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Condenados

nvueltos en papel de acero,
en laminas espiritualmente toxicas.
Solos.
Separados como cruces en un cementerio.
Envueltos uno a uno
y arrojados al mar como pétalos.
Abajo.
Verticales a Dios.
Enterrados de pie
como cuchillos en la arena.
Envueltos de noche
con los ojos fijos sobre el mundo.
La sangre entrega sus llaves

para que el alma escape.

Andrés Oliver

del libro: Verticales a Dios
Editorial Aguirre, 2003



A David Acevedo “Ansiedad”
(6leo sobre tela, 100 x 110 cm, 2013)
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Ophelia: Puro deseo

Mas entrevistas de coleccion
y otras novedades
Por 1 ic. Camila Reveco

El segundo numero de Ophelia esta entre nosotros y les confieso que me resulta muy
dificil poner en palabras lo que significa este logro, narrar de alguna maneralo vivido a lo
largo de este primer afio. Es dificil porque uno nunca imagina el recorrido o direccion que

Ophelia nacié con una finalidad muy clara: convertirse en un

estaban dispersas. La labor de entrevistar a dibujantes, pintores,
escultores, grabadores se llevé a cabo de todas las maneras posibles,

ya sea personalmente, por teléfono, a través de Skype, gracias a *
. quiénes son los elegidos para ésta publicacién: David Acevedo

WhatsApp, diferentes plataformas de chats, mails, y un largo

etcétera; y ese trabajo nos permitié -en un momento dado- tener |
- Consuelo Hernandez (Espana), Ernesto Bertani (Argentina), Ofelia
- Andrades (Chile), Sheryl Luxemburg (Canadd), Yuki Hayashi

documentados muchos testimonios, tantos como cien.

Cien entrevistas a cien artistas, hombres y mujeres de variadas |
- Kloosterboer (Bélgica), Guillermo Lorca Gatcfa Huidobro (Chile).
. Notaran que este nimero estd conformado por una presencia
. femenina mayoritaria -seis mujeres y cuatro varones-.

edades, de distintos pafses, con diferentes estilos, algunos de ellos
consagrados y otros emergentes. ...

Fue entonces cuando se nos ocurtié que podia ser una buena idea -
una plataforma en dénde compartir esta .
experiencia. Uso el plural porque esa idea no hubiese surgido nunca
de no haber existido una improvisada charla con mi amigo, el -
poeta, Enzo Ramos Montiveros. ;Qué hacemos con todo esto? .
Fue la pregunta que funcioné como disparador. Nos motivo, sobre
todo, el hecho de saber que la Feria del Libro estaba por ocurriren -
nuestra Provincia y sabfamos que habfan abierto convocatorias .
para presentar propuestas. Alejandro Frfas, su director, nos recibié *

il 113 2
inventar “algo”,

en su oficina, nos escucho y no dudé en darnos una fecha,
un horario y una sala para presentar el proyecto Ophelia
publicamente. Eso sucedi6, dos meses mas tarde, un
sabado 30 de septiembre en el Espacio Cultural Julio Le
Parc, a salallena.

Habfamos logrado seleccionar, de todas, diez entrevistas.
Elegimos en esa oportunidad las notas de Guillermo
Rigattieri (Argentina), Carlos Bruscianelli (Venezuela),
Rubén Reveco (Argentina), César Santos (Cuba), Gisela
Banzer (Argentina), Héctor Acevedo (Perd), Adriana
Villagra (Paraguay), Catlos Concha Vial (Chile), Beattiz
Garcfa Huertas (Argentina) y Ricardo Fernandez Ortega
(México). Podia haber puntos en comun entre esos artistas o
no habetlo, pero nos interesaba - ante todo - destacar los
diferentes registros o enfoques de cada artista, sin la
necesidad de establecer similitudes entre ellos o su trabajo, ni
mucho menos hacer comparaciones. Querfamos hacetlos
convivir, poner en valor sus testimonios y abrazar el trabajo
periodistico logrado hasta el momento. Y lo logramos.

toman las ideas o fantasias en el tiempo.

. Una nueva Ophelia
“lugar” para reunir aquellas entrevistas que habia realizado -a lo -
largo de vatios afios- a artistas de distintas geografias. Entrevistas . entre nOsotros
que habfan sido publicadas en distintos medios -por eso mismo-

- Ahora, presentamos nuestro segundo numero, que mantiene intacta

. suidea original: Diez entrevistas a diez artistas de distintas ciudades,

realizadas entre 2014 y la actualidad. En la tapa les adelantamos

(Argentina), Patricia Sanchez Saiffe (México),

(Paraguay), Alfredo Araujo Santoyo (Colombia), Lorena




Se han sumado al proyecto no solo nuevas entrevistas, sino
diferentes colaboradores que han aportado su visién desde una °
optica enriquecedora y variada. La historiadora Gisela Sanhueza - -
desde Chile - participa con un articulo cuya lectura resulta .
fundamental como introduccién a las entrevistas. Desde una °
perspectiva polifonica y dialégica consigue diferenciar las voces de -
los artistas que aqui conviven. Nuevamente contamos con el |
significativo aporte del reconocido critico Andrés Caceres que en *
esta oportunidad se ocupa del trabajo del escultor Miguel Gandolfo, -

oriundo de Mendoza.
Describe el “romance con la
madera” del escultor, cuyo
trabajo esta basado en formas
abstractas y geométricas de
exquisita factura técnica. Al
momento de presentar ésta
revista, Gandolfo expone en
ArteH Espacio Hiperceramico
de Las Heras.

El multifacético Fernando
Guinard se suma a los
colaboradores de la revista
desde Bogota, Colombia, es
editor de la Revista Ojos -
publicacién dedicada al arte
erdético- con él hemos
mantenido una estrecha
relacion de solidaridad e
intercambio a través del
tiempo. Suma con su presencia
el historiador y ensayista
Federico Mare, quien ha
concedido lacidos ensayos de
arte publicados en la pagina
oficial de Ophelia. Ahora, nos
deleita con un texto que invita
a la reflexiéon en torno a la
btsqueda o construccion del
sentido, en torno a la
produccion de significados
existenciarios. ¢Para qué el
arte? ¢Para qué una revista
como Ophelia?, se pregunta
desde el titulo.

La galerista chilena Soledad Neira y el curador mendocino Pablo -
Chiavazza suman ricos articulos que acompafian las entrevistas de |
Guillermo Lorca Garcia Huidobro y David Acevedo, -
respectivamente. Presentamos, también, una novedad editorial a ;
través de la voz del escritor Andrés Oliver, complice de este
proyecto desde los primeros dias. Su palabra fue necesatia, para -

conectar de forma tan natural como contundente el espiritu de las

obras. En definitiva diez artistas tenemos para presentatles en este
namero ¢y qué podria conectarlos? son pintores y pintoras que han -

elegido la figuracion para desplegar sus capacidades expresivas.

Pero, mas alld de este dato evidente, lo que nos resulta imposible de
eludir, es el camino que eligieron transitar como artistas: ninguno
de ellos parece renegar de las tradiciones, ni del legado de los
maestros. Su labor evidencia que hay un pasado que se recupera,
muta y se actualiza; y que pintar, estd mucho mas alla de cualquier
moda o tendencia. Existe -en cada uno- una necesaria cuota de
resistencia, persistencia y/o tebeldfa ;:Qué intentamos decit?
parafraseando al escritor César Aira, ninguno ha sufrido la
“angustia de las influencias”, y no porque las evitaran; por el
contrario, las han aceptado a
todas. Son artistas conscientes
de su valfa y asumen sin
conflicto el peso de las
tradiciones, por eso traen ese
legado al presente intentando
hacer una relectura. Su pintura
adquiere volumen a fuerza de
la reinvencion. Saben todo lo
que el pasado tiene para
contar hoy.

