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LA CRÍTICA PICARESCA EN UN MUNDO
POST-APOCALÍPTICO O LO MEJOR Y LO
PEOR DEL 2012

Comenzamos un nuevo año en un mundo post-apocalíptico, post-humano, post-
histórico y, dado nuestra competencia, post-curatorial. La efervescencia y
explosión cualitativa del arte chileno de los últimos años se condice con un
mundo abducido por una fiebre por cantar hasta que la noche se acabe.

por Ignacio Szmulewicz

enero 2013

I

El 2012 fue un año marcado por el vértigo
de un inminente final. El sino trágico de
algunos fue contrapesado por la comedia
de quienes dudan de todo. Unos vieron el
mundo como un terreno pantanoso, ad
portas de caerse o bien acabar; otros
sintieron que el cierre del telón más valía
recibirlo con humor e ironía.

Comenzamos un nuevo año en un mundo
post-apocalíptico, post-humano, post-
histórico y, dado nuestra competencia, post-
curatorial. La efervescencia y explosión
cualitativa del arte chileno de los últimos
años se condice con un mundo abducido
por una fiebre, por cantar hasta que la
noche se acabe. Es momento de calmar las
aguas y saber que ninguna fecha que
vaticine el cataclismo universal puede
perturbar esa altanera y realista manera de
vivir que caracteriza al género humano.

Frente a esta idea, Patricio Fernández
describe el ambiente post-terremoto en la
zona central del país: “lo curioso, sin
embargo, era que ahí la vida continuaba.
Sus moradores deambulaban por las calles
con esa calma propia de las zonas rurales,
donde al parecer la gente sabe rendirse
ante lo irremediable sin mayores
aspavientos”. En el que fuera un excelente
diario de vida literario, La calle me distrajo,
el director del semanario The Clinic supo
captar esas personalidades que “removían
con palas los escombros como si barrieran
hojas de patio”.

 

II

Así, el mundo continúa y con la enérgica voz
de Freddy Mercury decimos The Show must
go on. En este punto entra en escena
arteycritica.org y su propuesta de una
mirada post-curatorial. Dependiente de ese

fervor meteórico que pareció envolver al
mundo del arte por el año 2012, sin
embargo, suficientemente distante como
para captar el entramado tras los
aspavientos de las muchedumbres que
visitan exposiciones, inauguraciones,
lanzamientos o cócteles.

El número que lanzamos ahora es parte de
una intención de la revista por remover las
aguas, levantar el lodo estancado bajo el río,
resarcir el silencio que por tanto tiempo ha
guardado la escena artística.
Acostumbrados al “cuchicheo” local, la
comidilla de los comentarios de pasillo,
hemos propuesto un número dedicado a
observar atentamente el año 2012 sin
temor a lanzar dardos hacia aquellas
manifestaciones artísticas que han pasado
impunes, u otras que “sin pena ni gloria”
llegaron a la orilla contraria del caudal y a
las que desde una potencia silenciosa se
inscribieron en la retina del ojo atento que
goza del arte.



Post Curatoriales

Encontré recientemente en un artículo de
Kiko Amat en el suplemento Cultura/s de La
Vanguardia un impulso destacable en el
premio creado el pasado año por la crítica
literaria inglesa como “Hatchet Job of the
Year” (“Hachazo del año”). Descrito como
“una cruzada contra el aburrimiento, la
deferencia excesiva y la vagancia intelectual.
Se premia a los críticos que tienen
suficiente coraje para contradecir el aplauso
general, y que además lo hacen con estilo”,
el premio se otorgó a las plumas más
desplumadas de la crítica literaria que, sin
temor alguno, se hubiese lanzado hacia un
texto del año.

 

III

Los artículos que se reúnen en este
número, titulado “Casi famosos: lo mejor y
lo peor”, pueden ser leído bajo ese
particular espíritu tan arraigado en el
humor inglés. Se arrojan con fervor, furia y
furor hacia el terreno de las artes visuales
locales. Con la mayor de las picardías –y
picarescas– los textos que se despliegan a
continuación son parte de un impulso dado
por la revista a que los acontecimientos del
pasado año, en términos artísticos, no
pasaran impunemente sin la mirada de
distintos interlocutores atentos y deseosos
de transcribir sus opiniones, juicios y
salvedades sobre lo percibido.

Los artículos que dan cuerpo a este
número se inmiscuyen con las diferentes
manifestaciones artísticas que poblaron el
terruño local durante el año expositivo del
2012 (desde marzo a enero del año
siguiente). Sin temor a polemizar, Carol
Illanes revisa y analiza la categoría de
“importados” centrándose en la presencia
abrumadora y problemática de la colección
de Peggy Guggenheim en el Centro Cultural
Palacio La Moneda bajo el título de
“Grandes Modernos”. Y esa escritura sin
pelos en la lengua puede ser ejemplificada
de la siguiente manera: “En cierto sentido
“Grandes Modernos” es también una oda al
mecenazgo, en los tiempos en que
cualquier tipo de mecenazgo es
abiertamente rechazado”.

Con un poco más de picaresca que de
picardía, Juan José Santos da cuenta de una
asertiva lista de los top five, haciéndose eco
de la clásica película High Fidelity
protagonizada por John Cusack y un
inolvidable Jack Black. La pluma de Juan José
Santos logra reunir los comentarios geeks y
snobs del trío de la tienda Championship
Vinyl con las maliciosas enseñanzas de
Larry David en Whatever Works.

La crítica de Lucy Quezada se centra en las
paradojas de las intervenciones urbanas

que, usualmente, pasan desapercibidas de
un juicio crítico aún cuando propongan un
impacto público mayor. En este sentido, el
texto de Lucy Quezada propone analizar los
signos y operaciones de dichas
intervenciones (el Festival “Hecho en casa” y
las flores de Casasempere tituladas Out of
Sync). Destaca, como en el caso de Illanes y
Santos, la aguda escritura que reúne una
fuerza sonora y una potencia
confrontacional. Un botón de muestra en
relación al decorado de Casasempere:
“Cándidas e inocentes, ingenuas y
desmemoriadas. Así son estas esculturales
flores residuales, totalmente fuera del
tiempo y del espacio”.

Andrea Lathrop y Matías Allende comparten
una cierta mirada hacia la curatoría, con un
alto grado de análisis y comprensión hacia
lo que significa el ejercicio curatorial. Desde
dos veredas cercanas, las muestras
colectivas en Lathrop y las retrospectivas en
Allende, los textos dialogan generando un
interesante cruce conceptual. A su vez, los
dos textos otorgan un lugar especial al
lugar del espectador, sus expectivas, deseos
y necesidades al momento de enfrentarse
al fenómeno del arte.

Finalmente, Daniel Reyes León se aventura
en el terreno más peligroso y, en esto, se
suma a la larga tradición de crítica
confrontacional en la esfera pública como
fuera desarrollada en el siglo XVIII por
Addison o en el siglo XIX por Baudelaire. En
este, se oye el eco de las diatribas de Justo
Pastor Mellado y su famoso “campo de
batalla”. Reyes León entrega sus más
afiladas palabras sin temor a la acidez de
los cítricos (como lo ilustra la imagen que da
sentido a este número): “las obras
comenzaron a tener cola de cerdo y, como
en toda endogamia familiar, se acercaron al
retardo mental que caracterizó a las
monarquías europeas del medioevo”.

 

IV

arteycrítica.org ha buscado estar en un
lugar intermedio entre los medios de
difusión masiva y el mundo académico,
cada uno marcado por intereses y códigos
distintos. El desafío de nuestra revista ha
consistido siempre en colocar
cuidadosamente los cimientos de un
puente que permita ser transitado por el
público general y por la opinión
especializada, las voces autorizadas y la
percepción ampliada. En este sentido,
aboga –y habla– tanto por las mayorías
silenciosas como por los habitantes del
Olimpo.

Por ende, el número se apronta a formar
una práctica de la recepción, una

interlocución que demuestra la necesidad
de un otro situado en un lugar cercano
tanto para los gritos como para los
susurros. Como fue enunciado con ironía
hace un tiempo por la escritora
norteamericana Nicole Krauss: “porque si
escribes y no mucha gente te lee, quizá
deberías hacer otra cosa que fuese más útil
para el mundo”.

 

V

A diferencia de lo que unos puedan creer y
esperar, la tinta no se malgasta en el
desprecio, la ira o la rabia –aún cuando a
veces surgen de ello los mejores
resultados– sino que esos ríos de tinta son
parte del deseo de “algo más”, un campo
más nutrido, de mayor calidad en todos los
aspectos, en todos lo matices y en todas las
propuestas. Desde aquel que provee los
materiales, pasando por el que prepara una
sala o bien el que diseña un catálogo, todos
los que forman parte de la cadena
productiva del arte han de colocar en la
vara más alta la pulsión por la calidad.

Así, la crítica de arte no implica sólo la
costumbre de la escritura de un malestar
con ciertos aspectos del arte o la visualidad,
sino que se piensa esperanzadora de
habitar en el extático mundo del goce y el
placer, promete el encuentro con una
experiencia artística dionisiaca.
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Post Curatoriales

“Signometraje: Tentativa Artaud”, 1974, cortesía Ronald Kay.

EL ESPACIO Y EL CUERPO DE LA TORTURA:
ALGUNOS CASOS DE SU REPRESENTACIÓN
ARTÍSTICA EN LATINOAMÉRICA (PRIMERA
PARTE) 

En el contexto de las dictaduras latinoamericanas, el compromiso por generar
conciencia sobre los atropellos a los derechos humanos adquirió diversas formas.
En esta columna ejemplificaré con los casos de la artista argentina Graciela
Carnevale, la experiencia performática chilena "Signometraje: Tentativa Artaud" y
la obra del grupo mexicano Proceso Pentágono. 

por Sebastián Vidal Valenzuela

enero 2013
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Columnistas

El lugar de la tortura

Dentro de las representaciones de los
lugares de la tortura en las dictaduras
latinoamericanas, una de las propuestas
visuales más interesantes se desarrolló en
la ciudad de Rosario en el año 1968. En ese
año, el Grupo de Arte de Vanguardia de
Rosario desarrolló diversas acciones
mancomunadas para denunciar la
represión que vivía el país. Por aquellos
años, la dictadura del general golpista
Carlos Onganía pretendió alejar el fantasma
del peronismo a través de una serie de
medidas que apuntaron a debilitar el poder
de sindicatos, congelar los sueldos, reprimir
a los estudiantes y censurar espacios
culturales. Al ver el estrangulamiento social,
los artistas del Grupo de Artistas de
Vanguardia, con financiamiento del Instituto
Di Tella, propusieron un Ciclo de arte
experimental que ofreció algunas de las
obras más radicales del arte argentino en
los años ‘60.

Como ejemplo de lo anterior y en el marco
de dicho evento, la artista Graciela
Carnevale presentó una controversial
acción conocida como Encierro y escape. La
obra en un inicio consistió en invitar a
través de anuncios en prensa escrita a la
inauguración, lugar donde Carnevale
literalmente encerró a los asistentes. Con
una temeraria acción Carnevale le puso
candado a la mampara del local y en virtud
de que nadie acudía a abrirlo, los
espectadores –ahora prisioneros–
comenzaron a desesperarse, generándose
una tensión con quienes los observaban
desde afuera. Según cuentan Ana Longoni y
Mariano Mestman en su libro Del Di Tella a
“Tucumán Arde”: Vanguardia artística y
política en el ‘68 argentino, una súbita
patada desde el exterior quebró la
mampara permitiendo la fuga.

