina-
tion of objects and the constant and overwhelming
communication diminishes our ability to distinguish
the transcendent from the trivial, are among others,
some of the signs that characterizes this crises.
Amid this turmoil, cultural relativism seems to hide
or simply forget the nonsense of a world where the
dream of building a human civilization has been
defeated. And, until very prominent thinkers reflect
a skeptical attitude towards these events which
strip the gloom of thought or reason, let's consider
the emblems of modemity its beginning.

In this context, in a technologically developed
society, art is no longer tied to the sacred order of
the universe but to a leisure activity, to a subjective
associations and/or wit.

To counteract to the institutional guidelines of
global art, or as a response from a peripheral place,
Latin America, the group Abya Yala aims towards
profound feelings and the accomplishments of works
that approach to the universal order through its
revealing structures.

In this particular case, the focus on formal elements
in the creation of art objects does not involve the
abdication of conceptual principals, considering that
the origin of this group is actually founded through
them. And the reference to the past of pre-Hispanic
art or to other primitive cultures, should be clearly
read as a rejection to many of the symptoms of our
time, as a consequence of their artistic production.
The group Abya Yala defines itself as contemporary
and conceptual, a counter of the institutional guide-

lines of global art which appropriates these denomi-
nations and considers outmoded any expression
contrary to its precepts. At the same time, the group
is distinguished by a suspicious, hegemonic claim to
the artistic expression in a world that claims to aim
towards deregulation, circulation and total freedom.
The group Abya Yala is composed of:

Silvia Della Maddalena, born in Mordn, a province in
Buenos Aires, Argentina, studied and perfected her
drawing, painting, visual fundamentals and history
and aesthetics of art at the Taller Sur, founded by
the professor Alberto Delmonte. Graduated from

the Escuela Nacional de Bellas Artes Prilidiano
Puevrredon. She completed her Bachelor of Visual
Arts at the Instituto Universitario Nacional de Arte,
where she also took courses on Pre-Columbian
cultures.

Ricardo Alberto De La Serna is a self-taught art-
ist born in the City of Buenos Aires, Republic of
Argentina and who contributes to the group with
his sculptures. He assisted Adrian Dorado in his
sculpture studio.

Sergio Viera was born in Montevideo, Uruguay and

contributes with paints, objects and sculptures.

Since age 12 he was associated with members of
the Escuela del Sur. At this age he began study-

ing drawing and painting with A. Latuf and then
continued with E. Ribeiro. He had the opportunity to
interact with most of the members of the school. In
the seventies he moved to Buenos Aires, Argentina.
He continued his artistic training with A. Delmonte
and studied Art History, Mayan Civilization, Pre-
Columbian Cultures, Cultures Potters Pre-Columbian
and prehistoric art. He returned to Montevideo in
1988. Parallel to his activity as a painter, he was
devoted to teaching through visual art workshops
at the Intendencia Municipal of Montevideo, at

the Departmental Museum of San Jose and is still
teaching at his workshop Cruz del Sur.

The formation of the group, the joint presentation
of their work and that fact that it is composed of
South American plastic artist, implies the intention
of establishing artistic creation within a framework
of shared values. The vision that inspires them
consequently becomes an act of regional aesthetic
statement, of differentiation and identity, which

its members understand to be essential due to

the force within the mainstream which appears to
sweep our different languages and expressions.
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DEUS EX MACHINA: New Paintings of
Pedro Vizcaino

By Marilyn A Zeitlin
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Pedro Vizcaino Martinez animates vehicles, guns,
light bulbs, stars, fusing them with animals and/or
human beings to create what are sometimes funny
but more often lurid images of power gone awry.
Vizcaino draws on the traditions of Art Brut, action
painting, cartoon, and graffiti or street art. But it is
the experience of the actual street that he channels
to galvanize a view of the contemporary world: out
of control and verging on collapse.

The earliest work that | saw by Vizcaino--- in 1998,
shortly after he began the series that has evolved
continuously since then--- included a motorized
vehicle with a mop for hair and outsize male geni-
tals. The remote barely controlled it as it careened
around the room, not just portraying danger but
creating it. Some of the early work made shortly
after the artist came to Miami used as its support
the formed Styrofoam packing material that held

a negative image of machine parts and carried the
muscularity of the machine into the art work. The
choice of this material was, in part, necessity: this
was found material at a time that Vizcaino had slim
resources; but it was also an aesthetic choice that
reinforced the meaning of the work.

Vizcaino's content is matched by his method: a vigor-
ous--- even violent--- effulgence of energy. Images
of bombs are explosions of jagged line in gorgeous
color. Rich pigments and tensile gesture pack the
work, with driverless taxis and guns in the hands
of faceless gangsters decomposing into lines that
explode with centrifugal force. Sometimes it is just
the squared edge of the painting that creates the
barest minimum of control.

Vizcaino's images transform and fuse animal/
human/ and machine to create menacing cyborgs.
That transformation has long historic precedent,
since human beings, since the beginning or art as
the earliest visual record, attempted to control the
external world and the threats it posed by incorpo-
rated the fearsome into themselves. The earliest
record of the origins of religion, mythology and art
imagery describe transformations from inanimate
objects to animate creatures, from one animal to

another, and back again. Hunters pictured on the

walls of Paleolithic sites sport animal heads. Shang
Dynasty bronzes writhe with pratean shifts: dragons
sprout wings that bear images of tigers and tails
become pure architectural pattern. The cat mask

of Peru transmutes into symmetrically arranged
snakes. The entire Tibetan pantheon is inhabited
with beings that are animal, god, and human. Hopi
Kachinas are gods that impersonate or, according

to the Hopi, possess the human dancers who are
human, animal, or both. And they exist as inanimate
dolls that serve an educational role, teaching the
next generation through their presence in the house.
Luis Jimenez shows a female figure in sexual
embrace with a car. These transformations allow
human beings to acquire, even if just temporarily,
the powers of the animals or the objects. And the
objects take on human characteristics: intentionality
that may involve cunning and motives that may be
destructive.