No vamos a detenernos en las
contrariedades, vicisitudes o
desencantos que haya habido
a lo largo de este corto pero
intenso proceso “opheliano”.
Este ha sido un camino lleno
de sorpresas, alegtias y por
supuesto, decepciones.
Asumimos, en todo caso, que
superar dificultades nos
apasiona. Trabajamos por una
revista de calidad, y si bien hay
mucho por hacer y mejorar,
nuestras inquietudes son
infinitas y son las que nos
movilizan.

Hoy Ophelia es un dambito
donde conviven artistas de
distintas latitudes con su obra
y su palabra y es también
referente a partir de la notoria
falta de publicaciones en
Mendoza - y en el pais -
dedicadas exclusivamente al sector de las artes plasticas. Podemos,
entonces, estar mas que satisfechos con el resultado. Concluyo para
invitarlos a celebrar la belleza, a conocer la labor de los creadores
aqui reunidos, sus sensibilidades e impresiones sobre el arte de
nuestro tiempo que es tan rico y tan vatiado.

Gracias a todas las personas que nos acompanan.

Lic. Camila Reveco
Editora Revista Ophelia
Cindad de Mendoza, primavera de 2018



NOTASS:OPINION

Dialogo con la creaciéon

Por Gisela Sanbueza Quezada desde Santiago de Chile

Siempre existe la necesidad de remover y
aportarideas de reflexion y estudio en torno
a una obra artistica. Desde ese escenario
hemos decidido plantear nuestra dptica.

“La critica no tiene necesidad de ser calificada por un adjetivo:
le basta con ser plenamente critica”. Cesar Alra

Este segundo numero de Ophelia se viste con una serie de diez
creadores en la pintura figurativa, un abanico de diez caras, diez
pintores: Canadd, Espafia, México, Colombia, Holanda-Bélgica,
Paraguay-Japon Chile y Argentina, en aquellas caras se recoge
buena parte del reflejo de la obra pictorica de aquellos lugares segin
el contexto y genio que a cada artista le concierne. Cada uno de ellos
defiende una plastica propia, propuestas con trayectoria establecida
a partir de lo figurativo. En este abanico, seis son mujeres y cuatro
varones, tal nimero de artistas mujeres es capaz de demostrar la
presencia de ellas en la escena, no en la América historica que no se
diferencia demasiado del resto de los continentes y épocas, sino en
el hoy. Diez pintores figurativos que en el escenario latino-
americano actual dan cuenta de su trabajo.

El largo y no menos tenso momento en que el pintor comienza a
fraguar su obra constituye en s{ mismo uno de los mayores
misterios atn por develar en el arte. Cuando el artista va descu-
briendo su ruta en el trabajo diario, revisa su contexto, su infancia,
su mundo experiencial, sus referentes, su academia o no academia,
desde el género, en lo social y estético; todo suma para que llegue ese
momento inmortal en el que decide dar inicio a la obra que viene
como una pequena semilla. Teniendo presente que el arte se vuelve
un juego fantastico con el tiempo y que es la documentacion de algo
que fue y ala vez es promesa de lo que sera, como decfa el escritor
argentino César Aira, es precisamente desde esa perspectiva que la
presente seleccioén de obras reunidas por Ophelia contienen como
representantes del arte contemporianeo del hoy, una serie de
elementos que las unen y separan en su riqueza artistica.

Establecimos puntos equidistantes, vinculos y secretos en la
coleccion de pinturas de factura latinoamericana continental y extra
continental, que se hace aun mas rica por el vinculo binacional que
poseen varios expositores, vinculos entre ellas y otras obras, autores
y momentos, puntos equidistantes con el contexto historico que
contiene a la vasta historia del arte y la estética de este continente
latinoamericano, su herencia artistica y el mundo y sus secretos, ese
cuarto oscuro, desvan y escondrijo del espititu que estd ahf para ser
abierto como caja de la memoria. En un primer término cada obra
es una maquina de valores. Sin caer en el concepto de producto
artistico, producto de arte material, objeto de arte; podemos decir
que cada obra posee su propia personalidad y que se va
enriqueciendo con las entrevistas a la luz de las palabras de sus
creadores, asi se amplia un mundo, un territorio para cada uno.
Parafraseando a Aby Warburg podemos decir también que si
tenemos presente que el buen dios se oculta en los detalles,
entonces seran esos mismos detalles los que nos abriran las puertas
de estas obras para que comencemos a dialogar con ellas.

. Patricia Sanchez, desde México,
. presencias femeninas diferentes, la mujer como despojo y luz entre
: las sombras deambula en los territorios masculinos, da pasos
- incluso que le cuestan la vida, avanza sin tranzar. Para Patricia las
. mujeres son diosas tutelares que dominan la escena mds aun que en
* un escenario teatral, ese gran teatro del mundo en el que habitamos
- todos. La conexion con los relatos de Ofelia Andrades es elocuente.

Establecer un didlogo triangular es una de las tareas
mas enriquecedoras posibles. Allf, en ese constructo,
se abren y nutren tres cosmogonias: la de la obra, la de
suautor yla de un ente que observa, pero que también
articula en su aparato cognitivo distintas conexiones a
partir de esa obra expuesta.

Todas las obras seleccionadas para este numero de
Ophelia estan acusando un relato propio sobte su
optica de autor. Como bien decfa Cesar Afra cuando

: se referfa a esa capacidad del arte contemporaneo de comprimir el
. tiempo o, como dirfamos nosotros, comprimir los tiempos y asi
. anadir a esa obra una cualidad de hacerla presente por un tiempo
* mucho mids prolongado, como una suerte de presentismo sin
. medida. Creemos que es muy posible que asi sea. Por eso las obras
. de arte contemporaneo y, en este caso, las pinturas seleccionadas
* pasaran el umbral de los tiempos gracias a ese fuerte presentismo
. del que el arte siempre tiene una dltima jugada. Su hoy, podra
. revalidarse muchas veces mas en posteriores épocas. Como
- decfamos, todas las obtas estan acusando un momento histérico
. vital que marca un antes y un después.

- Las obras de Ofelia Andrades, por ejemplo, revitalizan el retrato
. desde una lente del cine, sus planos hacen circular la atmosfera
. liquida del espacio femenino que estd esperando se abran las
- puertas del mundo a su mirada y saber. El espejo, el celular, la luz de
- la ventana, conforman una compafifa solitaria para la mujer
. contemporanea del hoy; una mujer adn semi-sitiada pero con
- muchas cosas que decir. El autorretrato aqui es mas elocuente y
. certero en su mirada acusatoria que en la de Veldzquez, en donde el
- mundo es todo para €, es pura masculinidad. Aca la emperattiz es
- clla, solo que el hombre le ha robado la corona y el cetro hace siglos
. yesperasu pronta restitucion.

enciende el lienzo con

- A Sheryl Luxenburg le sucede algo similar, aunque su paleta cubre
. otros tertitorios, retrata sin miedo y con gran lucidez, pero es en
. esos rincones callejeros en donde roba la pantalla del observador.
- Aquellos rincones cargados de basura, que parecen un escenario
. devastado, en abandono por el mismo ser humano, convivir con el
. desperdicio a diario es lo que nos dice Sheryl, eso somos, unos
- totales incongruentes, acusa no el desperdicio ni la desfachatez
. humana por lo creado, sino que es el abandonar asi sin més su
. mayor antivalor, usar y desechar.