Ahora bien, consignemos que la obra no
pretendía en ningún caso un riesgo para los
asistentes, más bien su trasfondo apeló a
generar una experiencia de prisión fuera de
la prisión. Los sujetos eran observados
desde afuera como un experimento de
arte. El filósofo Michel Foucault señala, en
Vigilar y Castigar, que la prisión contiene
una doble condición de adentro y afuera,
siendo el lugar donde los individuos
castigados siempre son observados. La
obra también motivó la reacción de escape
también desde afuera consumando de esta
forma la pieza de Carnevale.

Algunos años después del ‘68 argentino,
Chile experimentó uno de los momentos
más oscuros de su historia reciente. Miles
de chilenos sufrieron el encierro y la tortura
en campos de concentración durante la
dictadura de Pinochet. Mientras los medios
locales omitían esta información, la prensa
internacional daba cuenta del trágico

destino de personas e incluso familias
completas al interior de los recintos de
detención. Un año después del golpe de
Estado, un grupo de investigadores y
artistas visuales realizaron una experiencia
performática que proponía asimilar el dolor
del encierro y la tortura. La pieza se llamó
Signometraje: Tentativa Artaud y fue
realizada en el Departamento de Estudios
Humanísticos [DEH] de la Universidad de
Chile por la artista Catalina Parra, el filósofo
Ronald Kay y el poeta Raúl Zurita, entre
otros participantes. En el inhóspito ático del
DEH los miembros de esta experiencia
procedieron a realizar una acción basada
en técnicas vocales y corporales tomadas
de la obra de Antonin Artaud El teatro y su
doble con la idea de asimilar el dolor por
medio de la expulsión del lenguaje formal.

A principio de los años ‘70 en Alemania,
Ronald Kay y Catalina Parra habían
entablado una relación de trabajo y amistad
con el videísta Wolf Vostell. Kay y Parra
conocían en detalle el trabajo de Vostell, el
cual integraba múltiples elementos visuales,
desde televisores hasta bloques de
concreto (como resultado de esta relación
de trabajo, la instalación “El Huevo” fue
presentada en Chile durante los meses de
septiembre y octubre de 1977 en Galería
Época). En función de esto, en el ático
dispusieron elementos básicos como
cuerdas, plásticos y tierra, los que se
combinaron con un televisor, grabadoras,
cintas magnetofónicas y un micrófono. La
experiencia procedió en una catarsis
individual y colectiva que emuló la
sensación de encierro y tortura. Para ello
los participantes se envolvieron entre
plásticos y cuerdas y repitieron
interminablemente el poema Ratara de
Artaud, que no es más que la reiteración de
palabras y sonidos totalmente
inentendibles. La idea principal era expulsar
la lógica del lenguaje para con ello
desplazar el acto teatral alcanzando un
trance físico y emocional que asimilase el
dolor físico y psicológico. En palabras del
propio Kay, exponerse a “la alta tensión” de
lo que se vivía por aquellos días.

Por instantes aquel ático evocó un centro
de tortura. Dos años después y por esas
ironías del destino, el DEH fue tomado por
los militares transformándose en un cuartel
de la DINA (Dirección Nacional de
Inteligencia), organismo encargado de la
desaparición de militantes y simpatizantes
del partido comunista. La performance en
este caso vaticinó el oscuro destino del
lugar. Actualmente el edificio alberga las
dependencias del Museo de la Solidaridad
Salvador Allende. Esta pieza permaneció en
el silencio de la historiografía chilena por
más de 30 años, hasta que el año 2008
Ronald Kay expone los archivos de la
experiencia en la muestra “Tentativa Artaud”
en el Museo Nacional de Bellas Artes.

Otro interesante caso de representación
del lugar de tortura acontece en el año
1977. El grupo mexicano Proceso
Pentágono (compuesto por los artistas
Felipe Ehrenberg, Carlos Finck, José Antonio
Hernández y Víctor Muñoz) realizó una
provocadora pieza llamada La cámara de
tortura. Tomando como antecedente los
atropellos a los derechos humanos
ocurridos en Tlatelolco en 1968 y los
asesinatos de estudiantes a manos del
grupo Los Halcones en 1971, Proceso
Pentágono desarrolló diversas estrategias
de corte conceptual para explorar la
denuncia política y la crítica a la
institucionalidad cultural. La cámara de
tortura fue realizada para la X Bienal de
Jóvenes de París que tuvo lugar en el Palais
de Tokyo. El grupo recibió una invitación de
parte del curador uruguayo Ángel
Kalenberg (quien por esos años simpatizaba
con la dictadura cívico militar de Uruguay)
para participar como invitados al célebre
evento parisino. Las simpatías políticas de
Kalenberg no fueron vistas con buenos ojos
por los miembros de Pentágono. Debido en
parte a esta relación es que los jóvenes
mexicanos presentan una sala pentagonal
(con la connotación irónica al edificio de la
oficina de inteligencia de Estados Unidos)
que simuló ser una sala de tortura policial.

La sala disponía de una silla de
interrogación, lámparas para iluminar a los
interrogados, además de una serie de
elementos eléctricos que emulaban objetos
de tortura. En los muros los artistas
dispusieron periódicos con la información
acerca de las protestas que se realizan en
México y en las distintas dictaduras de
Latinoamérica. En los muros exteriores se
podían apreciar siluetas de personas
anónimas que observaban el interior de la
sala como una forma de alegorizar el
silencio cómplice de los medios de
comunicación. La obra era un llamado de
atención sobre la represión policial,
entendiendo con ello que cuando los
militares asumen y ejercen el poder, la
policía suele ser un silencioso cómplice.

Podemos leer que la oficina policial de
Proceso Pentágono, en el marco de un
evento internacional de institucionalidad
cultural como la Bienal de París, proponía
evidenciar en el marco de la cúpula cultural
parisina el revés de lo difundido por los
medios oficiales. El grupo de Ehrenberg
dejó al descubierto los mecanismos de
opresión que se daban en México y en todo
el continente. El lugar de la tortura fue más
allá del local, el ático o el cuartel, se
presentó como la validación institucional
otorgada a partir del silencio cómplice de
muchos poderes fácticos que se vieron
beneficiados por aquellas dictaduras y
regímenes autoritarios.
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Columnistas

Chris Larson, “Deep North”, 2008, cortesía del artista y a Galería Magnus Müller.

TRABAJO EN EQUIPO. SOBRE LAS
MUESTRAS COLECTIVAS DEL AÑO 2012

De acuerdo al año recién pasado, donde podríamos acordar unánimemente un
crecimiento exponencial en la cantidad de exposiciones que se realizaron,
revisamos ciertas muestras colectivas a la luz de sus propuestas curatoriales y
selección de artistas. 

por Andrea Lathrop

enero 2013

De las muestras colectivas que se hicieron
durante el año recién pasado, podemos
evidenciar un importante énfasis en el
carácter retrospectivo, vale decir, se
realizaron a partir de un pie forzado
histórico que buscaba reactualizar obras de
artistas con trayectoria, o bien las que
buscaban aunar en un mismo lugar a
artistas conocidos, no teniendo siempre
una curatoría bien articulada, guiada, en
muchos casos, por el gusto de agrupar o
trabajar con una serie de artistas en un
lugar determinado.

Del mismo modo también se pudo ver un
creciente interés por parte de las
instituciones –léase Museo de Arte
Contemporáneo, Museo Nacional Bellas
Artes, Centro Cultural Palacio La Moneda,

entre otros– de las que podríamos llamar
asesorías extranjeras, donde curadores
eran invitados a realizar muestras en
nuestro país (compuestas tanto de artistas
chilenos, como extranjeros). Tenemos
entonces, dentro de la categoría de
colectividad, un sinnúmero de muestras
que bien responden a los parámetros
recién dados.

Ahora bien, correlativo a todo fin de año –y
por qué no, a los medios–, es usual hacer
un recuento, tratar de rescatar aquello que
fue bueno –entiéndase, atractivo,
innovador, etc.– y aquello que no lo fue
tanto. Y, si bien la intención no es arrogarse
el rol de salvavidas, si es hacer un breve
recuento –basado en el gusto, aunque
también más allá de este– para destacar

ciertas muestras colectivas dentro del año
2012.

Una de las muestras descritas a
continuación constituye una curatoría
interesante y bien configurada que, más allá
de presentar ciertos problemas –como
siempre los hay–, mantienen su valor
plástico gracias al corpus de obra elegido
por los curadores y el sentido que a estas
se les da, como siempre ha debido ser. Y
otras, que más allá de los buenos artistas
que convocaron, no lograron constituir
propuestas potentes, quedándose más en
la selección que en la propuesta curatorial.

Dentro de lo que cabe destacar, me parece
que “Poetas en tiempo de escasez”,
muestra colectiva curada por Alfons Hug y
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Críticas de Arte

Paz Guevara, inaugurada el 1 de diciembre
del 2012 en el Museo de Arte
Contemporáneo (MAC), sede Quinta
Normal, es una muestra que se articula de
manera original, a partir de la obra de 9
artistas, tanto chilenos como extranjeros,
que reflexionan sobre la frase que le da su
nombre, escrita por el romántico alemán
Friedrich Hölderlin. Aquí, “los tiempos de
escasez” están representados por procesos
industriales fallidos, obreros trabajando en
empresas que parecieran no tener sentido,
procesos mecanizados, todo en vistas de
reflexionar sobre la importancia de la
manufactura y la mano de obra en la
economía actual.

Así obras de reconocidos directores, como
lo es el alemán Harun Farocki que nos
presenta un video sobre la construcción de
ladrillo en diferentes fábricas del mundo (In
Comparison), se entremezcla con otras
poéticas productivas; como la de Chris
Larson (Deep North), donde tres mujeres
trabajan en una fábrica en la cual todo está
congelado, intentando, inútilmente, hacer
funcionar los engranajes; y la de Mark
Formanek (Standard Time) que filma a un
grupo de obreros alemanes que construyen
y deconstruyen un reloj de madera,
evidenciando una empresa sin sentido que
avanza minuto a minuto. Mientras que, en
el ámbito nacional, Joaquín Cociña y
Cristóbal León nos muestran algunos
videos realizados para la serie El Tercer
Mundo, donde figuras de papel mache, nos
remiten a una labor estrictamente manual
–del oficio de la animación– que, por medio
de la tecnología, ha sido automatizada,
asimilando la extenuante e ininterrumpida
labor de la máquina.

Lo destacable que presenta esta muestra,
dentro de las muchas que se realizan a
partir del video, es una curatoría que aúna
una variedad de obras, donde artistas
consolidados de diversas nacionalidades
–como es el caso de Harun Farocki,
reconocido documentalista– se proponen
junto a otros más nuevos –como Pablo
Lobato, artista brasilero–, no siendo la
internacionalidad aquello que más se
enfatiza y constituye, sino las obras, que
más allá de su disímil contexto productivo,
parecen apuntar todas, de diferentes
maneras y por medio de diversos recursos
aplicados al video, a la mecanicidad y la
industrialización de las sociedades actuales
y, muchas veces, al sinsentido de estas.