Human beings are close to their animal forebears,

a condition that often surfaces as infantile behavior
or, when animal instinct overwhelms the thin shell
or reason that keeps societies and individuals under
a semblance of control, into criminal behavior.
Vizcaino portrays the external aspect of what is an
internal conflict. The opposing impulses of reason
and instinct are encapsulated in the mythological
figures of the griffin, centaur, or Cat Woman.

Taxi Gladiator shows a cat-like creature that looks
like a train on one end and a truck on the other.
There seems to be an unmanned steering wheel at
the left but a driver is behind the windshield, looking
dazed. And who would not be? As the title sug-
gests, he is engaged in combat, one that is reflected
in the phrase “road rage.” The vehicle seems to

be going in both directions. Its wheels are off the
track of green lines that anchor the bottom edge of
the painting. His fare is a large grim-faced head
outlined in white, the top of his cranium open, like a
pottery jar. Just to help us out, Vizcaino emblazons
the word TAXI across the top, more like a dirty yel-
low cloud than a sign. This is a cab I'd wave by,
thank you very much.

The attack of the paper or canvas with the oil stick

is close to the approach of Karel Appel, the painter
of the CoBrA group who is the action painter par
excellence. Appel, too, fuses animal and human
identities, and he is not averse to portraying the hor-
rors of the time. He lived through the Second World
War in Europe and saw the horrors of war and of
Nazi dehumanization through humiliation, torture
and mass murder. But most of his images are not
historical but personal. Vizcaino, on the other hand,
seems to be the bard for us all, making paintings
that are just witty enough and unquestionably beau-
tiful enough to carry the portrayal of viciousness,
violence, and chaos.

In 2009 Vizcaino began making paintings that he
calls Ganglieros. The news from the border with
Mexico is not the only channel that tells us that
violence is just around the corner. Or we may have
already turned that corner. The gangs that control
the drug trade outgun the police, and not just in
Mexico. The role that Miami plays as a port of
entry to the United States of contraband of all kinds
makes violence a vivid presence on its streets. And
Miami traffic, with some of the craziest drivers
drawn from all over the world, must be an image-

-- visual and aural--- for Vizcaino. In fact, these
paintings screech, growl, and laugh in mockery.
In[Gangero 5 from CD], a creature is an eyeless
amoeba that terminates at one end as a giant tennis
shoe and at the other as a square-headed dog, is
both human and gun. Qut of its mouth comes a light
bulb, like a speech bubble that has no text but only a
scream. The right side of the painting becomes pure
abstraction, pure energy.

In the brilliant series that Vizcaino calls the Black
Paintings he pays homage to Goya and the dark
images of animal impulses appended to human
figures. [insert con su amigo Goya] The recurring
image of an incandescent light bulb associated with
a gruesome animal reverberates with and brings
into Vizcaino's world the violence of more modern
warfare. The light bulb, of course, features centrally
in Picasso’s Guernica, that icon of violence of war
waged against the civilian population of the Basque

city in northern Spain. And it is that kind of war--- in

our streets, on our televisions, in Times Square or

Islamabad, and in our heads--- that Vizcaino delivers.
Sound is implicit in all of these works. We complete
them in our heads, as Marshall McLuhan said we
would, adding the sound. In [Gangero 6 from CD], tiny
TVs and iPods seem to be part of the central creature’s
back. These add antennae, linking the work to a giant
insect as well as to communication systems, but also
implicating technology at its most distracting, trivial,
and contradictory. Technology in its popular usage

is often infantilizing. And yet it is ubiquitous. This
image also reads as a roof line, the back of the beast
bristling with televisions, sucking information from the
sky. This information--- or disinformation--- is in the
house, on the street, as radios blare out of passing
cars, and in our heads as jingles we cannot get out of
our minds. The sound | hear when | look at this piece
is warring sound tracks, of voices droning on, overlaid
on one another, and all competing with commercials
and cheesy music.

Some of these paintings are very large [insert foto

of Pedro in studio with paintings on walls and floor

— smiling], as if Vizcaino knows that a small format
cannot contain them, and also, taking a cue from

the Abstract Expressionists with whom he shares so
much, wrapping our visual field in the work so that

its world becomes for the moment our world. Some
of these are also Vizcaino's finest work [Ganguero
2009 80 x 67" and 67 x 136" both 2009): the most
irresistible color, with a blue so delicious it does not

let us go, a blue that compensates us for the muscular

struggle. The figures he creates are more beautiful
than anything | know of in science fiction, but they do
share with the heroes and anti-heroes of that genre
the titanic scale and a sense of doom.

Vizcaino, in still images, suggests motion. The
creatures that are central to his paintings are coiled
like springs, giving tension and a sense of immanent
recoil. BANG! he emblazons on many of these
paintings, a word that links the work to childhood
fantasies of power. In [insert bang chasing its tail],
the lizard-headed creature is chasing his tail, which
emits its own explosion. The light bulb now serves
as pendulous genitalia. This and other creatures of
his imaginary recall the cartoons that show animals
or people chasing or being chased, leaping from cliffs
to escape. Vizcaino's images remind me of my own
insomniac visions, cartoon-like and ranging from
amusing to annoying to terrifying.