- Yuki Hayashi aparece como la antitesis de esa instantinea, su
: coloridos cuadros diversifican el ojo desacostumbrado a revivir en
- una sala de arte o un Museo, la transparencia de la luz, las gamas de
. colores en los vegetales cruzados con los rayos de sol en los patios
: de luz que existieron durante buena parte del siglo XVIII, XIX y
- comienzos del siglo XX en todo el mundo. Los invernaderos, el
. jardin interior. Esa ola de frescura que acompafiaba muy bien a los
- castillos y edificaciones encementadas que cambiamos por el
- plastico y otros materiales similares ausentes de vida. Acusa el
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abandono de los espacios naturales, un abandono ciego. Quien se -

precie de buen observador percibe enla piel esa carencia al observar
las obras de Hayashi.

se Nos muestra en estas obras paradigmaticas. Infancia, dolor

se encuentren los nifios hay peligro, donde existan animales

sobrevive el crimen y la muerte. ;Dénde quedé la luz de la infancia -
en una nifia inocente? ¢Qué acusa Guillermo Lotrca? Acusa un |

mundo sin freno, cuya velocidad funciona como teloj dentro de

nuestro propio cerebro. Un mundo que esta dejando a los nifios |
como seres perdidos en el olvido de los adultos. Lorca acusa si, el |
: Lo que hace Lorena Kloosterboer es proponernos un viaje, asf sin
- mas, nos lleva por un suefio de porcelana y aves delicadas como
. almas de viajeros errantes que quedaron capturadas entre las tazas
para mostrarnos que sucede cuando reina la oscuridad. Y es que se -
hace necesario que llegue la noche para darnos cuenta que existe alli '
¢4Caso No se ve |
claramente de dfa? Consuelo se transforma en la gran rescatista de -

maltrato infantil y animal, la pedofilia y el abandono.

Consuelo Hernandez, en cambio, abrillanta los cielos nocturnos

bajo las estrellas el Gran Teatro Cervantes, que...

aquellos puntos ciegos de nuestra memortia, que queremos ocultar,
por ello esta delatando ese olvido. Que ha pasado con el edificio del

instantanea de un planeta vacio luego del Armagedén tan
anunciado. Consuelo manifiesta el olvido.

David Acevedo instala la psiquis directa en el cuadro. El ser
contemporaneo esta ahogado, ese aire denso que sostiene a los
hombres y mujeres del pintor, estin siendo observados desde su
contexto vacio. Tal parece que el artista literalmente nos dej6 sus
cuerpos como piezas arqueoldgicas para no olvidar un mundo
extraviado (lo que se extravia al interior de nosotros mismos

urdiendo tramas urbanas de la sociedad latinoamericana, dichas
historias van uniendo otras extra continentales como el amor y
desamor, la apatia, la soledad, o la ansiedad. El sentido de sus obras

soledad de su trabajo o su hogar, se encuentra. Allf, frente al espejo
se sigue haciendo preguntas sobre su devenir.

mano para trabajar la figura humana, siendo que casi patecen
esculturas, nos animamos a decir que su trabajo sobre el lienzo es

atraviesan el umbral; alli estin nuevamente los cuerpos
preguntandose también frente a la ventana o sobre el sofd quiénes

silencio sordo al espectador. Por ello creemos que dicho silencio
captado por Aradjo con seguridad, nos interpela de frente, ¢no

pintor? Sin duda. Allf desde un polo a otro polo estamos todos los
seres humanos enfrentados a la pesadez de los dias del calendatio.
Aratjo acusa sin mas qué hemos hecho.

Ernesto Bertani, versatil y animado al juego, llega con sus obras

. de interesante valor. A veces, un gifio al magnifico cuadro de Marc

Chagall, “El cumpleafios”... imposible no encontrar esos

- maravillosos pasajes cargados de memortia pictérica como en este
El chileno Guillermo Lotca insiste una y otra vez con un .
desparpajo que impresiona, tanto salvajismo contiene al ser °
humano que justamente es ese mismo mundo intimo salvaje el que -

caso y tantos mas. Sf, es un juego, son los cuerpos de hombres y
mujeres en el coqueteo del abrazo, de un tango, en el frenesi de un
vals, pero también son las preguntas y respuestas de Bertani,

. hombres y mujeres ¢quiénes somos verdaderamente? El artista
animal y humano, catarsis del trauma y la ausencia, la falta absoluta
de respuestas. Para qué seguir en el ensuefio de las bondades del -
alma si esas bondades navegan en un lago de maledicencias. Donde .

acusa todas las infamias que muchas veces se disfrazan de risa y
juego en tanta fiesta y noches de bar o café. Tanta fantasia que
fnuestro consciente oculta una y otra vez, una copa de vino, un
fernet, un brandy o un café con la musica fluyendo. El autor sigue
acusando y es que no nos damos cuenta, ¢qué es NUEstro cuerpo?
Esas geograffas humanas que vemos difa a dfa ¢como hacernos
cargo de ellas? Bertani claro que acusa, sutil pero certero dirige los
dardos a nuestro corazon.

de té. Muchas veces hemos leido sobre la historia de la porcelana
china, japonesa o coreana, incluso su aparicion en Europa central y
oriental, pero lo que logra Lorena -con aquella vajilla- es una vuelta
de tuerca. Sus vajillas son testimonios acusatorios en un mundo que

. desborda plastico y materiales de desecho. ¢En qué hemos
. convertido el momento de sentarnos a la mesa, tomar el té o comer
Teatro, cuanta carga emotiva llena de nostalgias. Alli transitan -
historias de vida, reflejos espectrales de un mundo perdido. Es la .

frente a un plato de carne? Lorena conduce nuestra mirada a esa ave
paralogizada que nos mira con su ojo escrutador, parecen aves

. telepaticas que se estan comunicando con sus observadores desde
- otro plano espititual. Creemos que esas aves, SOMOS NOSOtros
. mismos, allf entre nuestra mirada y el lienzo podemos leer sefiales
. de un lenguaje encriptado. Aquella vajilla es nuestra alma y las aves
- nosotros mismos. Lorena acusa y levanta un discurso
. delicadamente mordaz: estamos ahf paralizados sin saber en qué
. direccion volar, en este convulsionado siglo XXI.

. Como decia el profesor y escritor espafiol Alberto Gonzalez
siempre lo podemos recuperar). Asf es como el mendocino va *

Troyano sobre la obra de atte: es la llave que abre la comprensién

- de sentidos en una obra de pintura, obra plastica. No es detalle ni
. atributo, sino mucho mas. Es nuestra idea proponer que esta
* coleccién posee un punto en comun central con todos los otros
esta muy emparentadas con las acusaciones que el individuo, en la -

puntos en su totalidad, ese punto equidistante comun serfa el

. discurso del ser humano contemporineo de todas las obras, por
* tanto estas diez vitrinas nos dan mucho que hablar, s6lo hay que
- escuchar yleer sus mensajes. Mujeres y hombres levantan sus cartas
Alfredo Aratjo Santoyo, desde Colombia, demuestra una sélida |

en cada cuadro. El vinculo de las obras, es el discurso acusatotio,

* rico y potente en todas. Acusan una diversidad de imaginarios que
- nosllevan a nuestra memoria e historia nacional y continental. Y los
decididamente escultérico. LLos musculos se salen del fondo planoy |

secretos, todos tenemos algin secreto que proteger de la luz de la

- ventana o del oido de la vecina; en este caso esos secretos que todos
. conocemos bien estan presentes en los cuadros como una juego de
son. El paso del tiempo ha dejado huellas que hablan desde un

ajedrez, si avanzas pedn o reina ya sabes lo que puede suceder. Por

* eso el artista debe arriesgarse siempre, llegar a la orilla, sentir la brisa
. del mar en las rocas, dejarse caer.