Y si bien todos aquellos que visitamos
regularmente las muestras que se exhiben
en Santiago, entre ellas las del MAC,
específicamente en su sede de Quinta
Normal, sabemos que por falta de
presupuesto estas presentan ciertos
problemas –por ejemplo, falta de bancas y
asientos para observar los videos que, en
algunos casos, duraban más de 40
minutos–, la curatoría demuestra que para

realizar una muestra bien cohesionada,
donde cada uno de los artistas y sus obras
presentan un eje claro hacia la propuesta
curatorial –en este caso “los tiempos de
escasez”–, es suficiente para articular una
muestra colectiva que logre innovar, tanto
en la variedad de artistas escogidos, como
en la calidad de las obras presentadas,
pasando a ser las faltas presupuestarias un
detalle.

Así, si pensamos en muestras colectivas que
contaban con mayor presupuesto y la
promesa de importantes artistas
internacionales, como lo fue “Identidad
Femenina en la Colección del IVAM”,
inaugurada el 20 de marzo del mismo año
en el MAC, sede Parque Forestal, podemos
dar cuenta que “los grandes artistas” no son
lo fundamental al momento de desarrollar
una buena curatoría. Acá obras de
reconocidas artistas, como Diane Arbus y
Cindy Sherman –entre muchas otras–
articulaban una muestra que, más allá del
alero de “lo femenino” –sea lo que sea
esto–, no tenían nada más en común. De
esta manera, la muestra, a pesar de tener
buenas obras, no lograba realizar un
discurso coherente ni dirigido, sino más
bien ponía a disposición una serie de obras
cuyo único factor común era la manufactura
femenina.

De forma similar, aunque con un
presupuesto mayor, la muestra “Ionisation”,
realizada en la Galería XS, inaugurada en
marzo del 2012, es una demostración del
deseo de un curador, en este caso Cristián
Silva, por agrupar a diferentes artistas –en
su mayoría jóvenes “emergentes”, aunque
otros más “consolidados– bajo un mismo
techo. Aquí, si bien había un corpus de obra
importante (la muestra, literalmente, se
encontraba abarrotaba en la pequeña
galería) que se conformaba a partir de la
propuesta de Silva, quien afirma: “lo que
busco en Ionisation es confrontar esos dos
o más acercamientos entre sonoridad y
visualidad”, muchas de ellas efectivamente
remitían a dicha relación –interesante por lo
demás–, mientras que otras simplemente
parecían no tener lugar en la muestra, o
simplemente remitían a un “algo” más
general, bajo la premisa de “arte y música”.
Así, obras que referían de manera
interesante a dicha relación, como los
bosquejos de Rainer Krause, mientras que
otras no “juntaban ni pegaban” con lo
propuesto por Silva, evidenciando más un
deseo por agrupar a varias “personalidades”
del circuito local de las artes visuales
santiaguinas, que hacerlo bajo una
propuesta que cohesionara lo allí expuesto.

Habiendo dicho lo anterior, hay que
recordar que una buena muestra se
compone tanto de un buen corpus de obra,
como de una buena curatoría, donde la
segunda de estas debe siempre tener en
mente que la realización de una exhibición

no es solo juntar buenos artistas u obras
bajo un mismo lugar, sino configurar un
discurso visualmente dirigido y coherente,
en relación a aquello que se expone.

De este modo, “Poetas en tiempos de
escasez” cierra un año lleno de
exhibiciones, demostrando que para
realizar una lograda muestra colectiva, los
grandes presupuestos no son siempre
necesarios y que una curatoría bien
constituida supera todos los desperfectos
técnicos que, en este caso, el MAC pueda
presentar.
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José Pedro Godoy, El triunfo del amor, 2012, cortesía del artista.

AMORES Y DESAMORES DE LA CRÍTICA: LA
PRODUCCIÓN PICTÓRICA DEL 2012 EN LA
ESCENA LOCAL 

Entendido como una operación propia de un pensamiento arcaico, burgués,
canónico y, por qué no, academicista, el juicio se ha vuelto el lugar al que nadie
quiere llegar, del que nadie declara venir y hacia el que nadie parece dirigirse. A
propósito de las pinturas de Carlos Leppe, José Pedro Godoy y el Papas Fritas.

por Ignacio Szmulewicz

enero 2013

I

En Chile gran parte de la crítica de arte del
último tiempo –y también la escritura, teoría
y pensamiento sobre obras de arte– se ha
desprendido paulatinamente del
enjuiciamiento. Entendido como una
operación propia de un pensamiento
arcaico, burgués, canónico y, por qué no,
academicista, el juicio se ha vuelto el lugar
al que nadie quiere llegar, del que nadie
declara venir y hacia el que nadie parece
dirigirse. Si tuviese que graficarse podría ser

ese personaje en las aeropostales de
Dittborn, el que desde una isla observa un
mundo imperceptible, lejano e inalcanzable.
Solo, aislado y abandonado, mira
incansablemente hacia el horizonte (Nicolás
Miranda arrojó a una isla a un grupo de
personajes de la vieja guardia del arte
chileno). Cual Robinson Crusoe, el juicio
crítico, tan afín a las artes visuales desde
principios del siglo XVIII y, con particular
fuerza, en el siglo XIX en la pluma de
Baudelaire, ha caído en desgracia.

El presente número nos obliga a tomar

partido; salir del lugar seguro y abstracto
del pensamiento y la reflexión teórica (si es
que alguna vez ese lugar ha estado liberado
de disputas y micro-políticas de poder) para
entrar en lo que Justo Pastor Mellado llamó
“campo de batalla” o lo que Eugenia Brito
denominó “campo minado” para referirse a
la literatura post-golpe. Un tanto marcial el
pensamiento de las artes visuales, pugilista
diría Arthur Cravan, sin embargo, de ese
vanguardismo (pensando en el sentido
original del término avant-garde) emerge
una lúdica condición de campo; parecido al
sentido revolucionario del museo como
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continuación de la plaza pública. Estamos,
en la escena artística, para desgracia de
algunos, como en un cuadro de William
Hogarth o una caricatura de Honoré
Daumier.

 

II

Me encontré recientemente con esta joya
de la diatriba, tan cercana a la crítica de
arte, que en el escenario local algunos
ejercen con los más eximios resultados (por
ejemplo, el perfil que dibujase Guillermo
Machuca de Justo Pastor Mellado en el The
Clinic, los textos del Chilote Epistemológico
en el sitio web esonomastedigo.com y, más
reciente aún, la devastadora reseña del
libro “Días contados” de Carlos Pérez
Villalobos realizada por Patricia Espinosa).
Me refiero a las ácidas palabras que
Baudelaire le dedicase al pintor J.F. Millet en
ocasión del salón parisino de 1859: “El estilo
le trae mala suerte. Sus campesinos son
pedantes que tienen una opinión elevada
de sí mismos. Muestra un embrutecimiento
sombrío y fatal que da ganas de odiarlos. Ya
sea que cosechen, siembren, hagan pastar
a las vacas o esquilen a los animales tienen
siempre el aspecto de estar diciendo:
‘¡Pobres desheredados de este mundo,
somos nosotros quienes los fecundamos!
¡Cumplimos una misión, ejercemos un
sacerdocio!’”.

En estas líneas, Baudelaire deja entrever un
ejercicio magistral de crítica y también de
diatriba que saca de la forma visual y el
tema toda una lectura que permite articular
un concepto de artista y de contexto. Sus
palabras, elocuentes, transmiten
claramente una sensación de desprecio
mezclada con una sobredosis de maldad
(esa justa “temporada en el infierno”, en
palabras de Rimbaud). Sin embargo, como
bien lo expresa Roberto Calasso en su
monografía sobre Baudelaire, ese tono
irritado encuentra un equilibrio perfecto
con el mayor de los objetivos de su
escritura: “Glorificar el culto de las imágenes
(mi grande, mi única, mi primitiva pasión)”.
Es precisamente esa desmedida pasión de
Baudelaire por las imágenes y la
imaginación como facultad la que permite
tales desbordes de escritura sobre aquellas
pinturas.

 

III

Mi cometido en este texto va a ser precisar
aquella obra pictórica que más se haya
destacado a mis ojos y, por desgracia de los
mismos, la que menos lo haya hecho.
Espero argumentar que esa cualidad no es

solamente ocular sino que también de
corte intelectual. En el arco superior se
encuentra la monumental tela de José
Pedro Godoy El triunfo del amor que
representa una orgía animal. En el arco
inferior, las austeras composiciones de
Christian Olivares en el MAC-Parque
Forestal.

Permítanme ir por parte. El año expositivo
que recién termina ha estado marcado, en
este terreno, por la presencia de tres
grandes nombres (nótese que dije
nombres, no obras): José Pedro Godoy,
Francisco Papas Fritas y Carlos Leppe. En
los tres casos, opiniones extremas se han
volcado y no he escuchado todavía ninguna
discusión argumentativa al respecto. Para
algunos, la presencia pictórica de Papas
Fritas fue lo más destacado de la feria de
arte Ch.ACO; para otros, lo más deplorable
de la existencia fueron las “mal pintadas”
telas de José Pedro Godoy en el MAVI. En
ambos casos, encuentro absolutamente
banal y atemporal calificar de “mal pintado”
o “brillantes” ambas presencias como si se
estuvieran disputando galardones en un
certamen académico (cuyas bases se
explicitaban en las “destrezas” o
“habilidades” del concursante).

Por otro lado, gran parte de la comunidad
artística se manifestó contraria a la muestra
de Leppe, pinturas elegidas especialmente
para la colección de Pedro Montes. Esto por
dos razones: un desprecio hacia la “obra
pictórica” del autor o bien un aprecio
desmedido hacia la “obra corporal” del
mismo. A diferencia de tales sesgadas
opiniones creo que el trabajo pictórico de
Leppe es contundente, en ningún grado
aparte de su aspecto performático, y, sobre
todo, complejo. Esa complejidad merece un
texto aparte. Dejo enunciado solo una
observación: en mayo pasado, Tomás
Fernández presentó una obra para la
curaduría “Matadero” en la Librería Metales
Pesados que citaba una ya clásica fotografía
de Leppe botado, rasgado y cubierto de
gazas a los pies de una bañera (fotografía
que fue parte del ineludible Cuerpo
correccional de Nelly Richard). La muestra
de Leppe en la galería D21 comenzaba con
una cita al monumental cuadro de Jacques
Louis David La coronación de Napoleon de
1808 (de más está decir que el mismo
Leppe se coronó con excrementos el año
2000 en la performance que fue parte de
“Chile 100 años”). Esa trama de relaciones,
Leppe-Fernández, está lejos de estar
analizada.

 

IV

Pero vuelvo a lo dicho recientemente. La
muestra de José Pedro Godoy dejó en el

ambiente artístico una sensación incómoda,
mezcla de malestar y estupefacción que no
se ha podido procesar aún. Mi opinión es la
siguiente: el conjunto de las telas es una
atrevida, arrojada y potente declaración
sobre la pintura y sobre el cuerpo en una
sociedad post-Acuerdo de Vida en Pareja.
Más que hablar de ese flash-back hacia el
rococó (como lo pudiese hacer el cine de
Sofia Coppola, sin ser por eso algo menos
contemporáneo o contextual), me parece
leer en esos cuadros cuestiones mucho
más complejas que las enunciadas por el
propio autor. En principio la tubular, fría y
escenográfica representación de los
cuerpos humanos da cuenta más que de
una pulsión hacia la geografía odorífica una
hacia el cuerpo pasado por el
ordenamiento de los juegos infantiles;
playmobiles, barbies, legos, incluso las
abstracciones de los video-juegos o de las
primeras animaciones digitales de los video-
clip. En el fondo, el mundo a los ojos de
Godoy se asemeja a un estante de juguetes
articulados inexpresivos con los que se
puede pasar un rato distendidamente (en la
orilla opuesta estaría la película Joven y
alocada de Marialy Rivas donde la pulsión
hacia lo erótico pasaba por una pulsión
hacia sus emanaciones, carnaciones y
fluidos).