Vizcaino, who is from Cuba, was born in 1966 in
Havana. He was one of the eight artists that com-
prised the famed or notorious collective Arte Calle,
one of the rare unofficial “guerilla” art groups briefly
active 1986 to 1988. He left Cuba in 1988 for Mexico
and then came to Miami in 1992. He does not tether
his work to a specific social or historic context. And
this is not only smart but essential. It is an unsavory
truth that globalization has globalized not just markets
but poverty and violence, and Vizcaino, by painting

monsters that are also appealing, says much about the

temptation that globalization also universalizes. Greed

is so conveniently pursued, with muscle and guns

protecting and threatening simultaneously. These
taxis gone amuck and gangsters that slither through
the blue night armed to the (bared) teeth are no longer
identified with a place. They are part of every place.
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By CCE

You look outside and instantly recognize what is differ-
ent, that which is distinct from us. The registry can be
endless: race, gender, sexual orientation, age, height,
weight, dress, social class, etc. The glaze traces its clas-
sifying destiny as it awards labels which go according
to the similarities or dissimilarities of the other, because
we are the starting point, the premise, the basic point of
reference from which we attempt to decipher the world
that surrounds us. Nonetheless, by doing this we usu-
ally ignore an undeniable truth: diversity does not begin
outside but inside ourselves.

The approach taken by Rosa Olivares, the originator and

curator of Diversity: the difference as a definition, which

Diversity Begins within One Self

The Cultural Center of Spain in Santo Domingo (CCE) hosted the exposition
“Diversity: the difference as a definition.” during the Photoimage Festival 2010.
Eight of Spain’s most prominent photographers were part of the exposition.

was exhibited at the Cultural Center of Spain in Santo
Domingo at the Photoimage Festival 2010 - is not only
vital but also indispensable. This is so because when
we perceive variety as the exception rather than the
rule prejudice, frictions and confrontations are gener-
ated and this bring many to the understanding that the
answer to the who we are can be previously determined
by the how we are.

However, reality tells us the opposite: variety is the
rule, not the exception. Diversity is what defines us. And
understanding this allows us to create places of encoun-
ter where the uniqueness of each person and each thing

is not a motive for disagreements but for concurrences.

Furthermore, it is through common areas where we
admit that beneath it all, despite the differences, we
are not as different as it seems. Rosa Olivares points
out - “Science tells us that only a few small cells dif-
ferentiate us humans not from monkeys or gorillas, with
whom we are almost sure of the relationship, but from
pigs and rats. Despite the appearances, our DNA is not
as different as we might think. “

With such a clear and well acknowledged concept,
the commission of the exhibition used Diversity: the dif-
ference as a definition as a leitmotif to gather eight of
Spain’s most recognized photographers: Carmela Garcia,
Amparo Garrido, Gémez Germain, Ali Hanoon, Jesus
Micé , Tanit Plana, Miguel Trillo and Jesus Ubera. “This
exhibition pretends to face, visualize some of these
basic differences and leave evidence of an equal and
global diversity which reveals that regardless of our dif-
ferences we are all akin” says Olivares.

Consequently the conducting thread of the exhibi-
tion is therefore an issue that has been present in the
art field for a long time, it has been and will remain a
concern for many artists: the interest in reconciling the
differences, in addressing the fears it generates and in
questioning their prejudices is intrinsic for the search,
for the desire to recognize a meaning to life and to
manifold ways in which it is manifested.

As the commissioner of the exhibition explains-"the
representation of different races had obtained a range
of categories in both painting and sculpture and of
course in texts and research as well. Nonetheless, dif-
ferences in age and illness have also been represented
but to a lesser extent. Photography has especificly
been the plastic language that has worked with greater
systematicness and profundity on the study of differ-
ence without taking the idea of diversity as a reason,
but by studying diversity, the individual differences in
each case. ”

“It is through this manner that”, as Olivares said,
“photography has served to deepen racism in the social
criticism; it is through working on the topics of the visu-
al representation of race. For example, artist like Carrie

Mae Weems, Lorna Simpson, Glenn Ligon, Adrian Piper,

among others, have clearly outline the representation of
homosexuality and a variety of gender formulations through
photographic images and videos” - Here she alludes to Zoe
Leonard, Claude Cahun, and Catherine Opie.

Olivares says- “To a lesser degree, and within the boundar-
ies of art and science , photography has been dedicating
itself to categorizing social groups with diseases or deformi-
ties. And with great depth and breadth, it has also addressed
different age groups, especially children, a subject that
through history has been especially dear to many artists,
especially to photographers.

In the exposition, Diversity: the differences as a definition, a
small group of artists have developed several lines of study
on differences through photographic art. An example of this
is situated in Spain, these works represent proof that the
interest in differences is currently playing a role within the
grounds of artwork. The photographer’s interest in showing
the world around them with a realistic and yet symbolic form,
gives light to the work of these artists that build paradoxical
worlds from the perspective of a difficult reality, happy and
even sad at times, accompanied as well as solitary. They
build worlds in which the differences impact the relationships
with athers and with oneself.

The Artists

As it ends, this exhibition sheds light on the difference, on
diversity, on the need to differentiate ourselves; as Oliviares
says, “the need to be ourselves in a crowd while at the

same time being just one more of the crowd, just like all the
others.” In the words of its commissioner, on one hand the
exhibition reveals the need to belong, and on the other hand
the need of being unique. This goal is accomplished through
eight artists, through eight particular and distinctive ways of
addressing this issue.

Through the following, Rosa Olivares explains the exhibition
through the work of each participant.