SOMOS 4caso NOsOtros mismo en esas escenas capturadas por el

- No dudamos que esta seleccion de obras de Ophelia dara que
. hablar como es costumbre por la calidad, el cuidado y el profundo
. sentido profesional en las artes que mueven a su equipo directivo.
- Bienvenidos y a disfrutar de las entrevistas a los artistas y de su
. labor. W

Gisela Sanhueza Quezada es historiadora y especialista en Arte y Patrimonio
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Guadalajara, México

PATRICIA SANCHEZ SAIFFE

“El arte se enriquece con teoria, experimentacion y practica”

Artista mexicana que ha trabajado con firmeza para presentar una obra sélida, inspirada por la infancia y el
Cosmos. La familia es el impulso vital de sulabor artistica. Es su hija quien modela parala representacion figurativa
de una realidad que en el lienzo parece cobrar vida propia. / Por Camila Reveco

Desde la atractiva ciudad de Guadalajara en México en dénde la
atmosfera cultural ha sido cuna de grandes personalidades realiza
su obra la artista plastica Patricia Sanchez Saiffe. Siempre quiso ser
pintora aunque “por azares del destino, terminé cursando la
carrera de Ciencias de la Comunicacion, estoy muy agradecida con
todo lo que he estudiado ya que me han abierto los ojos y me ha
generado mayor entendimiento a la hora de dedicarme
completamente a mi pintura”. Fue gracias a la motivacion y apoyo
de su esposo que finalmente pudo encaminar su vida por el sendero
del arte. Desde ese momento — hace poco mas de diez afios atras -
forma parte de una generacion de artistas mexicanos que trabajan
desde la figuracion, espacio de grupo que sefiala como prolifico e
inspirador patra su formacion. Sanchez Saiffe se propone un desafio
conceptual, la posibilidad de lograr una expresion mas cercana a su
ideal de trascendencia cada vez que comienza un nuevo trabajo.

La gracia de la infancia y el misterio del Cosmos atraviesan
practicamente toda su obra. Su hija es modelo para los retratos,
vinculo especial que se plasma en la energfa de las pinturas. Algunas
de las caracteristicas que se destacan en sus cuadros son la luz
inspirada en la potencial luminiscencia de la naturaleza, el vigor de
las emociones y un trazo sin errores, hecho por una mano segura.
El trabajo técnico, la disciplina y la auto exigencia son tres pilares
de su filosoffa de artista. El resultado es potente, los personajes de
sus pinturas parecen adquirir la cualidad de la existencia. “Lo que
soy esta plasmado en cada lienzo”, nos explica.

¢Qué puede decirnos de Guadalajara?

La ciudad de Guadalajara siempre se ha caracterizado por ser sede
cultural de tradiciones que nos representan como pafs a nivel
internacional -como es el caso de La Charrerfa, el Mariachi y el
Tequila-. También ha sido cuna de grandes artistas de la literatura y
las artes plasticas. Tenemos la fortuna de contar con importantes
maestros. En Guadalajara se ha ido conformando una nueva
generacion de pintores de cardcter figurativo de la que formo parte.
Disfruto de la cohesion, respeto a la individualidad, impulso
colectivo, el caracter proactivo y compromiso con nuestra
sociedad. El profesionalismo en las galerfas es cada vez mids
notorio e impulsan a formar nuevos coleccionistas al mostrar
planes que facilitan la adquisicién de obra.

¢Qué relacion existe entre lo que pintay su realidad?

Cuando vuelvo consciente extractos de mi realidad el deseo de
trasladar ese cimulo de emociones, sentimientos y pensamientos
en una imagen me permiten comprender plenamente que todo
aquello que pinto no es azaroso ni surge de la casualidad. Lo que
soy esta plasmado en cada lienzo en el que voy trabajando mis
ideas, anhelos, miedos y vivencias. Se pueden mirar a través de mis
colores y pinceladas que van de la mano con mis conceptos. .. cada
cuadro es autobiografico. Mi mayor motivacion es expresarme en
cadalienzo con el desarrollo de un concepto que pueda ser leido en
diferentes niveles y si bien no hay pieza que no haya sido
minuciosamente concebida y razonada previamente, existen
simbolos que sigo descubriendo en el momento de su ejecucion.
Mantengo una conexién muy estrecha con mi obra, a veces han
llegado a traspasar los limites de la tela, algunas se personifican,
toman vida propia y en ocasiones pienso que han vivido en paralelo
hasta al grado de dejar de saber si es la realidad lo que pinto o -por el
contrario- si ésta se crea con lo que pinto.

<« Los miedos del sistema (6leo sobre tela, 60 x 50 cm, 2017)
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Desfracturando (6leo sobre tela, 60 x 50 cm, 2017)
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Al alba (6leo sobre panel, 90 x 70 cm, 2017)

Lainfancia es uno de los ejes centrales de su obra...

Si bien a la infancia nunca la planeé como un eje central,
definitivamente ha caracterizado mi carrera. Se ha visto constante
en mi obra porque mi principal inspiracién y modelo es mi propia
hija. Sin embargo ahora comprendo mas claramente que es la etapa
que es mas libre al pensar, creer y sentir... Se vuelve mi
tranquilidad ante el impulso de querer tener un mundo lleno de
certezas. Mi nifiez fue feliz, ingenua, fantasiosa y con una gran
necesidad de expresion creativa. Tengo el recuerdo de tener
siempre ala mano un cuaderno de dibujo y el deseo de ser pintora.
Recuerdo que cuando tenfa cuatro afios entré de la mano de mi
mama a una tienda de articulos de arte y el aroma a los solventes y
pinturas inmediatamente me acelerd el corazon y hasta dejé de
respirar. Solo abtf los ojos lo mas que pude hasta que caf en cuenta
que me faltaba el aire... Hoy dfa me sorprendo ocasionalmente
con la misma sensacion, como de un vuelco del corazon, cuando
hago conciencia justamente al estar pintando.

El atelier del artista, mas alla de su lugar de trabajo, adquiere
muchas veces una connotaciéon magica ;Cémo es el suyo?

Mi taller tiene un ventanal desde el techo hasta el piso, que aumenta
la magia con el comportamiento de la luz natural en él, pues vuelve
a la luz un pigmento mas en la paleta. La evolucion o curso de la
obra va en relacion a los matices que ella le proporciona. Y claro
que mi taller es especial -mds como concepto que como espacio
fisico- porque es ahf donde nacen mis cuadros realmente. Nunca
me he sentido cémoda pintando con luz artificial ni en un espacio
que no tenga vista hacia el cielo o hacia los arboles y por eso
también mi “taller” es cualquier espacio donde pueda trabajar con
esos elementos. Si bien el boceto dificilmente cambia de cémo lo
disefié ya una vez comenzado el lienzo, su ejecucion adquiere vida
propia... se arma solo. Ya aprendi que los “accidentes” en el
proceso son verdaderas ayudas. Como otros artistas, me imagino,
he ido armandolo con los materiales que voy descubriendo y que
me permiten crear desde hace ya doce afios, aumentando y
cambiando la paleta de colores, soportes, medios, libros. ..

¢Qué lugar cree que ocupa hoy el talento en las artes
plasticas?

Yo considero que ademas del talento se requiere auto-exigencia,
curiosidad, tolerancia a la frustracién, ambicién y capacitacion
constante para producir una obra artistica que demuestre dominio
-que logre trascender- representando la sensibilidad y el
pensamiento de su autor en cualquiera de las areas de la plastica.
Creo que si solamente te sostienes en el talento, tarde o temprano
éste se quedara corto. Si tu arte lo vuelves una disciplina y vives para
¢él, lo normal sera que lo estés enriqueciendo con teorfa
(capacitacién y ambicién), experimentacion (talento, curiosidad,
auto-exigencia) y practica (tolerancia a la frustracion) se volvera
cada vez mas solido y crecera sin limitantes. Asi que el talento es
fundamental pero no es lo unico y que todo aquello creado sin los
fines que convoca el arte -estética, maestria, trascendencia,
actualidad y atemporalidad- es simplemente expresionismo.
Dependera de la educacion de la sociedad -y del mismo autor que
se considere artista- si el término de artes plasticas se desgasta ante
una nueva creencia de que todo medio y deseo de expresion es arte.

Si algo tienen en comun los pintores figurativos en su
estrecho vinculo conlarealidad circundante y eso genera que
el publico pueda "leer" sin problemaslaobra...