Sin embargo, la exposición cerraba con una
inmensa tela que representaba un conjunto
amplio de miembros del reino animal (y de
insectos) en la más feliz de las cópulas. Me
parece increíble que en términos de
resultado visual (textura, color, escala,
composición y densidad) la obra que más
resalte sea una sinfonía de sodomías
animales (una versión pictórica y algo
zoofílica de la conocida acción de Santiago
Sierra). Y en este punto creo ver uno de los
valores más atractivos de la muestra “El
progreso del amor”. El ojo de un espectador
apagado, inerte, percibe en exposiciones de
este tipo simplificaciones, mistificaciones y
juicios pobremente elaborados, quiere
entrar a un recinto donde las respuestas y
las ironías sean lo más esperables y rápidas
posibles, chistes breves y rápidos como los
de facebook o twitter (quizás eso explique
el éxito del Papas Fritas). Creo que un ojo
inquieto busca las primeras y segundas
lecturas de obras que, como en el caso de
la de Godoy, tienen una densidad y una
trama de interpretaciones mucho mayores
(me pregunto, por ejemplo, cómo
interpretar la presencia de Pablo Simonetti
en la inauguración de la muestra teniendo a
la vista la pintura del reino de la sodomía
animal).

 

V

En definitiva, creo que uno de los valores
más destacables de ciertas obras (y en esto

Arte y Crítica  |   11



Críticas de Arte

no hay nada más que juicios) está en la
posibilidad de abrirse a interpretaciones o
bien a paradojas (sigue estando pendiente
una revisión crítica a la presencia del Papas
Fritas en feria Ch.ACO y su consiguiente
“movida” de organizar una muestra anti-
mercado titulada “Diálogos de
Emancipación” en la Galería Metropolitana).
Pensando en esto, en la vereda opuesta se
encuentra la muestra de Christian Olivares
donde se incluye una decena de telas de
gran formato de temáticas de la naturaleza
(aunque reducidas en su mayoría a
árboles), de una parquedad absoluta, sin el
menor atisbo de arrojo o profundidad.
Lamentablemente, a veces los hechos son
confirmados por los lugares y no puedo
encontrar justificación a que el Museo de
Arte Contemporáneo invierta tiempo,
energía y espacio en una muestra donde el
adjetivo y sustantivo “contemporáneo” es lo
más lejano y exótico.

Me he encontrado en más de una
inauguración increpado por espectadores
que buscan juicios rápidos y certeros sobre
obras que apenas son vistas por el cúmulo
de personas que busca un trago o un
escueto comestible. Me gustaría pensar que
en este espacio se puede invertir un tiempo
estimable en el debate sobre ciertas
cuestiones que sólo quedan como
comentarios de pasillo, a los que unos
asientes sonrientes y otros arrancan
apresurados. La invitación está hecha a
discutir los juicios, poner en duda los
veredictos.
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Juan Castillo, “Otro día”, 2012, cortesía Museo de la Solidaridad Salvador Allende.

LO INNOMBRABLE: LAS MEJORES Y
PEORES EXPOSICIONES INDIVIDUALES

Me piden un recuento de las mejores y las peores exposiciones individuales del
año y tengo que citar a un perro, un teórico muerto, una chica que al parecer
debe de ser política y...a lo innombrable. Porque lo no-nombrado va también en
otro sentido al inicial...tendrán que leer hasta el final. 

por Juan José Santos

enero 2013

Intento nombrar, aunque sea en voz baja,
las exposiciones individuales que he visto y
que merecen ser recordadas y las palabras
se evaporan en mi boca justo antes de
vestirse con sonidos. Se buscan artistas que
desarrollen trabajos ambiciosos, series de
varias piezas en torno a un tema, proyectos
a uno, dos o tres años que tengan calado y
profundidad. Algo que se pueda nombrar,
no ya renombrar. Parapetados, diluyendo
responsabilidades en exposiciones
colectivas los artistas jóvenes, mayores,
medianos, sin prestigio, prestigiados o
prestigiosos, desprestigiados, alguien.

Me piden un recuento de las mejores y las
peores exposiciones individuales del año y
tengo que citar a un perro, un teórico
muerto, una chica que al parecer debe de
ser política y…a lo innombrable. Porque lo
no-nombrado va también en otro sentido al
inicial…tendrán que leer hasta el final.

Pido disculpas; no puedo incluir nada ni de
los dos primeros meses del 2012, al no
estar en Chile, ni de regiones; nada pude
ver en mis viajes fuera de Santiago. Por esas
carencias una parte de lo ocurrido queda

innombrado.

Las peores exposiciones
individuales 

5.- “Lotus Eaters II: La muerte de
Killy Lilly”, Cynthia Marinkovic,
MAC Parque Forestal 

Una exposición pretenciosa, un universo sin
teología, en un lugar inapropiado. Pero
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menciono esta exposición como una de las
peores del año no tanto por el montaje
citado, que también, sino como
representante de las exhibiciones
individuales de Museo de Arte
Contemporáneo. Ni tan siquiera en nombre
del presupuesto bajo cero se puede tolerar
la bajísima calidad en la oferta del Museo
que, por otro lado, sufre de la enfermedad
de la anasognosia –desconocimiento de la
enfermedad–. Proponen muestras
interesadas y no interesantes en una
asombrosa operación de des-empatía con
el espectador. Promueven artistas que se
sacan de la chistera del nepotismo de
tercer grado, y no son conscientes de ello.

Se presupone que el MAC es el Museo de
Arte Contemporáneo de Chile: en caso de
que haya vida en el despacho, es el
responsable de hacer visible una política de
exposiciones individuales confusa, de un
nivel pésimo, algunas, ni siquiera
concebibles en una cafetería. Entre ellas la
citada “Lotus Eaters II”, calificada como
“instalación gráfica sonora”. Una experiencia
darketa indescriptible generada para
estimular pesadillas a los pobres niños que
la visitaran, y una indeleble cara de ocho a
los adultos que viven en el mundo
cognoscible. Virgen de los góticos, que no
haya un “Resurrection: Lotus Eaters III”.

4.- “Deco”, Rodrigo Canala,
Galería Patricia Ready 

Aquí iba a situar a Samy Benmayor, como
representante del arte entrete y colorinche,
en su expo en una galería para artistojipis;
la Malborough, que tituló “Mucho más de lo
que esperaba”. Samy tiene bajas las
expectativas. Pero me decanto por el arte
neo-post-irónico y ultra-aburrido de
Rodrigo Canala. Unas obras que al parecer
son sarcásticas, ya que son una burla del
entorno en el que tiene lugar la exposición
(tiendas de decoración). Para ser irónico es
necesario poner en tensión, complicar,
acusar y superar. “Deco” no consigue nada
de eso, y me temo que tampoco logra
generar reflexión alguna, una emoción o un
deleite en la simple observación. Solo
provoca una abulia dolorosa. En Chile son
muchos lo artistas que, en nombre de la
ironía, utilizan una iconografía industrial
para, a través del conceptualismo,
deconstruir su significado en un juego
lúcido. Pocos lo alcanzan y demasiados lo
intentan. El origen, en la universidad.
Volviendo a Canala, y una vez desmentido
su carácter paródico, esforcémonos en al
menos rescatar un sentido puramente
visual. Relajemos los músculos, imposible.
Su única victoria, concebir una obra
totalmente “Anti-deco”.

En su dossier personal leo lo siguiente; “Mi
trabajo, pienso, genera en el espectador
una mezcla entre quietud y expectación, o

lo que llamo inercia óptica. Se trata de una
apariencia cautivante, hipnótica, bella y, a la
vez, provocativa o amenazante, en la que se
esconde en último término, una crítica
paródica a una contingencia tendiente al
espectáculo y a la exclusión, manifiesta no
solo en el cotidiano y los mass media, sino
también en el mismo arte.”

3.- “Abu Ghraib”, Fernando
Botero, Museo de la Memoria 

El horror, la tortura, la injusticia, el dolor
causado al hombre, el castigo
desproporcionado, el maltrato innecesario.
Con estas palabras no me refiero a las
deleznables y nauseabundas prácticas
inhumanas que ocurrieron en Abu Ghraib,
sino a la obra de Fernando Botero.

Es una pena porque el Museo de la
Memoria no merece estar aquí; varias de
sus exposiciones han sido valiosas. Pero no
me puedo creer que una institución siga
dando cobijo a Fernando Botero. El artista
de la banalización polisaturada, del comic
cómico convertido en pieza de colección
por arte de engorde. El artista que vende
una fórmula caducada como producto
delicatessen. Deforma a sus retratados de
manera similar al embuchador que ceba
por sonda a los gansos con alimento de
baja calidad hasta la explosión, para luego
convertir su hígado en el más exquisito foie
gras.

El proceso es el mismo. En su serie “Abu
Ghraib” lo que importa es alterar a los
protagonistas y convertirlos en obesos,
estableciendo diálogos fallidos en mi mente,
entre comida basura, Estados Unidos,
imperialismo y torturas. Todos los caminos
me llevan a caminar maniatado sobre una
tabla de madera en cuyo extremo se
adivina un mar lleno de tiburones,
dialécticas monstruosas que se muerden la
cola. La espada del pirata Botero me obliga
a seguir avanzando hacia la dolosa
irresponsabilidad adjudicada por el sin
bandera. Muy tuerto hay que estar para
imponer un estilo, manierista e
inexplicablemente no agotado, a la violación
de los derechos humanos. Encima esta
exposición viajó para ser expuesta en las
regiones de Chile. Por una vez que un
montaje se considera como itinerante, tiene
que ser esta.

2.- “Constelaciones”, Walter
Benjamin, Centro Cultural GAM 

Voy a intentar domar mis pasiones y ser
elegante en mi crítica. Estoy harto de Walter
Benjamin. De él y de Guy Debord, Jacques
Derrida y de Gilles Deleuze y sus Mil
Mojones. El GAM organizó –en una
rizomática operación– una muestra sobre

Walter Benjamin, producida por el Circulo
de Bellas Artes de España y que, sospecho,
se trasladó solo en parte o con un rediseño
defectuoso. Ya es suficientemente penoso
intentar hacer entretenido y visual a un
teórico, algo que se fuerza aquí,
convirtiendo algunos de sus conceptos en
esculturas o elementos decorativos, de tal
manera que la cosa quedó como si fuera un
jardín infantil para niños desmaterializados.