Carmela Garcia: “The woman is the backbone in the work

of Carmela Garcia: the woman alone, with a couple or in a
group. This artist from Lanzarote instills an inner and personal
appearance in the midst of a world where the figure of
women has partly been built through the eyes of the man. On
this occasion her images focus on portraits of women (and
only one man) whom embody some foreign and genetic per-
sonalities (gently intuited, never mentioned: the spy, painter,
poet ...)"

Amparo Garrido: “For a while, the artist dedicated herself to
visiting the gorillas that live in the Madrid Zoo. Every day,

at the same time and with similar clothes and colors, the
photographer would lie against the bulletproof glass that
insulates the gorilla's habitat to public access. She went

every day, at the same time, until she realized that she had

established a visual relationship with the gorillas, especially
with the males in the group who waited every day for her
and fixedly stared at her. These portraits are the result of this
strange as well as deep relationship. ”

German Gémez: “Between 1992 and 2001 German Gomez
dedicated himself to take pictures of children whom he
taught at a Special Education Center in Madrid. It was with
these pictures with which he formed the series Yo, t, él, ella,
nosotros, nosotras, vosotros, vosotras, ellos y ellas (Me, you,
him, her, us, you). Portraits of children and adolescents who
are shown as they are, quite innocent in a strange world, we
can hardly see their deficiencies, but are people who may
not have a life that society defines as normal: affected with
autism, Down syndrome and various diseases. Some of them
died during the years in which the photographer was work-
ing with them. However, in these pictures the magic of love
and innocence causes the most disturbing effect of all. They
appear beautiful, cheerful, a beauty that goes beyond normal.
It is unclear if it is the perspective of the photographer, the
spectator or maybe it is the only true reality, we only know
that once again the concepts of beauty and normality is
brought to pieces before our eyes.

Ali Hanoon: “A person, only one, poses for the artist in the
middle of the street, in the middle of the crowd while being
itself isolated. We're not sure but something in these images
tells us that this person should not be there. This is the series
The Man of the Crowd, it focuses on two civilizations which
have been apart from each other for centuries, Japan and the
United States. However, these images portray globalization, a
form of making us the same on the outside and covering the
differences that persist, images that could be taken in any
big city, New York, Tokyo, perhaps Madrid. Does sharing the
same sportswear with the same letters of universities, parks
and similar avenues ... make us more equal? “.

Mico Jesus’ Torso, back, legs, sex, faces, heads, dozens of
people who publicly show their physical differences which
through their body define what is diversity and difference. It
also shows what defines them, the features which within the
genus that groups them also differences them. Mico pres-
ents the work in groups of polyptychs in which he groups the
different images according to the part of the body, always in
highly contrasted black and white; hieratic figures, posing for
the photographer who presents the images from a perspec-
tive that associates more with biology and science than the
symbolic representation that characterizes art.

Tanit Plana: “The study of the differences is the center of the
first work of this young Catalan photographer. She works on
universal aspects such as death, old age and the intervention
of technology to alter bodily functions: prostheses of all types

which complement our deterioration or imperfections. An inti-

mate documentary that targets our close relationships (grand-
parents, parents, ourselves) and that makes of the place the
actual epicenter of the entire work. “Miguel Trillo, “The entire
work of Miguel Trillo is a vast categorization of typologies. He
portrays trips to distant countries, faces, shapes and different
occupations, but when this universal catalog becomes inex-
pandable, there comes a time when such differences become
equal. In this series, which is part of this exhibition, we have
chosen some pictures taken in Havana Cuba. A catalogue of
misery and hidden differences but at the sight of all: trans-
vestites, transsexuals, men who have chosen the opposite
sex to finish creating a third. "

Ubera Jesus: “The only thing that makes us equal, where we
all look alike is in what we feel. The pain, love, loneliness,
fear ... the feelings that we face with our deepest sensa-
tions, alone in that territory where no one can really help and
understanding is scarce. With the help of professional actors
Jesus Ubera reconstructed real stories of love, maternal love,
passionate love, sadness, hatred, farewells and reunions.
Through fragmented rhythms he makes an incomplete film,
as in the stills of a movie that is so known that it has become

vulgar.”
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Drawing has been cultivated for the most out-

standing artists of all time because of its ability
for characterization and expression and for being
the most excellent proof of the art of drawing. So
said Walter Crane, who was a romantic symbolist
who displayed in his time the linear rhythm.

In that vein, José Pelletier is characterized by a
linear structure due to his intellectual and ana-
lytical content. Therefore he shows a style that
involves a constructive component that is increas-
ingly pronounced every time. In the drawings by
Pelletier, the observer stops more in the essence
than in the appearance. Art and life are combined
in a maze of lines to achieve a metamorphosed
synthesis of the aesthetic content. From a multi-
tude of signs and symbols, we get to the raid of
his many techniques and approaches.

From this point of view, he not only strives for
simplification of lines, but also to add beauty.

So, when he executes a drawing, he pours all his

By Candido Gerén

conceptual, technical and emotional energies,
stressing clarity, precision and understanding,
features that give harmony to the entire set of
the graphic structure.

Pelletier's drawings impact due to the modeling
of the line, the contours of the space and the
atmosphere. The imaginary, in this respect, rep-
resents a visual field of depth and an insight that
goes beyond the limits of the interpretation of
their signs and symbols. The memory surrenders
itself to the obsessive speed of time and in the
highest poetic language. This association of ideas
is found in the profiles and contours of those
drawings, standing out in them the figures with
human forms, the gray background that serves as
their surface and atmosphere; their cats in cages,
attentive to reality; their cardinals, the figures
suspended in space with their faces hidden; as
well as the correct application of blue, red, black,
purple, pink, and yellow.