Creo yo que -independientemente del estilo y de la corriente
artistica que se maneje en el arte- cada obra termina siendo un
espejo ante el espectador. Como tales también debemos ver los
creadores de ella, sin discursos por escritos ni exclusivos que
sesguen la interpretacién personal del espectador. Creo fielmente
que todo es percepcion, que si uno esta pensando en rojo,
automaticamente veras sobresalir cada punto y mancha de éste
color. Asi mismo, una obra puede tener diferentes lecturas de
acuerdo a tu momento presente y es ahi donde uno como
espectador se deja atrapar o repele alguna obra artistica. Por otra
parte, el estilo figurativo, automaticamente es mas amable
visualmente ya que al dar cuerpo y forma definida -como bien
dices- posee una lectura mas fiel a la que intenté mostrar el autor,
mas no por ello significa que mantenga el mismo dialogo con ella.
Cada pieza posee una infinidad de interpretaciones, desde el estado
de animo hasta el momento histérico en que sele lea.

¢De qué manera cree que se logra una obra “original”? A
veces creo que debe ser dificil para los pintores figurativos
diferenciarse entre si, o caer enla repeticion...

No creo que mi obra pueda confundirse con la obra de algun
colega por el simple hecho que nace de mi misma (aunque
tengamos temas similares o el inconsciente colectivo esté haciendo
de las suyas). Sin embargo, la repeticion en la propia obra es la
tentacion constante en todo artista, puede volverse una formula
ganadora por medio de la cual uno caiga en un letargo creativo y se
mantenga en su zona de confort o segura. Para mi es fundamental
renovarme en cada cuadro que comienzo. Siempre tengo en mi
mente y en mi corazoén la razén por la que me dedico al arte: estar
realizando mi mejor obra hasta ese momento. Me da pavor
maquilar mi propia imaginacién. Tal vez yo sea la tnica que note
una mejorfa en cada pieza que hago, pero me queda claro que lo
hice, y me esforcé en dar un paso mas. Siempre me propongo
expresarme mejor conceptualmente en cada pieza que comienzo y
en ocasiones me arriesgo en la técnica, otras en los soportes, en los
formatos o incluso en el material. No ha habido ningan cuadro en
los dltimos afios en que no sienta que comienzo de cero con algo,
porque me importa tener un aprendizaje constate. Hago pruebas,
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me sumerjo estudiando el como, no puedo ni por un momento
pensar en que un cuadro sea la misma versién de otro en otro
formato. Deseo que cuando se reconozca una obra mfa sea por mi
esencia y no porque es el mismo cuadro con diferente pose.

Son muy pocas las mujeres que pintan en relaciéon a la
cantidad de hombres ¢Por qué sera?

La causa (y mas aun la solucién) no me queda muy clara pero es
importante hacer notar que el arte es un campo en el que ser
hombre o mujer no es una ventaja o desventaja por si misma.
Pienso que ese desequilibrio no es un tema perteneciente al ambito
artistico de forma exclusiva, porque en la mayorfa de las
profesiones se ha ido emparejando mas el terreno para que las
mujeres podamos desempefiarnos donde queramos, gracias a los
cambios en la misma sociedad. Si partimos de que venimos de
culturas donde el convencionalismo, que a mi no me tocé, era el rol
dela mujer como ama de casa principalmente.

Trabajar "en serie" siempre me parecié un desafio
fundamental; le exige al pintor buscar un "todo coherente",
algo que no siempre sucede: hay artistas muy buenos a los
queles falta unicidad...

Yo comencé con series porque tenfa la idea de que asi debfa de
trabajarse. Mds atn cuando se va a exponer individualmente.
Fueron dos series en particular las que recuerdo: una se llamoé
“Burbujas marinas” y la otra fue “Fabulas y cuentos”. El tema es lo
que les daba esa coherencia y unidad. Me fascina el sorprenderme
en cada obra nueva, por lo que me cuesta trabajo el pensar en crear
series como linea de produccion. Sin embargo, si el tema y la
técnica en s, todavia tiene mucho mas que decirme y aportarme, la
sigo trabajando y justo es el caso en el que me encuentro ahora
mismo. El tema del cosmos me maravilla, deseo estarlo pintando
todo el tiempo. Dificilmente me despediré pronto de estos temas,

Momenta aurea

(6leo, oro, papeles, sobre panel, 130 x 100 cm, 2017) >

pino, papeles, sobre foamboard, 40 x 60 cm, 2012)
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aunque en ocasiones lo vaya intercalando. Anteriormente ya habia
pintado con claro oscuro dos temas similares y aunque me resistia
un poco el retomatrlo, no habfa dado fin al ciclo. Y para no caer en
ese estado de repeticion, lo que he ido experimentando en cada
pieza es el trabajar con diferentes materiales. Asf si los llegara a
reunir todos al mismo tiempo, la constante serfa el tema y la
oscuridad de donde brota esa luz que rompe el vacio, pero con
materiales distintos que a su vez romperan la monotonia M




Madrid, Espaifia
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CONSUELO HERNANDEZ

“El artista de hoy se encuentra perdido”

“Volvemos a ser protagonistas y testigos de una significativa revalorizacion del arte figurativo” sostiene la artista
espanola, sin eludir a ningtn tipo de polémica sino sefialando la voluntad de recordar ese estado de la pintura
primigenia en la que el arte es vehiculo de representacién de lo real. Con una formacién humanistica enriquecedora
de suespectro artistico Consuelo Hernandez logra la plasmacion estética de una obra realista y sensible.

/ Por Camila Reveco

"Muchas veces of repetir a mi padre: “Realismo, realismo... no te -
alejes del realismo” y de ese consejo alimentado por la .
observacion de los grandes pintores del Prado la artista espafiola *
Consuelo Hernandez gesta su obra. Nacida en Tornavacas y -
radicada en la ciudad de Madrid, aprovecha el entorno cultural .
para obtener de él aquellas técnicas o reglas pictoricas que guiaran |
su produccion artfstica “Quienes nos expresamos desde la

figuracion, y el realismo en concreto, no hemos vivido, ni vivimos

ni sufrimos, esa sensacion de orfanato de normas”. De un sentir .
maduro, que supo encontrar en el impresionismo la contencién a .
lairrefrenable pasion de la juventud, comenta la importanciaensu
carrera de “Los realistas de Madrid”. Este grupo, organizado en -

torno a la figura de Antonio Lopez Garcia durante los afios

ochenta, fue fundamental para que ella pudiera decidir su .
adhesion definitiva al realismo. Transcurrio una sélida formacion
en Filologia Romaénica gracias a la cual pudo observar la -

vinculacién entre los pensamientos histéricos, las corrientes
literarias y los estilos artisticos. La tradicional y prestigiosa

Universidad de Salamanca fue su casa de estudio, ubicada en la
hermosa ciudad medieval de Salamanca, sin duda inspiradora.

Su trayectoria como pintora fue variada: comenzoé con el
impresionismo y se volco luego, al realismo ¢Por qué se
produjo ese cambio?

En mi juventud, época de inseguridad y de busqueda, intentaba
probar diferentes formas y técnicas entre las cuales triunfé el
impresionismo. Resultado, por una parte, de los estudios
realizados, de la facilidad en el uso de la espatula y del color casi
puro, y especialmente, consecuencia de mi deslumbramiento y
admiracion por los pintores impresionistas franceses tras mis
viajes a Patfs y las visitas al museo d'Orsay. Sentia en aquellos afios
fascinacién por Renoir, Cézanne, Monet, Manet...

¢Fue unabusquedainconsciente?

Nada es inconsciente. El conocimiento de grandes maestros, de
las técnicas que utilizaron y la constante bisqueda de un estilo
propio, vehiculo de expresion del yo, fueron mi gufa mientras iba
creciendo y evolucionando personalmente. Permiteme trasladar
mi memoria a los inicios de la infancia, cuando a los siete afios
recién cumplidos, mi padre y primer mentor me trajo a Madrid
expresamente para conocer el Museo del Prado y las obras de los
grandes maestros, Velazquez, Goya, El Greco, Rembrandt. Una
impresion deslumbrante y desbordante que se repitié miles de
veces en los sueflos nocturnos en los que vefa grandes lienzos
pintados llenos de color y de figuras humanas. Entonces y de
manera definitiva senti que querfa legar a pintar un dfa como ellos.
Muchas veces of repetir a mi padre: “realismo”,
alejes del realismo”. Esta es la época, la infancia, antecedente de

EENT3

realismo” “no te

mi posterior inmersion en el realismo.