Es loable la inquietud por hacer llegar al
público a un teórico, pero creo que una
conferencia o simplemente, el visionado del
documental de la exposición, son más
adecuados que levantar una muestra de la
nada, gastando un dinero necesario para
otros menesteres. Y, desde luego, se podría
hacer llegar al público a otro teórico,
porque tanto Benjamin como Debord,
Derrida y Deleuze son las Argandoñas del
arte. Son citados hasta más no poder por
los profesores locales, que parece que
todavía no han pasado de la “D” en sus
bibliografías sugeridas. Tal es la saturación
que me he comprometido a no parafrasear
a ninguno de ellos en ningún texto, por
muchos flaneur que llamen a mi puerta.

Las Argandoñas del arte son totalmente
necesarias para entender la creación
posmoderna, pero a partir de ahí, a leer
otras fuentes, que existen: Berger, Zizek,
Brea, Koestler, Lippard, Foster, Hughes,
Fontcuberta, Osborne, Marchán Fiz, James
Elkins, Stephen Wright, Gavin Butt, Millar,
Molesworth, Connor, Wolfe, Sontag,
Kaprow, Papini, Mosquera, Camnitzer,
Canclini, Ticio Escobar, yo que sé,
Bernardita Ossandón.

1.- Bernardita Ossandón, Revista
Paula 

La política ha deshauciado la democracia
con una infiltración tóxica y disfrazada tras
una performance; una sonrisa. La obra de
Bernardita ha traspasado las páginas de la
Revista Paula para introducirse de lleno
como una expresión de arte
contemporáneo. Por su minimalismo
conceptual, casi arte póvera conceptual. Su
entrevista compite con el video de la Rosa
Espinoza como lo más comentado del año.

http://www.paula.cl/entrevista/bernardita-
paul-ossandon-ossandon/ 

Fíjense en el dominio de la fotografía, en la
sutileza al colocar como telón de fondo una
obra de op art, te hipnotiza, te marea, te
succiona, y quieres votarla, y
votarlayvotarlay… Bernardita se presentó a
la elecciones como concejala en Puente Alto
y, antes de la campaña, concedió una
entrevista a la Revista Paula en la que,
imagino, fueron previamente amordazados
y secuestrados sus asesores. Lanzó joyas
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dialécticas como las que siguen:

“Tengo el servicio público en la sangre” (¿no
serían hemoglobitos?).

“Organicé la fiesta de Navidad para los
funcionarios municipales; corté tickets,
saqué fotocopias y envolví los regalos” (una
minera de la política).

“Por ser Ossandón sé que voy a salir electa”
(y que vas a ir a muchos cocteles).

“Estuve en el colegio Los Andes, un colegio
del Opus Dei muy choro que genera
personas valientes” (y choras).

Las dos últimas respuestas que no incluyo
aquí, por vergüenza propia y ajena, son
para tatuárselas en el corazón.

La peor exposición individual del año salió
elegida concejala. Y como la novena
concejala más votada, por 7612 personas.
Pero Bernardita… no me acuerdo como se
apellidaba, aparece aquí como Killy Lilly
(sugerente asociación), no por su creación
individual, que también, sino como
representante de un colectivo. En este caso
las peores exposiciones individuales son los
7612 votos que obtuvo, como muestra de
que este país está poblado por personas de
un gran minimalismo conceptual, casi arte
póvera conceptual. Pero muy choras.
Concluyo que el gran peligro del Opus Dei
es que tienen tantos hijos que nos van a
acabar ganando en número; como no nos
pongamos a procrear como Gedeón no va a
haber manera de ganar unas elecciones.

Las mejores exposiciones
individuales

5.- “Rucio, el perro del Mac”, Mac
Quinta Normal. Todo el año 

Los de Arte y Crítica se olvidaron de
especificar si los seleccionados tenían que
ser humanos. Rucio es el perro que vive en
el jardín del Museo de Arte
Contemporáneo. Durante su performance,
de gestos austeros pero significativos,
deambula, babea, persigue moscas, se
rasca, fornica con otros perros, hace la
siesta, gruñe, come, se chupa su rosado
falo. Acciones que le acercan a otros
artistas como a Regina Galindo por su
reivindicación del cuerpo, a Vito Aconcci por
su acto repetitivo, a Ana Mendieta por lo
violento, a Marina Abramovich por su
mirada poética o al accionismo vienés por
su fiereza cruda. Sus frecuentes
ventosidades establecen conexiones con las
aeropostales de Eugenio Dittborn. Su
exposición individual destaca por la rebeldía

y los guiños a otras importantes obras de la
historia del arte. Suele cagar y mear en la
fachada del Museo, en un acto político-
subversivo.

Esa provocación, ese deseo de señalar a la
institución como desactivadora/mitificadora
del objeto artístico, le vale para ser
considerado como un perro artista
realmente independiente. Muchos le han
criticado por no estar presente en Off
Chacoff. Sin embargo, es un ejemplo para
otros artistas; expone en el Mac (fuera y
dentro, gracias a un video de la artista
británica Lucy Skaer que ha registrado sus
perrunos movimientos) y sigue con su
actitud humilde & piojos. Ve acercarse a
Juan Yarur y ni se inmuta. Ladra a los
teóricos del arte que se acercan, sobre todo
si llevan algún libro de Walter Benjamin. Por
las noches cruje su mandíbula mientras
sueña con que se está comiendo a
Waldemar Sommer. Como dicen los Ases
Falsos en su último disco “Juventud
Americana”, los animales no se equivocan,
son portadores de la sinceridad del cosmos.

4.- “Marabunta” de Regina
Galindo, Galería González y
González 

Se puede alegar que la Galería González y
González no difunde con acierto sus
exposiciones, que es un espacio demasiado
pequeño, que siempre van los mismos a las
inauguraciones (lo que me hace sospechar
que esos invitados viven en la Galería), o
que en el sentido estricto de la palabra, no
es una galería. Pero es la sala en la que se
exhiben obras de los artistas más
interesantes de Latinoamerica. Ya le
gustaría al Museo de Arte Contemporáneo
exponer a Dario Escobar, Moris, o Jota
Castro, en el mismo año. Y a artistas
chilenos como Bavarovic y Foschino. Y
además a la guatemalteca Regina Galindo,
mostrando dos vídeos donde el humor, lo
tétrico, lo femenino y lo violento se
combinan de forma magistral. Una
oportunidad de disfrutar y conocer obras
fundamentales para entender el devenir del
arte contemporáneo latinoamericano, de
las que se pueden sacar muchas
conclusiones enriquecedoras para el
circuito local.

3.- “Cuerpos de Obra” de Camila
Ramírez, MAC Quinta Normal 

Es sin duda la artista revelación del año, con
un corpus artístico unitario y coherente.
Durante el 2012 ha mostrado en diferentes
exposiciones individuales y colectivas y en
diversos espacios un conjunto de piezas
que dialogan unas con otras y todas ellas
con el público. El juego, el trabajo y el arte
son los tres extremos del triángulo de una

artista política que ha dado una lección de
sencillez, compromiso y brillantez a los
artistas “consagrados” del país.

2.- “Minimal Barroco” y “Otro
Día”, Juan Castillo, Galería
Metropolitana, MSSA 

“Minimal Barroco” es una obra en donde el
tránsito urbano, las zonas marginales, el
combate contra la lava globalizadora, la re-
instauración del individuo y su rescate del
anonimato y el viaje, entran en disputa. Un
sumidero de reflexiones que ha encontrado
el nido más adecuado en la Galería
Metropolitana. La envidia de Chile (capital y
regiones) de gestión y generación de
proyectos necesarios desde el presupuesto
bajo cero. Otra buena política expositiva la
tiene el Museo de la Solidaridad Salvador
Allende, que también hizo hueco a Castillo
con la exposición Otro día. Una muestra en
la línea de la anterior (como reivindicación
del individuo) pero en un sentido más
onírico e irreal. Dos montajes que nos
permiten disfrutar del mejor Juan Castillo, y
aunque no sean sus últimas creaciones,
destacan en el año chileno. Se podría
añadir su propuesta en el alternativo
Espacio Flor, aunque no sea estrictamente
individual. Pero de alguna manera tengo
que aplaudir el trabajo de esa pequeña e
independiente galería, que, entre otras,
también ha mostrado una buena pieza de
Nicolás Rupcich.

1.- Lo Innombrable. Pero que yo
voy a nombrar 

La no-exposición individual de Pablo Ferrer
en la Sala Gasco. En el año 1990 Joseph
Kosuth organizó una muestra en el Museo
de Brooklyn. Alrededor de 100 trabajos
escogidos por el artista de entre la
colección de ese Museo. Desde objetos
egipcios hasta fotografías contemporáneas.
Obras susceptibles de polémica por
motivos religiosos, políticos o sociales.
Principalmente, por su contenido erótico.
Pero que sin embargo formaban parte de la
colección de la institución.

Esas cien piezas fueron exhibidas sin mayor
problema, pero algo debía de pasar; las
alarmas se dispararon en forma de
agresivas entrevistas, artículos en llamas, la
furia del director… el teléfono de Kosuth
escupía azufre. La exposición era
reivindicativa: se solidarizaba con un
montaje anterior organizado en el mismo
museo de siete fotografías de Robert
Mappelthorpe. Fueron censuradas por un
presunto contenido homosexual.

Kosuth señalaba con el dedo: la hipocresía
de una institución que censuraba unas
fotografías por considerarlas indecentes y
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no tenía problema en mostrar piezas aún
más eróticas por ser parte de la Historia del
Arte. Kosuth tituló su exposición “Lo
Innombrable”.

La censura continúa en el 2012, aunque
parezca increíble. Sala Gasco censuró la
exposición individual de Pablo Ferrer por
dos lienzos de contenido “indecente”. Yo he
visto una de esas obras; una mujer que solo
lleva unas medias puestas tumbada en un
bosque. Pero no se ven ni los pechos, ni el
culo, ni la vagina. Podría salir en los
Teletubbies. Es deleznable, penoso que se
censure una obra así. Y lamentable que lo
haga una de las pocas empresas privadas
que apoya el arte en Chile. Innombrable.
Por solidaridad, la no-expo de Pablo Ferrer
es la mejor individual del año.

Con motivo de este artículo, lancé esta
misma pregunta (cuáles son las
mejores/peores exposiciones individuales
en Chile en 2012) a Justo Pastor Mellado;
ésta fue su respuesta.

es que no hay ni peor ni mejor
esa es la verdad
o sea
ni da para peor ni para mejor
solo medianía
mediocridad
es un panorama realmente desolador

¿no rescatas nada? ¿ninguna expo
individual de un mínimo interés?

es decir
si te digo que la de Leppe
es demasiado cercano

lo peor: la Feria Faxxi
lo mejor: Cristóbal Traslaviña en el MAC
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“King Kong”, Colectivo Casagrande, “Hecho en Casa” Primer Festival de Intervención Urbana, Frontis Museo Nacional de Bellas Artes, 2012, cortesía Casagrande.