Their graphism weaves a complex structure of
dream visions, without ignoring the enormous
significance of the invention and the most varied
visual angles. So, their amazing quality expresses
the most subtle variations of emotions in the
viewer, because it is an art of multiple receptions
that in its analytical way reveals the sentiment
of things. Hence arises that Pelletier proposes in
his drawings the action of the human spirit and
the nature of things through different bets and
impulses, guided by his art and intelligence, by
the vitality and vigor of his hand.

Pelletier is able to go beyond the fleeting sensa-
tions of the lines in order to accomplish the
certainty of the symbols. This is why he draws
with the intelligence and the agitated tremor of
the pulse, making the pictorial act to become

a psychological and emotional celebration. In

The imaginary and poetic architecture
of the drawings of José Pelletier

fact, there exists in him a wonderful creative
will, whose accomplishments are meant to

lead far beyond the dimension of knowledge or
psychological sense. That is why in each one

of his drawings there is a score that defines

the metaphor of the novel line, incessantly and
tumultuously transformed.

In his drawings, the artist defines the tenets of
postmodern art, ensuring that the psychologi-
cal and emotional meaning, and the theoretical
background of his mark overflow the analytical
content. His graphism is developed within a con-
sistent storyline.

His drawings have a charm and seduction worthy
of being highlighted, in which its device tends

to awaken a marked sensory capacity. The work
of the San Cristobal’s artist is imbued with intel-
ligence, rigor and emotion. There is in him a will
to catch a continuum of symbolic and psychologi-
cal expectations, without distorting the meaning
of intelligence, allowing that the freedom of
drawing can have no restrictions and that it can
express itself freely until reaching the technical
rigor and the wise invention.

Translated by Orlando Alcéntara F.

not with a .38 caliber gun or diamonds
the art of landings

By Christian Nuiiez

landings = 7 years, more than 75 visual
artists from 15 countries. One thousand
projects/pieces, 10 editions and 9 books
with over one thousand pages of images.
Joan, founder and director of the project,
from Belize or anywhere else he’s in,
speaks relentlessly about the philosophy
behind its execution. “The trick is not to
look for alternative spaces or pretend to
be an innovator, the trick is to learn how to
transform yourself, to become an actor and
a participant of the entire process, to widen
up 360° your window of interests. There is
just so much to learn.”

JD’s character is still fearsome when it
comes to facing obstacles, even when
the gunfight is heavier. Since the project
started in 2004 with landings/1st, at the
former XVII century Franciscan Convent of
Conkal, Yucatan, he’s kept a self-sufficient,
problem-solving attitude. “landings is
about learning: the artist learned, the
director learned, the hosting institutions
learned if they were smart enough to —
some of them were. Our project proves
that even though we live in unviable
countries, we can create well-done things.
Some artists really live on a shoestring, but
their work is superb. There’s nothing heroic
about our attitude, we are merely moved

by an internal need: art feeds the spirit.”
But Joan, please pay attention, let's put
some order here. Let me ask:

What do you think about the connection
among educational institutions, young
artists and museums-galleries in the art
circuit? In the current system, without artists
there would be no foundations, collections,
museums, galleries, magazines or art schools
that form the prime material for this circuit
—even if they're flawed material. It's not the
other way around. | think it's fascinating that
all of these components form a coalition, an
alliance of interests, an entente cordiale, in
order to continue to exist in this “velodrome”
that is the art circuit. In our countries —the
Caribbean and Central America, this strategy
is a reproduction of a chain of activities
inherited from old Europe, that do not have
anything to do with out current needs.
landings is a sui generis project in Latin
America. In these trying times, what was
the key for executing in due time and
proper course the ten planned exhibitions?
You're asking this question because of where
we are, because we come from societies
where non-compliance is a part of the culture
that has been absorbed and assimilated

through decades —so as not to say centuries—
of impunity, of getting away with murder. |
never thought about failing to comply. It's not
in my view of life or in my nature.

Only a few people know very well what you
do as a curator. Explain what your work is.
Curator, yes, of course, people use the term
to define my work in these projects, but | don’t
see myself as one. A few weeks ago, during
the landings TEN book presentation in Mexico
City, at the beginning of the lecture given
by Yasser Musa, Alex Castilla, Benvenuto
Chavajay and |, someone, | can’'t remember
who, started replacing the word “curator” —with
a cynical, playful tone— with “landings’ Mick.”
Someone asked “Mick? Mick who?” “Jagger,”
said Yasser. There’s always a leader in each
band, and even though the performances
always start and end with a drum roll or a
guitar riff, there’s a connecting thread diluted
in the total sound.

ZERO (2000-02) and landings (2004-10) are
the most well-known projects, although we
have encompassed more. Curators are those
who, with their servitude, keep the velodrome
active, the museums and galleries full with
exhibitions in order to fill their spaces, and in
consequence they assume the responsibility
for the ideas and concepts that are
disseminated. My journey is different. During
this decade, | have worked with young artists,
initially from Belize and then from several
other countries, with whom —for one or many
reasons— there was a meeting of ideas. Many
have entered the project, participated, learned
and moved on. There’s no one to thank here.
We don’t ask for gratitude or think less of
those who came in just to see, to travel, to
learn, to expand their CV and then left AWOL.
Both projects included almost 100 young

creators from 15 countries, and we've traveled
to the Caribbean, Central and North America,
Europe and Asia, in order to understand and
share art that reflects our view of life. My work
is to foster excellence, to eradicate fear, to gain
respect not with a .38 caliber gun or diamonds,
but with the cleanness and coherence of
our work, with the impressiveness —at least
some times— and boldness of our ideas and
pieces. We closed the landings project without
external debt, and with all the miles I've flown
to carry out the project, now | will be able to
travel twice around the globe for free. With
the landings books as my baggage, | will land
anywhere where there’s interest to know more
about these two projects —because, without
the first one, the second one wouldn’t have
occurred.