Que se produce a comienzos de la década del 80...

Si, con el descubrimiento del gran maestro Antonio Lopez Garcia,
y deun grupo de alumnos, los “realistas de Madrid”; 1as constantes
visitas al Museo del Prado para recrearme en la magnifica
coleccion de pintura italiana, obras de Tiziano, Tintoretto,
Veronés, Caravaggio, y de pintura flamenca: Patinir, El Bosco,
Rubens, Van Dyck, y el descubrimiento de otros muchos pintores
como Paul Delvaux, Edward Hopper, Munch; un largo etcétera de
nombres que me llevaron a una definitiva entrega al realismo,
estilo al que me mantengo totalmente fiel desde entonces.

< Café Gijon I (6leo sobre tabla, 122 x 90 cm, 2015)
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Diganos, ¢qué entiende por arte contemporaneo?

El arte contemporaneo, entendiendo por contemporaneo la etapa
que abarca desde los primeros afios del siglo XX hasta nuestros
dias, es el resultado de una auténtica revolucién en todas sus
manifestaciones -pintura, literatura, arquitectura, arte en general.
El resultado de una paulatina ruptura con las normas académicas
del arte clasico, una larga etapa en la que se ha ido rompiendo con
todos los moldes hasta la desaparicion total de cualquier criterio o
regla que no seala propia subjetividad del artista o la de los gestores
del mercado del arte, desde galerfas privadas hasta instituciones
publicas. Dejando fuera de esta definicién a la figuracion en todas
sus formas: realismo, impresionismo, surrealismo, hiperrealismo...

¢Yano haylimites para el significado del término “arte”?

El concepto de “artistico”, como he escrito en alguna revista,
depende no de la propia obra en si sino del contexto en el que
aparezca situada. Un trozo de hierro, un vaso, una piedra, cobran
valor artistico situados en la sala de un museo o en el espacio de una
galerfa de arte, no asi en la acera de una calle o en un cubo de basura
cualquiera. No hay reglas ni canones, ni para el creador ni para el
espectador. Como consecuencia, el artista de hoy se encuentra
perdido; no sabe qué hacer, ni si sus trazos o su ocurrencia o su
idea, pueden gustar.

Entonces ¢qué significa ser una pintora figurativa-realista en
el siglo XXI?

Quienes nos expresamos desde la figuracion, y el realismo en
concreto, no hemos vivido, ni vivimos ni sufrimos, esa sensacion
de orfanato de normas, puesto que partimos del conocimiento de
unas reglas y de unas técnicas cuyo modelo lo tenemos ahi, desde
tiempo inmemorial. Incluso desde que el hombre comienza a
expresar de manera plastica sus sentimientos, necesidades, entorno
cotidiano; desde los primeros trazos de dibujo hasta el uso del
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color, delaluz, de la propia materia pictorica. Y es que, a pesar dela
marginacion dela figuracion, a pesar de su aislamiento por parte de
los gestores del arte, la representacion del mundo en que vivimos
surge, por naturaleza, de modo espontanco. Y el artista es el
artifice, quien pinta o esculpe o dibuja lo que ve a su alrededor. Se
parte asi no del concepto, sino de la vida misma, del yo mas intimo,
de la naturaleza, de las nubes, del agua, del aire, de la tierra, de los
cuatro elementos concretos y tangibles que conforman la vida en
la tierra.

Como sucede desde el arte rupestre...

Claro. Las pinturas que se remontan al Paleolitico, el arte rupestre
de las cuevas de Altamira, no es ni mds ni menos que la
representacion de lo que acabo de decir: 1a expresion del entorno,
del mundo en el que vivieron nuestros antepasados mas remotos -
caballos, ciervos, bisontes, animales sagrados- que eran su
alimento, su vida, su mundo ¢Sabes como denominé Henry
Moore, el gran escultor inglés, las cuevas de Altamira? “La Real
Academia del Arte Rupestre”. Y es que el arte mds primigenio es
figurativo, y la figuracion, aunque sea marginada y reducida al
desvan de los recuerdos, reaparece, incluso con fuerza, porque en
realidad nunca desaparece. Esto es exactamente lo que estd
sucediendo hoy, etapa en la que volvemos a ser protagonistas y
testigos de una significativa revalorizacion del arte figurativo.

¢Coémo lahace sentir ser parte de esta etapa?

Me siento muy feliz con mi trabajo y convencida de que mi obra
ocupa y ocupard un espacio desde el que esta conectando y
conectara con un publico receptor de mi mensaje, que es, en
definitiva, el espejo de mi mundo, de mis sentimientos, del
universo en que vivo.
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Su formacioén académica, de neto corte filoséfico ¢De qué .

formaincidio en su carrera artistica?

Desde muy pequefia mi formacioén siguié los caminos de las -
Humanidades y del Arte, de modo que mas que formacion .

académica de corte filoséfico, dirfa mas bien de corte humanistico.

Mis estudios universitarios de Filologia Romanica, a la par que los
de Dibujo y Pintura, discurrieron en la tradicional e historica -
Universidad de Salamanca, bellisima ciudad en la que el estilo :
plateresco brilla en las fachadas de sus monumentos histéricos, - .
catedral, iglesias, universidad. Es muy evidente que el estudio dela
Literatura, de la Filosoffa, de las Lenguas (Latin, Griego, Francés, :
Italiano) va dejando huella tanto en la propia vision del mundo -
como en la practica del arte. Evidente también que los estilos .
literarios, los conceptos filosoficos sobre la existencia, sobre el ser |
humano, la evolucion del hombre y de los pueblos a lo largo de los -
siglos, van de la mano de la propia evolucion del arte y de los estilos -

artisticos, realismo, simbolismo, expresionismo, impresionismo.

¢Como eslainfluencia entre esos campos?

La influencia mutua es l6gica y clara. La huella de la literaturaenla -
pintura y de la pintura en la literatura. Recuerdo en este sentido que -
en mis clases sobre la técnica y el estilo de Antonio Machado partia |
siempre del mismo punto: de cémo los frecuentes viajes a Parfs del -
escritor durante los primeros afios del siglo XX, 1910-1912, y el -
contacto con la moda impresionista del momento, dejaron una :
profunda huella en su forma de hacer poesfa, asi en la importancia .
de la palabra-pincelada exacta, en las constantes alusiones alaluzy
al color, - amarillentos atardeceres castellanos, blanca vereda, :

verdes chopos, campo verde, montes azules en lalejanfa...

¢Coémo es el proceso en su pintura?

El proceso de cada obra se desarrolla desde la intencion inicial de
una trasposicion al lienzo o ala tabla o al papel delo que la persona, -
el objeto, el arbol, el paisaje, la ciudad, me ha transmitido, para ir .
avanzando necesariamente hacia una interiorizaciéon. Voy, por .
tanto, desde la anécdota a lo mas intimo del modelo que tengo *
delante. No me interesa, en absoluto, trasladar con la mayor -
fidelidad posible una fotografia, por ejemplo, al lienzo, sino que :
necesito adentrarme en el modelo (si es posible, pintando del .
natural) ver mas alla de lo que se ve. De ahi que muchas de mis *
obras sean composiciones muy personales, resultado de una -
realidad vista e interpretada a mi modo. Ejemplo de lo que acabo .
de decir es la coleccion dedicada al Gran Teatro Cervantes de .
Tanger, fruto de mi estancia durante seis afios en la ciudad !
marroqui. Su abandono durante décadas, la desolacion, la soledad, :
la nostalgia, el silencio, la maravilla artistica, todos son -
sentimientos que experimenté al ver por primera vez el Teatro y .

que intenté trasmitir en las obras que forman esta coleccion.