2012: FUERA DE TIEMPO / FUERA DE
ESPACIO. ARTE, PÚBLICO E
INTERVENCIONES URBANAS

Entre residuos minerales y la representación liviana y hueca de Augusto Pinochet,
las intervenciones urbanas pasan a formar parte de un repertorio cercano al
paisajismo siútico de la decoración de jardines y al escaparate de una absurda y
particular juguetería. Sobre “Out of Sync” y “King Kong”.

por Lucy Quezada

enero 2013
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Si se piensa en la relación entre el “chileno
medio” y el arte contemporáneo, la
respuesta canónica es la del desinterés y el
hastío de un público frente a algo de lo cual
poco y nada entendería. Sea este un
diagnóstico acertado o no, lo cierto es que
existieron dos botones de muestra dentro
del pasado 2012 que lo tocan. En el
primero aparece Tanza Varela, modelo
farandulera que pasa de protagonista de
romances futboleros y realitys a exhibir a
partir de su mediática figura la
desvinculación entre el arte y el público
chileno. La compañía telefónica Virgin
Mobile será la responsable de hacerla
aparecer, al presentar en la contratapa de
la edición de junio de la revista del Centro
Cultural Gabriela Mistral –institución de la
que la compañía telefónica era un reciente
auspiciador– la siguiente frase: “Más danza,
menos Tanza”.

Varela dedicó por Twitter varias cápsulas de
140 caracteres, refiriéndose al arte chileno,
su inscripción en el mercado, su amistad
con la familia Benmayor, entre otras cosas.
Pero los dichos más llamativos al respecto
la modelo los expondrá en una entrevista
dada a The Clinic durante el mismo mes de
junio: “Si los artistas siguen tan apartados,
el arte se lo van a tener que meter por el
hoyo”. Algunos dirán ante tamaño consejo
que Tanza Varela tenía razón
(proyectotanza.tumblr.com). Otros, si bien
no responden directamente a los dichos de
Varela, sí aparecen como una feliz
coincidencia. Hablo aquí de la muestra que
ocupó el Museo de la Solidaridad Salvador
Allende entre el 16 de agosto y el 3 de
octubre; la exposición “En Medio: Arte y
Sociedad” que, bajo una curatoría que arma
un panorama de artistas chilenos
emergentes y consagrados, busca
reflexionar en torno al vínculo problemático
entre arte y sociedad.

La costura de estos dos botones exhibe
asuntos, problemas y encrucijadas que
podrían leerse desde un tránsito primordial:
el de este “chileno medio” desviándose de la
ruta tradicional de domingo hacia el mall,
para terminar en lugares como un museo o
galería. Dejando aparte estas perspectivas
ilusas y románticas, existen intentos que
irrumpen en el espacio público para
situarse en los tránsitos cotidianos. Hablo
aquí de dos que funcionaron en un espacio-
temporal común. Un circuito de espacios
específicos en un radio reducido de la
capital: el Museo Nacional de Bellas Artes, la
Casa Central de la Universidad de Chile y el
Palacio de La Moneda. Ambas
intervenciones ocurrieron en noviembre,
siendo paradójicamente simultáneas.

 

Seamos cronológicos. Desde principios de
noviembre, tras las vallas papales –que

frente a su inutilidad parecen “adornar” más
La Moneda que resguardarla– el pasto que
recubre la Plaza de la Ciudadanía comenzó
a sufrir una extraña mutación: montículos
de pasto emergían y un par de señores los
regaban sagradamente todas las tardes. La
gente mira y los turistas, como siempre,
toman fotos. Durante la tarde del 7 de
noviembre el misterio de los montículos de
pasto se develó: cientos de flores crecieron
sobre ellos, creadas por el escultor chileno
–radicado en Londres desde 1997–
Fernando Casasempere. La intervención
titulada “Out of Sync” es traída a Chile por
cortesía de la Dirección de Asuntos
Culturales (DIRAC), la Fundación Sociedad
Nacional de Minería (SONAMI) y Antofagasta
Minerals. Es decir, es pagada por el Estado
de Chile y por el ala minera de la
brillantemente emprendedora familia
Luksic.

“Out of Sync” además de estar fuera de
tiempo –como refiere el título- parece estar
también fuera de espacio. En una iniciativa
que exhibe el peor ejemplo de lo que
podría llegar a llamarse un “arte ecológico”,
Antofagasta Minerals cede a Casasempere
los residuos procedentes de sus minas para
que con ellos el artista de forma a sus
esculturas que, en este caso, adornaron
hasta el 30 de noviembre del año pasado
los jardines de Palacio que dan a la
Alameda. Paradoja impotente, si se piensa
que esos mismos residuos son los que se
lanzan con toda licencia sobre los tranques
del norte chileno, siendo la denuncia por el
tranque Los Pelambres la más
emblemática. Paradoja trágica, sí son flores
secas las que adornan el jardín de Cecilia,
pero ya no en ese martes 11 de septiembre
de 1973; martes de horror al que le cantan
Los Tres.

¿Intervención urbana? ¿Escultura en el
espacio público?: decoración ABC1 pseudo-
ecológica, en el jardín de una dueña de casa
que pareciera querer expiar culpas con una
“exhibición que representa la alegría por la
primavera, el goce estético y el
aprovechamiento de los espacios públicos”.
Cándidas e inocentes, ingenuas y
desmemoriadas. Así son estas esculturales
flores residuales, totalmente fuera del
tiempo y del espacio.

Pero volvamos al mismo tiempo y al mismo
espacio. Unos pasos más allá de La
Moneda, y luego de exactas dos semanas
de la instalación de las flores de
Casasempere, un muñeco inflable de diez
metros de largo con las características de
Augusto Pinochet se instaló en el frontis de
la Casa Central de la Universidad de Chile.
Esta intervención estuvo a cargo del
colectivo Casagrande, famosos en todo el
mundo por bombardear poemas desde las
alturas, en una especie de eterna cita al
CADA (la última vez fue en los Juegos
Olímpicos de Londres. La relación entre

Casagrande y Casasempere de nuevo toca
a Londres si se piensa en que “Out of Sync”
fue pensada originalmente para los jardines
de la Somerset House de la misma ciudad,
durante un concurso de intervenciones
urbanas en el marco –nuevamente– de los
Juegos Olímpicos del año pasado). Durante
esa semana, el centro de Santiago fue el
espacio de esta y otras intervenciones
enmarcadas en el “1er Festival de
Intervenciones Urbanas Hecho en Casa”.

King Kong será el nombre dado por el
colectivo a la intervención, argumentando
que en la figura del ya mítico gorila de la
pantalla grande se encarna la toma del
poder por la fuerza, algo que representaría
también la figura del golpista Augusto
Pinochet en la historia de Chile. Extraño
enlace de referencias, si pensamos que en
King Kong se encuentran más encarnados
sus captores que el mismo gorila, los cuales
para causar furor en los espectáculos
nocturnos de Nueva York, quieren llevar a la
ciudad a una bestia salvaje, sacándola de la
tranquilidad de su hábitat para exhibirla
como el trofeo que demuestra el poder y la
omnipotencia del ser humano sobre una
fuerza natural que parece incontrolable. El
muñeco inflable tipo mono porfiado
infantiliza el debate, al punto en que
podríamos hacer a este King Kong desfilar
en un evento como el “Paris Parade”, junto a
sendos muñecos inflables de Tulio Triviño y
Hello Kitty.

Inicialmente la intervención fue pensada
para ocupar el Palacio de La Moneda y el
Museo Nacional de Bellas Artes. A este
último edificio logrará llegar, pero
únicamente para ser exhibido a un costado
de la fachada, sin ninguna conexión ni
alianza con el Museo. Además, los dibujos
preparatorios de la artista polaca Agata
Raczynska evidencian la diferencia entre el
proyecto original y su ejecución: el muñeco
de 10 metros efectivamente subiría al techo
de estos edificios, emulando a King Kong
sobre el Empire State. Pero ni eso último
ocurre, ni tampoco la llegada de este
enorme globo a La Moneda. Quizás entre
las flores de Casasempere y un muñeco
inflable de diez metros de un militar, el
paisaje se hubiera transformado realmente
en el jardín de una casa, en donde en vez
de fuentes, esculturas y cerámicas tipo
Blancanieves y los 7 enanitos, se exhibe la
decoración floral de la dueña de casa y el
absurdo tamaño del juguete de moda del
menor de la familia, que deja los soldaditos
de plomo por un único muñeco hueco,
gigante y lleno de aire.

Entre residuos minerales y la
representación liviana y hueca de Augusto
Pinochet –encarnado en un globo que debe
ser afirmado al piso por hilos para evitar
que se escape–, las intervenciones urbanas
pasan a formar parte de un repertorio
cercano al paisajismo siútico de la
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decoración de jardines, y al escaparate de
una absurda y particular juguetería. Entre la
decoración artística-ecológica y el último
genocida de la historia de Chile hecho
muñeco inflable, el “ciudadano de a pie”
queda completamente fuera de tiempo y
fuera de espacio, ante tamañas
intervenciones que no irrumpen ni median
nada, sino que únicamente anulan
cualquier relación crítica entre su existencia
dentro de un paisaje urbano que encarna a
la historia en edificios como La Moneda. De
soldaditos de plomo a un soldadote de aire,
se interviene con mala conciencia la historia
antes que el espacio público.
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Muro “Y tú, qué opinas?”, Exposición “Grandes Modernos, Colección Peggy Guggenheim”, Centro Cultural Palacio La Moneda, 2012.

IMPORTADOS 2012. CINCO
OBSERVACIONES A LOS QUERELLANTES
DE PEGGY GUGGENHEIM EN CHILE

Porque todos sabemos que la música nunca suena tan bien como en el concierto,
a pesar de que el gordo te empuje, el alto del frente te obstruya la visión al
escenario y la gritona de al lado no te deje escuchar completamente y, sobre
todo, porque en vivo pareciera que la escuchásemos por primera vez, pese a
haberlo hecho mil veces en el reproductor.

por Carol Illanes

enero 2013
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Cuestiones de ponderación

Al recibir el encargo de enjuiciar la categoría
de las “exposiciones internacionales traídas
a Chile durante el año 2012″, las
importadas, pensando en las opciones
inmediatas, no pude evitar recordar una
conversación que tuve con Sergio Rojas
hace unos años, relacionada con la elección
del Premio Nacional de Literatura. Lo
controversial del galardón era que su
disputa se llevaba en una inevitable
polaridad: Isabel Allende versus Diamela
Eltit. Él resumía los polares motivos por los
que ambas lo merecían en una frase muy
sencilla, “cuando Eltit ha creado escritores,
Isabel Allende ha creado lectores”.

Muy cierto, pero lamentable, hacer ese tipo
de separación nos empuja a un agujero
complejo de otras polaridades bastante
limitantes; experimentalidad y artisticidad
versus mercado y recepción masiva,
básicamente. Pero hay una infinidad de
grises entre el blanco y el negro, y tantos
años de lucidez sobre la administración de
la cultura si bien no le ha enseñado a
nuestro país a capitalizar sus recursos, sí
debiera enseñarle que entre arte y
mercado –la dupla cultura y economía dirá
Foster– hay peculiares e infinitos traspasos.

Cuestiones de incomodidad

Lo interesante de hacer estos ejercicios de
diagnóstico y revisión es que contra nuestro
involuntario y castrador pudor para ejercer
la sanción de lo que es destacable y lo que
es débil (eufemismos para decir “lo bueno”
y “lo malo”), a momentos dicha decisión se
da casi por sí sola, es decir, se nos
“aparecen”, lo destacable y lo débil, casi
como evidentes bajo una especie de
sentido común. Por ende, lo que se depura
ante la crítica no es más que un ajuste de
criterios, ya que las cosas están ahí y solo
son subrayadas por los comentarios más o
menos astutos que de ellas pueden
desglosarse. Y si en la crítica se juega algo
esto es la capacidad de hacer verosímil el
enjuiciamiento, cuya osadía y, por lo tanto,
seducción, será sin embargo inversamente
proporcional a lo lejos o cerca que esté de
ese sentido común.