Both ZERO new belizean art and landings
were pioneers in the way they instituted
the guidelines for their exhibitions in a
globalized world, not compromising their
substance and appropriating new methods
of inserting criticisms to the system. Is self-
management the code for the rebels? We're
not rebels —with or without cause. James Dean
did it too well for us to follow. Some times, the
good brief things (the essential ones) are twice
as good. Criticisms to the system? The system
doesn’t need our reminders. It knows it, and
the worshippers —as well as those that make
it grow with their silence, their work-for-hire
and their subservient lives— know it too. Self-
management in itself is not a goal, at least for
me. There’s no greater pleasure in life than a
healthy conspiracy with a new friend, or even
with the enemy. In landings, when we finally
organize —in a couple of years— the staggering
amount of information, experiences, data and
post-mortem results, and begin to watch the
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seeds flourish —those that we planted by
mistake, randomly or intentionally, then we’ll
see that in the end we didn’t even reinvent
a mini-wheel, but we simply resuscitated a
concept that was barred by the nefarious
capitalism. We all grew up and learned. And
our mere existence, our breakthroughs and
our survival are the beginning of a path in a
territory no one had dared to cross.

You had said before that landings
changed the rules of the game
intentionally. Was it this way since
the beginning? In every exhibition, we
performed like a good cyclist of the Tour de
France. We explored the route in advance,
we checked the weather forecasts, we
studied unforeseen events, decided what
tires to use, where to speed up or hit the
breaks, where the dangerous turns were.
Even still, there’s always an uncertainty
factor, the pleasure of competing, the
unexpected, the extra strength your body
pours out in the final sprint.

landings began one year before its opening
in May 2004, when most of the artists of
the first takeoff met in Conkal. We had the
same sun, maybe less wind but more rain.
The town and its history, the smell of the
space, its humidity, helped us visualize
how the landings “spirit” could transform
the space, and us too. This has been done
in all editions of /andings. Take a look
at how the three 1,500 m2 spaces each
that we picked from the Taipei Fine Arts
Museums were before we got in, and then
look at how they were on opening day.
The museum staff wouldn’t even recognize
them. Coincidentally, today | went to say hi
to the guys that work at the Centro de Artes
Visuales in Merida, where we held L2. It
was like walking in one of those streets in
Havana where you see once-splendorous
mansions now in ruins.

In Washington, we transformed the Art
Museum of the Americas, with its gardens
and all, into a residence a la landings;
ironically, the place was once the official
residence of the Secretary General of the
OAS in the days of Galo Plaza, in the
late 60’s-early 70’s. | visited the museum
countless times, | took thousands of
pictures and | sent them to the artists
along with the blueprints of the two-story
mansion, plus pictures of the landscape,
that monolith nearby, the exact time in
which Bush’s Marine One flew over in the
afternoons, pictures of the White House,
which is only blocks away... When we were
preparing the Taiwan exhibit, | realized
some of our artists, who were so brilliant in
so many topics, were rather ignorant about
the history and politics of Asia. Some of
them didn’t even know Taiwan was outside
of China, and if the name rang a bell it was
only for the —erroneously called— Made in
Taiwan knickknacks. Only then did they
start doing research on Mao or Chiang Kai-
shek. The Web helped a lot. Some of them
even learned some Mandarin.

In Havana, for instance, we worked without
any flexibility whatsoever —and this was
the best part of the project for me. When
in Rome, do as Romans do... and that’s
what we did. But unlike the Roman Senate,
only a handful of us made war-council
decisions. Striking decisions. Why? It's
simple. We were preparing for years the
exhibit to be held at —what was described
to us as— the re-opening of the Centro de
Arte Contemporaneo Wifredo Lam, but at
the last minute, we were told that the space
wouldn’t be ready due to construction
delays —it happens even in the best families.
So we negotiated, in two minutes, to have
two exhibits instead of one with Casa de
las Americas, and both of them were bold
and speedy. Another day, another story,
another book to write, I'm telling you this
even though you were there and took part
in both exhibits.

Where did you face the greatest
obstacles to disseminate your message
and why? Message? Damn, we’re not
Jehovah’s Witnesses. During these years
of public life, everything we presented was
done 100% or 99% how we envisioned
it. Another problem is that some /andings
editions were cancelled at the last minute
due to decisions of the hosting institutions.
Those we finally opened were presented
as we had planned them, and if something
changed it was due to the dynamics of the
assembly.

A few days after our opening in Conkal,
we found out the convent was locked one
morning, and the INAH [Mexican History
and Anthropology Institute] staff told us we
couldn’t get in anymore. They claimed we
had desecrated the premises. We finally
had access to the site after dialoguing with
the general director of INAH in Mexico
City, solving in seconds a centuries-long
gap between Medieval church views and
the —fortunately helpful- attitude of the
government from the capital.

In Washington, 2 days before the opening,
they intended to take down several pieces
that had to do with national symbols. We
said no. No way. We questioned them: what
about the Jasper Johns flags? Silence. The
exhibition opened as we had planned and
it remained open until the last scheduled
day. Like the masters of retaliation that
they are, the OAS and the IBD, with their
unparalleled elegance, withdrew their
economic support for us. And instead spent
their money reprinting flyers and ads for L5
but without their mini logos, a few hours
before the opening.