Significativo el simbolismo de los titulos: “Noche en el Teatro *
Cervantes de Tanger”, “Primavera”, “Verano”, “Otofio”, -

“Invierno”, “Barbara Hutton en el Gran Teatro Cervantes”.

Su obra se ha expuesto en muchisimos paises y ha formado -
parte de varias ferias de arte alrededor del mundo ;Qué -

opiniénle merecen los concursos y los jurados?

Hace tiempo que no soy partidatia de patticipar en concursos ni |
como artista ni como jurado quizds porque, tras mi participacion
como artista cuando era joven (a pesar de haber salido airosa) y de *
haber formado parte de algin jurado, he llegado ala conclusion de :
que como el punto de vista subjetivo y personal de cada miembro .

del jurado impera en el voto emitido, es dificil, en la mayoria de los

casos, llegar a la concesioén objetiva de premios. Por otra parte, no
me ha gustado nunca la competicién y pienso, ademas, que el
artista puede llegar a conectar con un deseado publico sin que su
trabajo haya sido premiado por un jurado. Cierto es que un premio
da cierta honorabilidad al curtriculum pero prefiero que la gente
valore mi obra y sea reconocida por si misma, no por los premios o
por la cantidad de exposiciones realizadas. Aunque también es
cierto que a través de los concursos se puede llegar a un publico
que era ajeno hasta ese momento a la obra del artista. Pero el
reconocimiento, la valoracion de un creador puede llegar de
muchas formas, aunque todas coinciden en la necesidad de que la
obra sea accesible al publico y mostrada para que pueda ser vista,
ya sea por medio de exposiciones, o de concursos de arte, o,
incluso actualmente, via online. Tengo que afiadir que en algin
caso, como me ha sucedido dltimamente, acepté la participacion
en algin concurso como “artista invitada” fundamentalmente con
la intencién de que, al ser invitada, mi obra iba a ser expuesta ante
un publico nuevo de otro pafs en el que nunca habfa tenido la
ocasion de exponer.

¢Qué piensa de la figura que ocupa el curador en el mundo
contemporaneo del arte?

En cuanto al comisario, figura muy de moda en la sociedad actual,
pienso que cuando una institucion publica, fundaciéon, museo,
proyecta organizar una gran exposicion, el trabajo de un
profesional experto en arte, o en el tema del que se va a ocupar, es
imprescindible. En cambio, un artista particular no necesita de un
comisario para montar una exposicion personal. Ciertamente en el
mundo del arte actual es muy utilizada esta figura; incluso en
determinados sectores su presencia se considera imprescindible
puesto que la idea que subyace es que el nombre del comisatio
puede contribuir al éxito de una exposicion M

A Hélena (Oleo sobre tablay




NOTASS:OPINION

Por qué el Arte,
para qué Ophelia

Por Federico Mare

La racionalidad, atributo sui generis de nuestra especie
humana, es un valioso don. Pero también repre-senta,
paraddjicamente, una maldi-cién. Nos hace libres al
concedernos la prerrogativa de reflexionar y elegir, de discernir y |
optar; y esto nos vuelve muy especiales, nos enaltece en varios
aspectos. Pero a la vez —admitimoslo con cruda sinceridad— nos
condena ala necesidad de sentido, una necesidad insaciable que nos
acompafa desde la cuna hasta la tumba. No podemos eludir estas
dos grandes cuestiones existenciales: para qué vivir y cémo
afrontar la muerte. Estas inquietudes, estas preocupaciones, son
netamente antropolégicas. Estan totalmente ausentes en los otros
animales, que no saben que viven, y que ignoran que tarde o
temprano habran de morir. I.a conciencia, la lucidez, con sus luces y
sombras, con sus alegrias y amarguras, es la nota mas distintiva de la
condicién humana. Nos resulta imposible evitar plantearnos
ciertas preguntas o dudas de implicaciones ontolégicas muy
profundas, movilizadoras. Es el Dasein de Heidegger.

Sin sentido, las personas no podemos vivir. De ahi la tentacion
irresistible de buscatlo. Pero he aqui un arduo problema: habitamos
un mundo que no tiene sentido per se. Hemos sido eyectados,
eyectadas, a un universo donde no existen significados preesta-
blecidos y definitivos. No hay verdades o certezas absolutas a
nuestra disposicién, aunque nuestro raciocinio nos las demande
imperiosamente (de este desencuentro tragico entre el sinsentido
insito del cosmos y la razén sedienta de sentido nace lo que Camus
llam¢ experiencia del absurdo).

Claro que la sociedad, desde el momento mismo en que se nos ha
patido, nos ofrece o impone un vasto entramado de ideas,
creencias, valores, normas, etc., que opera como dador de sentido.
Pero este orden simbolico no esta hecho mas que de convenciones,
de arbitratiedades contingentes. La cultura toda —como bien lo
explicé Bourdieu— constituye un gran artificio, independien-
temente de que tan conscientes o no seamos de ello. De cara a la
apremiante necesidad de sentido, dos caminos se nos abren. Es una
disyuntiva crucial, llena de implicaciones fundamentales para la
vida: lo que pensamos y no pensamos, lo que sentimos y no
sentimos, lo que hacemos y no hacemos. Y como tal, una disyuntiva
reveladora de lo que cabalmente somos. El camino mas facil, mas
popular, es convencerse de que hay un sentido absoluto
esperandonos en alguna parte, y que nuestro quehacer es buscatlo,
rastrearlo; y que el gran desafio es encontrarlo, descubritlo. Es el
atajo de la fe, de la religion, de la teologfa, del misticismo, de los
mitos y los ritos, de lo sagrado. Se trata, como bien lo planted
Feuerbach, de una andadura de auto-extrafiamiento, de
autoalienacién: el mentado sacrificium intellectus propiciado por
Ignacio de Loyola. Creer ciegamente en una «Verdad reveladay,
renegando de lo que somos: seres racionales, capaces de reflexionar

criticamente a la luz de las evidencias. El otro camino,
menos sencillo y habitual, es asumir sin falsas ilusiones
el absurdo de nuestra existencia, y desde ese axioma
profano, mundano, comprender y aceptar que el
sentido no es una verdad absoluta que se deba buscar y
hallar fuera o dentro de si, sino una verdad relativa que
debemos crear desde adentro (nuestra subjetividad), y
con un «afuera» del que no podemos hacer
abstraccion, porque estd ahi y nos condiciona: el
devenir histérico, la realidad social, el contexto cultural. La filosofia
puede ser, desde luego, una de las variantes de esta construccion de
sentido, siempre y cuando no se recueste en el lecho de Procusto de
la metafisica, o sea, siempre y cuando se sepa telativa.

Otra alternativa son las artes. La literatura, la musica, el teatro, la
pintura, la escultura, el cine, etc., son actividades excepcionalmente
creativas. Creativas no solo en lo que atafie a las formas, o a tal o cual
contenido material o simbdlico, sino también —en un plano mas
general y profundo— respecto al sentido. Una novela de Dostoievski,
una 6pera de Wagner, un drama de Ibsen, una escultura de Kollwitz,
una pelicula de Fellini, no suponen solamente una invencién o
composicion de tramas, personajes, melodias, ritmos, escenas,
didlogos, formas, figuras u otros elementos propios de la técnica
artistica, sino también produccién de significados existenciarios. Es
decir, el arte como ambito especialmente adecuado, propicio, para la
significacién de la vida y de la muerte. La praxis estética como
instancia clave dela semiosis lenitiva desde —y contra— el absurdo.

Si hay algo que caracteriza a la revista Ophelia, més alld de su
valoracion preciosista del arte como techné, mas alld de su defensa
apasionada del arte como oficio, es su recurrente interés, su énfasis,
en la cuestion del sentido.