Pensaba en las exposiciones “Movimientos”
de Louis von Adelsheim y “Grandes
Modernos” de la Colección de Peggy
Guggenheim, pero evidentemente algo no
encaja al compararla con la sensata frase
de Rojas. El valor intelectual o estético de la
producción en general se ha visto mermado
una y otra vez en el campo local, cuando
cualquier índice de aceptación masiva aflora
en los eventos de arte. Miedo al
espectáculo, miedo a lo simple, miedo a lo
amable, miedo a lo conocido, como
resultado del esnobismo aldeano del

circuito nacional del que hablaba Mosquera,
en forma de una desconfianza y
disconformidad a priori.

Y esos miedos se manifiestan en un vicio
recurrente: el rechazo inmediato al
despilfarro. Fue el caso de la premiada
como mejor exposición internacional por el
Círculo de Críticos de Arte, la de Adelsheim
en el Museo de Arte Contemporáneo de la
Quinta Normal, la cual antes de ser
evaluada según su inscripción local o según
los lenguajes mediales puestos en tensión
con contenidos políticos específicos, fue
evaluada por muchos respecto a cómo todo
eso le hacía o no justicia a la inversión del
capital puesto allí. Es por lo menos gracioso
que incluso la mirada científica de los
entendidos en artes visuales haya sido
capturada, por ejemplo, por el conteo del
número de proyectores por sala. La
ostentosidad resulta a ratos extrañamente
indigerible en nuestro país, ¿por qué esa
especie de culpa frente a la ostentosidad?
¿pudor?, ¿resentimiento?, ¿envidia? Algunas
personas también decían en el año 72
durante la construcción del edificio de la
UNCTAD III “y quizás cuantas casas podrían
haberse construido con el dinero invertido
en esa cuestión”.

 

They love Peggy

Pero si lo de Adelsheim, por este motivo,
quizás no sea el “Diamela Eltit” de las
exposiciones internacionales del pasado
año (pese a su “contemporaneidad”)
definitivamente ”Grandes Modernos” en el
Centro Cultural Palacio la Moneda, es el
“Isabel Allende”.

En términos económicos, el beneficio
directo de la importación es que el ahorro
que implica el traslado del producto para el
uso interno sirva a la estrategia de inversión
de esos capitales restantes. Pero qué
desalentador sería comenzar a estimar esto
respecto a la exposición internacional más
significativa del año (suspendo la de
Rembrandt en Las Condes por su
aislamiento, y “Agenda Santiago” también de
la Quinta por ser más in situ que
internacional). En suelo latinoamericano por
primera vez desde Venecia, la colección que
trae 170 obras entre pinturas, esculturas,
fotografías y documentos (con la
incorporación de piezas del Guggenheim de
Nueva York) deposita en el subterráneo del
CCPLM por casi cuatro meses el patrimonio
del arte moderno de una de las
coleccionistas más importantes del arte
universal. Argan, Gombrich y de Micheli
para recorrerse en una tarde.

Peggy Guggenheim sería de esos
personajes que creemos saber como

fueron, pero de los cuales en realidad
llenamos también con nuestras infantiles
fantasías sobre el arte y la vida de esos
años, inevitable de alguien cuya apuesta
hilvanaba el devenir de la vanguardia
europea. La heredera viajó, admiró, apostó
y padeció en función a ella. Y por supuesto
compró, compró y compró. Toda su vida.

En cierto sentido, “Grandes Modernos” es
también una oda al mecenazgo, en los
tiempos en que cualquier tipo de
mecenazgo es abiertamente rechazado, y
en especial acá. La distancia histórica al
parecer autoriza esa contradicción. Por un
lado, nos dejamos cautivar por la vida de
esta mecenas, este personaje clave en la
inscripción de los nombres de la
modernidad artística pero, por otro,
trasladado al hoy en una importación,
cuando ese concepto es desterritorializado
y desnudado en base a capitales
determinados, cuyo funcionamiento es
altamente visible y conocido hace varios
años, nos escandaliza la relación que aquí
Chile tiene con la inversión. Lo menciono a
propósito de la infinidad de comentarios
que me ha tocado escuchar sobre cómo se
instaló la exposición, sobre la precariedad
del recinto, el tono didáctico, etc. Nos
cuesta aceptar que ese es el tipo de
inversión escogida.

Y la tendencia pedagógica que adopta una
exposición de este tipo, si bien tiene
relación con el contexto institucional en el
que se estaciona, a la larga se relaciona con
una cuestión estructural. Aún así, ¿es eso
reprochable? O más bien, ¿inevitable? Si no
podemos tener estudiantes de enseñanza
media con una sensibilidad artística como
quisiéramos, al menos podemos aspirar a
que tengan un Picasso o un Kandinsky en
sus narices. Y algo, lo que sea, pasará allí. A
fin de cuentas, casi nadie va “aprender” algo
de arte, ni en el colegio, ni en un centro
cultural: se espera que otra cosa pase en
cambio. Pero no sabemos muy bien qué, ni
cómo.

Y mientras tanto el arte
moderno…

Por otro lado, está de más decir que una
exposición así aparte de estar repleta de
juicios preconcebidos, está sumida en un
mar de predisposiciones. Como yendo a
Fantasilandia, uno más o menos intuye a lo
que va; sabemos que deberemos
detenernos un momento en el Pollock, el
Malévich y el Magritte; y otro tanto en el
Duchamp  y el Vasarely. Justo y necesario.
Quien lo niegue estará mintiendo.

Sin embargo, y casi sin darnos cuenta,
contra el excepticismo y a favor de las
auratizantes expectativas, sin querer, es
muy probable que nos magneticen las
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costras y los raspados de Ernst; nos
confunda la incorpórea liviandad alrededor
de las curvas del Boccioni; nos aturdirá la
estoicidad de van Doesburg y nos
esforzaremos un poco para ver el mundo a
través de los ojos porfiados de Mondrian;
los rostros de las fotografías nos hablarán
de algo, nuevamente, sobre el
enardecimiento de la época como parte
ineludible del repaso de esa todavía
inacabada historia de desfragmentación del
mundo, mediante operaciones pictóricas.
Aquí solo jugaremos a ver cómo esa
deconstrucción va “tomando formas”, las
formas del asesinato y la infinita
resucitación de la representación, las
formas del fin. Y así, esa universalidad, tan
odiada política y discursivamente, será
natural que nos calme, solo por una tarde.

Pare de sufrir

Sí, San Pollock y San Duchamp, como les
decía Sebastián Leyton, debieron pasar por
la “tierra” (parafraseando a Heidegger) y en
ese camino, claro, vemos las limitaciones
para acogerlos.

Pero, independientemente de las paredes
falsas y los tabiques al aire de las salas, del
molesto tono wikipédico de sus
descripciones en la fichas y muros, de las
fotos del presidente y la primera dama en la
inauguración y las cacofónicas coberturas
de la prensa chilena, tendríamos que darle
el premio al “Isabel Allende”. Porque creo
que lo que aparece de Chile en el “guardia-
guía discriminador que te recuerda que no
puedes entrar con mochila una vez que ya
has bajado al nivel-3″ (como dice la crítica
de losdiez.net de “Grandes Modernos”,
sagazmente titulada “Crítica a ‘Grandes
Modernos’”, y de la cual no podría estar más
en desacuerdo) es algo cuya
responsabilidad cala mucho más hondo, y
nos duele tanto y está tan presente en los
espacios locales cuando invierten en esta
clase de exposiciones, que es difícil
depurarlo de eso para otorgarle algún tipo
de reconocimiento.

Cuestión paradójica si pensamos en que
curiosamente esos detalles no le molestan
en absoluto a la mayoría del público
visitante. El asunto es que la siempre
presente precariedad que tanto nos
avergüenza, no le compete a Brancusi, ni a
Braque ni a Giacometti. Y no cambiará por
tener mejores o peores cuidadores (que
por lo menos tiernamente repiten frases
como “el flash daña las obras”) porque no
cambiará nada al corto plazo, como a todos
nos gustaría.

Además siempre puedes mentirles diciendo
que eres alguien “importante” si no quieres
pagar la entrada porque crees que no lo
vale, hacerte pasar por crítico de arte, por

ejemplo. Si no, de todas formas, mil o dos
pesos no es tanto dinero, porque todos
sabemos que la música nunca suena tan
bien como en el concierto, a pesar de que
el gordo te empuje, el alto del frente te
obstruya la visión del escenario y la gritona
del lado no te deje escuchar
completamente y, sobre todo, porque en
vivo pareciera que la escuchásemos por
primera vez, pese a haberlo hecho mil veces
en el reproductor.
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Alejandra Prieto, “Relación de aspecto”, 2012, cortesía Sala de Arte CCU.

VICIOS Y TRIUNFOS, LO MEJOR Y LO PEOR
DE LOS PREMIOS Y CONCURSOS

El pie forzado hace omitir, tal como los concursos terminan solo hablando de los
galardonados. En lo mejor y lo peor de los concursos quisimos ir más allá del
premio y centrar la mirada en las gestiones que hacen de un premio, beca o
concurso, un aporte o una devaluación de las obras, sus procesos y el desarrollo
que, finalmente, se quiere para el arte local.

por Daniel Reyes León

enero 2013

Lo Mejor: becas de apoyo a
proyectos y seguimiento de
artistas

Lo mejor de todo es que se está ampliando
la cantidad de concursos y premios de arte
que permiten hacer circular las obras y los
artistas. Es importante destacar que la
modalidad de premio o concurso es algo
que, hecho con suficiente esmero y
atendiendo los vaivenes del contexto, ha

permitido la entrada de empresas y
organizaciones privadas que anteriormente
no tenían una participación en el impulso y
apoyo del arte contemporáneo. En este
sentido, la masa crítica ya ha asumido la
asociación del arte con una marca, y éstas
últimas han prestado más atención a los
requerimientos propios del quehacer
artístico contemporáneo.

Si bien esta asociación data desde hace
muchos años, podemos ver que iniciativas

municipales, de museos, ferias o empresas
privadas, así como becas, se han
consolidado como una plataforma donde
los artistas –sin dejar de desarrollar
proyectos– pueden crear un canal de
inserción en la escena local, sin necesidad
de pasar por las programaciones de
galerías o espacios de arte. En muchos
casos, el premio es la misma exhibición y la
producción de ésta; en otros, el ganador
accede a beneficios de producción
inexistentes en el país.
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En este sentido comenzaré por destacar el
premio bianual de la beca CCU, el cual
evidencia una gran preocupación, previa a
hacer público el concurso, por diseñar una
estrategia completa de promoción para el
artista ganador. La primera beneficiada, y
con justa razón, fue Alejandra Prieto, quién
en diciembre de 2012 nos presentó
“Relación de Aspecto”, muestra realizada en
la sala de Arte CCU y que desarrolló
patrocinada por esta beca, luego de residir
en Nueva York durante más de tres meses.
Si bien debo remitirme a hablar de los
concurso en sí, el hecho que el premio de la
beca CCU implique una residencia y una
exposición en Nueva York y otra en
Santiago, permite articular un itinerario
para el artista, estableciendo un precedente
para que no solo se premie una obra de
manera estacionaria, sino como un modo
de apoyar y promocionar el desarrollo de
un proyecto.