The artists of the project came in and out,
but they were always induced to a strong
process of self-criticism. After landing in
several countries, what was left for them
to do? Among the 100 individuals that
have gone through the project —including
writers, designers and translators, not two
of them are alike. Not even the ones that
are siblings or personal or artistic partners.

There was no key character among them
to be cloned and imitated for eternity.
In landings, it wasn’t important if things
were done spectacularly well, our legacy
is a book collection —almost 1,500 full-
color pages with thousands of images,
many of which will last in the memory of
those who've seen it and related to it. I'm
interested in disasters, in rationalizing the
obstacles on the roads, the cynical display
of power of the establishment, and one day
explaining with History-Channel solemnity
how we were able to learn so much after
losing our fear, after gaining faith in our
ideas and conceptions of life, and how we
gained respect, not in order to stay in 5-star
hotels in this decaying galaxy called the
international art circuit, but in order to share
with thousands of people in 3 continents
—60,000 people attended L8 alone— a new
way not just to create art, but to present
it and contextualize it. There was nothing
left for landings to do. It did more than it
was expected. The artists, however, have
everything left to do in their post-landings
life, and we will see if they can develop the
landings spirit in their cities and countries,
or if it will just stay as a juvenile tattoo.
With the release of the landings TEN
book and its presentations in several
countries, the cycle concludes. What
revealing experiences did the execution
of such a complex plan —in form and
substance— leave? The journey through
landings did not necessarily make every
artist of the project to fine tune their lives,
to improve their understanding of what it
means to be an artist and how should we
work. 215t century art is nothing like what
Cézanne or Picasso understood as art and
lived as artists. | think that, as privileged
people that we are —given our sharp vision
and the commitment to create and bring
light to the shadows, we can’t be artists-
members of the royal court, the Vatican of
art, or to have Hollywood egos. To hell with
the “I'm an artist” attitude that exempts us
from learning so many important things in
life. We need to find new systems to create,
produce, share and provoke. We need to
hit the nails in the head. We need to trash
the thousands of archaic concepts that
prevent us from seeing the future. | know
what it's like to be embarrassed at they
way 20-something years old artists think
about, write, develop or explain their work,
acting like pre-WWII zombies. But a handful
of landings artists —take my word for it— do
believe that the spirit and the footprints that
we left can be the beginning of a new way
in which art can help people think better,
to activate their minds in different ways.
Decent societies —something unknown to
most of us that live in the landings zone—
must be formed by decent individuals, and
it wouldn’'t be so terrible if we as artists
begin to give an example

Traduccién by Gerardo Alejos

“GIFT”: REACTION BEFORE ACTION
Eric Tabales’ new collection.

By: Manuel de J. Vazquez

The new collection of Puerto Rican artist Eric
Tabales is an unconventional series of paintings
about the act of giving something as a present: a
“Gift" --the title of his new work. It is an exercise
filled with great creative and intentional capacity
that brings us to a closer look at universal themes,
in spite of life struggles.

“Gift" is a bold artistic series of paintings based on
experimentation and unusual approach. Tabales

is daring and ventures to try everything: painting,
sculpture, glass, graphic and furniture design. His
initial studies in science has taken him to invent
new ways on how he approaches a canvas, a piece

of glass or metal by oxidation, and through those

oxides, either by experimentation, accident, and will,

a way of painting is born. In 1995, Tabales patented
this oxidize technique after years of technical and

conceptual research, which has taken him to view

international art in a new way.

An important piece of this new artistic vision is

“Sol naciente tafno” (Tafno Rising Sun, 2000) a
series of stained-glass panels integrated in the
eastern fagade of the Puerto Rico Museum of Art
(Museo de Arte de Puerto Rico). This textural and
translucent monumental piece exemplifies Eric's
presence in Modern Art, and it is his liaison with
Architecture. Among other architectural and modern
sculptural examples are “The Meditation Chapel

of Juan Acha”, 1995 (Capilla de Meditacién Juan
Acha) at the National School of Plastic Arts in
Mexico City (Escuela Nacional de Artes Plasticas,
UNAM, México); “Reflective Space”, 1996 (Espacio
Reflexivo) at University of the Sacred Heart in San
Juan, Puerto Rico (Universidad del Sagrado Corazdn);
and “The Chapel of the Fallen Christ”, 2006 (Capilla
del Cristo Caido) at the Central University of
Bayaman (Universidad Central de Bayamon), where
Eric is the Resident Artist.

Eric Tabales perceives art in everything around us.

It is for this very reason that Eric studied Chemistry,
Biology and completed a Master Degree in Public
Arts at the National School of Plastic Arts in Mexico
City. This fusion of art and science has allowed

him to develop an unusual plastic vision. For Eric,
concept is the most important aspect in art it is
the most transcendental and eternal factor, not the
material itself. This is the reason why his works are
characterized by the oxidation, through chemical pro-
cesses, of every material available: canvas, paper,
glass or metal. This is how his work transforms and
evolves, just like life or the universe, and he does

it in a modern language, as it is shown in “Gift" --a
collection of abstract forms that evokes joy and hap-
piness. Without losing balance, these pieces show
a great dynamism that manifests action, sometimes
in a serene way, but overall, each piece conveys a
joy of living.

In “Gift", the artist works again with abstraction.

He stamps strong topics on each canvas and shows
situations of universal value. To the contemplators,
Eric brings to them stirring actions that generate

reactions that will purify the soul. All the pieces in

this collection are full with vivid and joyful colors
purposely selected for us to discover the beauty of
life, and each one has a different scene or shows an
experienced moment in life. It is obvious that the
artist's intention is to take us to a place where we
can make a reflection of the world crisis and asks us
to transform it into a gift of joy. | must make clear
that in each story expressed in the paintings, basic
topics are found: nature, universe, values, faith, or
peace. Itis an homage of everything positive. If
anything in this collection is meant to show, it is the
concern for the agitated modern society that unveils
desperation, pain and anguish. The artist raises
questions and analyzes contemporary humanity, and
at the same time, he looks for answers that will
reinterpret human values in order to build a new life.
Tabales is a creator of a new visual environment
building system with paintings that work as a
whole to result in avant-garde masterworks. The
development of a critical and attentive eye to the
works of other painters before him, has given Eric a
place as a prominent contemporary Latin American
artist with an immense creative capacity. This new
collection is an example of an artist with a new
attitude who is totally involved with today’s society
that confronts him with analytical tasks on social
cognitive processes. His exploratory and bold use of
an abstract vocabulary has prompted him to be an
influential person in the contemporary Puerto Rican
and international art scene. His vocation to reach
everyone has a purpose, and that is to take “Gift" to
every sphere of life.

Eric’'s new series of paintings proves his contribu-
tion to the values of today’s society. We can
compare this collection with the works of Russian
Constructivist artists, Alexandr Rodchenko and
Liubov Popova who, enlightened by an utopian
impulse to radically transform society, tried to bring
into practice their desire to unify art with life. We
see Eric as an artist who shares the philosophy and
the feelings of those Masters of Constructivism
who, based upon a new society, they developed a
new artistic attitude connected with the construction

of an object. The society that Tabales describes is
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one that suffers, is desperate and feels distress.
Eric’s intention with this collection is to construct an
artistic object that brings joy to the contemplators
despite the pain in our planet. It is his desire to
construct a new society. If we compare Rodchenko
and Popova's Constructivism Art theories, we see
that the technique, applied mechanically, erased
every trace of individuality, and transformed this
non-object art into the best metaphor of the end of
a world and the beginning of a new one, a new start
in the aesthetic and social experience. In “Gift", the
aesthetic practices inherited by Tabales from the tra-
ditional constructivism still combine art and society
to enhance the interaction between the spectator
and the painting. The preparations for this new col-
lection were finished in the middle of the economy
crisis of 2008, when the slogans of the Democrat
candidate in the United States promised a new socio

political change. In this context, the revolutionary
aspirations of Rodchenko and Popova, just like the
historical context in Eric’s collection, seems even
more relevant now than we thought before, under a
total sense of positivism.

We find in Eric's work a tendency towards Action
Painting. Generally speaking, this style is an
abstract pictorial movement of gestural character-
istics adopted by some members of the American
School of Abstract Expressionism. From a technical
point of view, Action Painting consists of splattering
paint on the canvas in an energetic and spontaneous
manner, in other words, without a prefixed plan.
The goal is to transform the canvas into an “action
field” in order to avoid any reproduction of reality.

In Eric Tabales' case, he substituted classical pig-
ments such as oils or acrylics with oxides and non-
traditional chemical materials. Another substitute
element for pigments is the polyurethane screen,
which becomes an iconic image in this collection.
The artist uses this element to recreate a ribbon
wrapped around a gift box. There are other parallel
characteristics between Tabales and Action Painting
artists, for example, the desire to express the artist's
emotions on a playing field, where performing on

a canvas represents the act of expressing a feeling
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that will result in an encounter between composition
and aesthetic.

The aesthetic of Action Painting emphasizes the very
own act of painting an instant moment in the life of
any artist, and therefore, a unique element in his or
her biography --regardless of any expressive or rep-
resentational aspect it may have. Historian Jennifer
Rosenberg explains this style: “At a certain moment,
rather than reproduce, redesign, analyze or express
a real or an imaginary object on a space, what the
artist should have done is not to paint an image,
but to capture an event.” The main artists of Action
Painting are: Arshile Gorky, Hans Hoffmann, Robert
Motherwell, Franz Kline, Willen de Kooning (the
only artist that outlined forms) and Jackson Pollock,
considered the best artist in this style.
Consequently, the works from these Masters

were often seen formalistic as mere results of the
relationship between the artist and his materials.
Such formality is found in the style and work of

Eric Tabales, where there is a strong connection
between the artist and his materials, a concept
that distinguishes him from the conventional and
the ordinary. The main materials used in Action
Painting are: brushes (not used in a normal way),
cloths, paint, jugs and light bulbs. Generally speak-
ing, the artists use everything they find to create an
abstract and spontaneous art. If we compare these
materials with those used by Tabales, this collec-
tion is superior in quantity, variety and versatility.
Among the materials mentioned above, we need
to include oxides, glass, metals, gems, wood, clay,
polyurethane screens, liquid aluminum and count-
less of other materials that would only add to Eric's
creativity.

The creative mind of Eric Tabales establishes a
psychological interaction between the painting and
the contemplator. He accomplishes, in a peculiar
manner, to evidence simultaneously the richness of
life and its constant flow. In “Gift”, he manages to
take us to a place filled with emotions and energy.
The collection is ambitious and intimate. The art-
ist unveils an intentional honesty that is bonded

with classical contemporary art movements and

conceptualizations. There is a clear social intention,
condemn and commitment in his work. Eric embod-
ies the problems and the absence of specific human
values in the world.

This new series of paintings is a dignified example
of what is current in the art of Puerto Rico and the
world. Without a doubt, based on what Eric has
accomplished so far, we will see more from this
prodigious and original Puerto Rican artist. | call the
attention of every collector and art lover to appraise
the importance of the art of Eric Tabales --who is
also an excellent human being.