Hasta hace poco tiempo, las nociones con
las cuales se basaban los premios de arte
local estaban dadas por un rédito
netamente económico. En algunos casos se
compra la obra, en otros se entrega una
cantidad de dinero. Sin embargo, la
propuesta de CCU, muy similar a la beca
AMA –que también sumo a lo mejor de los
concursos y premios, y consiste en una
beca de residencia y producción auspiciada
por Juan Yarur y el Museo de Artes
Visuales– establece un vínculo de
producción, acogiendo al artista ganador
para ser apadrinado durante un período, y
no solo a nivel económico, sino dándole
acceso a circuitos de circulación nacionales
e internacionales.

El diseño general del premio beca CCU es,
desde mi punto de vista, lo más destacable
del año 2012 y, si bien esto se viene
gestando desde el 2011, hoy, ante hechos
consumados, podemos ver que se trata de
una modalidad arriesgada, pero que ha
dado sus frutos y ha apoyado a una
excelente artista. Del mismo modo es
interesante destacar al segundo y a los
terceros premios de este concurso. Isidora
Correa, quien entre marzo y mayo de 2009
presentó la instalación “Reserva” en la sala
CCU, así como Soledad Pinto y Gianfranco
Foschino –el tercer premio compartido–
artistas que están cumpliendo a cabalidad
con el hecho de haber sido en algún
momento promesas.

Lo Peor: la endogámia

Lo peor de los concursos implica una trama
más compleja, vinculada a las esferas
académicas y asistenciales del arte, así
como lo que mencioné en el texto post-
curatorial del número anterior de
arteycritica.org como la nueva definición de
la ética artística –establecido a partir del
dominio de la ironía–. Si bien no tengo

ningún reparo con las obras ganadoras del
7º Premio de Arte Joven del Museo de Artes
Visuales (MAVI) y Minera Escondida, me
parece poco astuto y que no le hace honor
al trabajo de los artistas ganadores, que
ambos hayan sido ayudantes –en ámbitos
académicos y de taller– de Cristián
Salineros y Alicia Villarreal, éstos últimos,
quienes oficiaron de jurado en el concurso.

Debo recurrir a mi propia experiencia
cuando fui a la inauguración de la muestra,
donde lo primero que me dicen, antes de
siquiera entrar, fue que los ganadores son o
fueron ayudantes de los jurados. En
principio lo archivé como el típico
resentimiento de quienes no ganaron, pero
luego me percaté que casi todas las
personas vinculadas de uno u otro modo al
concurso, sabían de esta situación,
argumento por el cual devaluaban a los
trabajos ganadores, a los artistas y a todo el
entorno del concurso en sí. Me parece
lamentable que el trabajo de artistas con
muchísimo potencial y con una obra
consistente, sesuda y, en el caso de la obra
de Leonhardt –”Pasos en Falso”–, muy
acuciosa en la observación de la cultura
como un espacio ampliado de reflexión, se
vea empañado por esta endogamia propia
de una novela de lo real mágico.

A mi parecer, las obras comenzaron a tener
cola de cerdo y, como en toda endogamia
familiar, se acercaron al retardo mental que
caracterizó a las monarquías europeas del
medioevo. Sin más, y con el riesgo de hacer
publico algo que nace como copucha, pero
que termina por ser determinante para
conocer nuestra escena local, me parece
que estos favores son lo peor de los
concursos de este recién pasado 2012.
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Nicanor Plaza, “Epílogo”, 2012, cortesía MNBA.
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COMPENSACIONES MUSEALES. SOBRE
LAS RETROSPECTIVAS DE NICANOR PLAZA
Y DINORA DOUDTCHITZKY

Plaza en el MNBA y Doudtchitzky en el MAC, fueron muestras tan desequilibradas
como la desigualdad presente en una lectura comparativa entre ellas. Un trama
de aciertos y desaciertos, que no pasa por las obras sino por decisiones
curatoriales, museográficas y de producción, que se hilvana más con las
instituciones que con los artistas.

por Matías Allende

enero 2013

El año recién pasado presentó, tal vez como
nunca antes, una cantidad de muestras en
espacios muchas veces no reconocidos y
con tácticas de visibilidad algo novedosas,
sin embargo, en la mayoría de los casos,
infructíferas. Sí, pareciera ser que la
infraestructura que otorga la
institucionalidad cultural continúa siendo el
espacio reconocible y accesible para un
público que no se relaciona
frecuentemente con las artes visuales. Son
también estas instituciones las que,
respondiendo al cometido republicano que
les impulsa, evidencian la historia de la
plástica nacional, tejiendo el telar de la
producción visual de Chile, lo que se
agradece.

La tarea de conformar un discurso
historiográfico del arte nacional no pasa,
solamente, por renovar y exhumar cuerpos
de obra de períodos distintos y distantes.
Lo anterior, por supuesto, suena de
Perogrullo; pero sin embargo, solo suena.
Pues –no enfrascándome en la típica
prórroga de una nueva y constante
producción de literatura en la disciplina–, es
la disposición de las obras, nuevamente,
bajo miradas reflexivas y museográficas
novedosas, lo que da frescura a los
destacados –pero muchas veces
desconocidos– exponentes de la plástica
nacional.

Una de las tareas de los museos es
actualizar y visibilizar sus colecciones. Las
piezas elaboran discursos sobre estas
mismas instituciones y configuran las
relaciones que operan en los organismos
constituyentes, su magma primordial, lo
primero, lo fundacional. Los dos museos
más importantes de nuestro país, el Museo
Nacional de Bellas Artes (MNBA) y El Museo
de Arte Contemporáneo (MAC), son

poseedores de colecciones riquísimas que
pocas veces tenemos la suerte de
atestiguar (ello por la carencia de un
catálogo razonado que permita el
conocimiento cabal de las obras en
propiedad, lo que nos coloca en el peligroso
lugar de “los supuestos”).

Pero volviendo a lo que nos convoca,
ambos museos prometieron durante el año
pasado dos muestras retrospectivas
importantes, la de Nicanor Plaza en el
MNBA y la de Dinora Doudtchitzky en el
MAC sede Parque Forestal. Ahora bien,
¿fueron las expectativas satisfechas?, ¿la
calidad de las muestras logra conquistar a
un público no cautivo de las instituciones?, y
finalmente ¿Plaza o Doudtchitzky recibieron
los laureles meritorios dentro de las
muestras acontecidas este año?

Entre el 18 de mayo y el 29 de julio, con casi
30 piezas, se iniciaba la primera y más
“grande” retrospectiva del padre de la
escultura chilena, “Nicanor Plaza. Maestro
de escultores”. La curaduría de Francisco
Gazitúa y Pedro Zamorano estuvo centrada
en demostrar la versatilidad en el uso de los
materiales del escultor y la gran labor
pedagógica que tuvo en la Academia de
Bellas Artes (entre sus estudiantes se
cuentan Virginio Arias y Simón González),
un objetivo donde la participación en la
museografía del arquitecto José Pérez de
Arce fue radical. Casi paralelamente, con un
mes de desfase y siguiendo la política de
rescate patrimonial de los grandes
grabadores nacionales, el Museo de Arte
Contemporáneo inauguró “Dinora
Doudtchitzky. El imaginario persistente”.
Nuevamente, la primera retrospectiva a la
artista de origen ucraniano radicada en
Chile, ayudante de Nemesio Antúnez, una
de las fundadoras del Taller 99, maestra en
el uso de la técnica Hayter, es decir, una

pieza fundamental en el desarrollo del
grabado en Chile, sin embargo, una
absoluta desconocida. 19 pinturas y 95
grabados conformaron esta exposición que
ocupó prácticamente todo el segundo piso
del MAC.

Independiente del carácter curatorial que
se imprimió con mayor fuerza en una
muestra que en la otra, es el peso de la
palabra “retrospectiva” lo que nos interesa.
Una exposición de carácter histórico donde
se pretende evidenciar el desarrollo del
artista, de su producción acompasada con
la vida del mismo, una suerte de lectura
testimonial desde las obras para el ejecutor,
nudo que me gustaría rescatar y que
retomaré enseguida. También, hay que
tener en cuenta los datos entregados por el
diario El Mercurio el 16 de diciembre del
2012 que, en una suerte de recuento,
comentaba la cantidad de visitantes que
tuvieron las instituciones culturales. En
aquel artículo se señaló la cantidad de
público y las muestras más visitadas de
ambas instituciones, es así como el MNBA
es uno de los museos con mayor cantidad
de visitas en el país; mientras el MAC,
destacaba por ser el caso contrario, los
santiaguinos van poco, más si pensamos
que dicho museo tiene dos sedes.

En lo anterior radican dos problemas, pues,
si como muestras retrospectivas son
dispares, son también disímiles en su
capacidad de captar público. “Nicanor Plaza.
Maestro de escultores” fue una muestra
interesante, con una cuidada puesta en
escena, donde las piezas Prólogo y Epílogo
además de Quimera, estaban dispuestas
con un sensual juego de luces, lo que
permitía que cada ángulo y detalle en el
mármol emergiera y que, a su vez, hiciera
que el espectador acondicionara su mirada
para contemplar mil veces las obras.
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Destacaba también una reconstitución del
método de Plaza para realizar su pieza más
famosa, el Caupolicán, lo que
didácticamente fue acertado
(fundamentalmente para estudiantes de
escultura e historia del arte). Sin embargo,
como retrospectiva no funciona que el
museo disponga 30 piezas de un escultor
inagotable, deja gusto a poco. Tratar de
reconstruir su vida, obra y relaciones queda
“al debe”.

Por el otro lado, “Dinora Doudtchitzky. El
imaginario persistente” fue una experiencia
de descubrimiento con una artista
interesantísima. Sus unidades cósmicas nos
proyectaban un imaginario tan lejano como
rico, al igual que sus ciudades fantásticas,
las cuales eran mapas de urbanizaciones
donde la artista mezclaba una iglesia de
Odessa, con un barrio de Buenos Aires y las
avenidas de Santiago. Además de un uso de
la técnica Hayter como poca gente lo ha
logrado. Una vida de producción e
investigación que se dispone allí,
hermosamente, permitiendo hurgar en la
obra de Dinora.

Retomando el maldito problema del acceso,
¿qué paso aquí? No digo que la muestra de
Nicanor Plaza haya sido un completo
fracaso, pero como retrospectiva no
cumplió todas las expectativas que generó,
mientras que Dinora Doudtchitzky, sí. Pero
los claros problemas de captación de
audiencia en el MAC no permiten visibilizar
una exposición y artista de gran calidad
–reconociendo la “desventaja” que
Doudtchitzky es mucho menos conocida
que Plaza–. El problema no radica en la
muestra, sino en general con el museo.
Dando la vuelta al edificio, “Maestro de
escultores” superó las expectativas de la
institución, pero se cae justamente en la
infraestructura y disposición de recursos.
En ambos casos, no gana ni pierde nadie,
sólo se sacan lecciones: ambos museos
presentaron falencias cuando expusieron
colecciones capitales. Para concluir, queda
claro que las retrospectivas como
propuestas museográficas necesitan más
recursos, tanto para la disposición de las
obras como para la captación de público.
En este caso Mies van der Rohe se
equivoca: no es cierto que “menos es más”,
menos es menos, y más es más.
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