En todas las entrevistas de Camila Reveco —su editora y directora
periodistica— a artistas de la escena local, nacional e internacional,
afloran siempre, en algin momento, los grandes interrogantes
existenciales del por qué y del para qué. Explicitamente unas veces,
implicitamente otras. Y siempre en clave estética, por ser una revista
de arte. Pero afloran. Palpita en Ophelia una convicciéon humanista
de hondas consecuencias: la creacion artistica es mas que una
combinaciéon lograda de formas y contenidos; mas que una
btsqueda de belleza apolinea o goce dionisfaco; mas que una
sinergia entre talento, técnica e inspiracion; mas que la expresion de
conceptos, percepciones, sentimientos o estados de animo. Es
también creacion de sentido para la vida, en un mundo que en sino
lo tiene.

Opbhelia busca dar testimonio de esta pulsion filosofica que late con
fuerza en el arte, al mismo tiempo que busca revalotrizar —a
contramano de algunas modas estéticas— la importancia de la
técnica y el oficio. Acaso sea en esta doble busqueda, en esta
amalgama de preciosismo y existencialismo, donde radica la mayor
virtud dela revista H

Federico Mare es historiador, ensayista, docente y divulgador. Naci6 en Buenos Aires en 1977, y reside en Mendoza desde 2002. Cursé sus estudios
universitarios en la UBA yla UNCuyo. Es egresado de Historia por la Facultad de Filosoffa y Letras por la Universidad Nacional de Cuyo. Ha publicado
numerosos ensayos, articulos, resefias y columnas de opinién en diferentes revistas, periédicos y medios digitales de Mendoza, Argentina y el extranjeto.
Las tematicas y disciplinas que aborda en su escritura ensayistica son muy variadas: historia, literatura, arte, filosofia, epistemologia, divulgacién
cientifica, politica internacional, laicismo, atefsmo, librepensamiento y feminismo, entre otros.



Ophelia y Camila
Insisten, persisten,

y no desisten

Por Fernando Guinard desde Bogota, Colonbia

Hoy, los grandes empresarios latinoamericanos, con
estrategias fascistas, se han apropiado de los medios w
de comunicacion para asegurar el conductismo
universal en favor del imperialismo neoliberal que atrasa, con
espiritu mafioso, con todo lo que encuentra a su paso: selvas,
paramos, tios, océanos, aire, amores. En complicidad con los
titeres politicos corruptos, insensibles, inhumanos, crueles, cinicos,
sociopatas y psicopatas, castran las cosmogonias ancestrales que
nos permiten disfrutar de las concepciones fisicas y metafisicas
para largarnos de esta asquerosa realidad cadtica plagada de
incertidumbre.

Lo mas curioso es que estos monopolios de la informacién, en

especial los medios de comunicacién impresos, periodicos y -
. reaccion al desgaste de las vanguardias, con el objetivo de liberarse

revistas, gracias a las nuevas tecnologfas, pierden lectores a la
velocidad del relampago; y los espiritus curiosos, sensibles y libres,

con un buen nivel cultural crean sus propias estructuras culturalesy -

comunicativas con el objetivo de sensibilizar y desembrutecer a los
aconductados y tratar de ensefiatles a aprender a desaprender lo
aprendido para que puedan vivir en libertad y en compafifa del
amor, la ternura, el erotismo y la Magia Sexual. Las revistas
impresas que no han cesado sus ediciones periédicas,
pertenecientes a los pulpos informativos, producen contenidos
banales donde el entretenimiento brilla exaltando el ego de
columnistas asalariados. Y los periodistas, como guacamayas
patlanchinas, repiten sin consideracién ninguna los contenidos
sugeridos por los patrones.

La revista Ophelia, cuyo nombre significa que ayuda a los demas, es
dirigida por la periodista Camila Reveco, con la complicidad de su
padre el pintor Rubén Reveco, creador de la revista educativa,
Machete, una iniciativa privada que naci6 en 1998. Ophelia broto

como un proyecto dedicado a informar sobre las
actividades de artistas plasticos contemporaneos, de
diferentes geografias, quienes confiesan, por medio
de entrevistas, los resortes intimos de sus creaciones y
sus lenguajes particulares para el placer de los amantes
estéticos. Lalibertad, el arte, la cultura yla ética son los
protagonistas en un ambiente amoroso y heroico
donde no existen criticos fantoches que decapitan, al
estilo mafioso, a quienes no marchan al compas de sus
despropositos, pero si escriben monografias y  panegiricos de
aquellos que sirven a las estéticas imperialistas. Y ni hablar de los
curadores que pontifican sobre lo divino y lo humano y que
trabajan con aquellos artistas sin dignidad que se arrodillan para

- recibir sus bendiciones y lamer sus o6rganos sexuales con un

servilismo que causa desencanto.

Camila insiste, persiste y no desiste con su proyecto editorial.
Opbhelia es una Magia Editorial, un templo del arte y del amor que
se inmiscuye con mucho dinamismo en los procesos mentales y
los comportamientos artisticos de los artistas exaltados como una

* del colonialismo cultural y dar sentido a lenguajes autéctonos

donde el conocimiento fluya para pensar los significados de sus
expresiones artisticas con toques de espiritualidad, magia y

* mitologfa ancestral, sin robarle el toque de peligrosidad en su

comunicacién con el puablico. Contenidos esclarecedores en
concordancia con los procesos vividos en su entorno planetario y
césmico, con su personalidad y su ambiente con motivaciones
éticas. Para que no se extravié el concepto de que la obra de arte es

. una creacion estética que se complementa con la conciencia

colectiva y el contexto social y geogrifico de una atmosfera

: especifica. Muy parecido ala Magia Sexual W

Fernando Guinard naci6 en Bogota, Colombia. Editor e investigador.
Fundador del Museo de Arte Erdtico Americano (MaReA) y director de
la Revista de arte OjOs.com. En 2013 publicé el libro E/ Espiritu Erdtico
XXI, y en 2015 publicé 27 Artistas Su mundo, un homenaje al maestro
Augusto Rivera Garcés.
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Buenos Aires, Argentina

# trece

ERNESTO BERTANI

“Soy un militante del realismo”

El foco de la obra de Bertani -uno de los mas importantes artistas plasticos del pais- gira en torno a los modos y
personalidades de mujeres y hombres que recorren las calles de Buenos Aires. Su curiosidad estética infinita lo ha
llevado no solo a experimentar con diversas técnicas - es experto en el uso del aerégrafo y trabaja excelente el
acrilico- sino también al empleo de diferentes soportes -muchos de ellos poco convencionales, como telas de
casimires o géneros estampados de tapicerfa- que comenzo6 a usar a fines delos 70. / Por Camila Reveco

Ernesto Bertani es un pintor que retrata de forma clara y
contundente la cultura urbana de su Buenos Aires natal, con
especial sensibilidad antes las problematicas sociales. El anclaje con
la atmosfera citadina le ha permitido encarnar en su obra cada
momento social que atravesé nuestro pafs. Un gran vuelo
imaginativo caracteriza estas escenas de la vida moderna que se
presentan en auténticas series de cuadros con unidad conceptual y
estética. Los protagonistas son cuerpos, personajes sin rostro,
an6nimos, que podrian representar a cientos de caminantes de la
city: hombres elegantes ataviados de trajes y mujeres de curvas
pronunciadas que lucen ajustados trajes. Una de sus tias, también
pintora, lo inici6 en el mundo del arte invitandolo con frecuencia a
visitar su galerfa en la calle Florida. “Con doce o trece afios descubri
que habfa gente que se dedicaba plenamente al dibujo o a la
pintura”, recuerda Bertani y comenta que ésta fue su motivacion
para comenzar a dedicarse de forma autodidacta a la labor artistica,
presentarse en concursos de arte e ir ganando reconocimientos y
trayectoria en el campo. Entiende al realismo como un vehiculo
que le permite comunicar de forma sencilla su pensamiento acerca

. del mundo y la vida “Soy una especie de militante del realismo
* porque creo que es la forma mas eficaz de comunicar”. Sefiala que
- siempre habré arte realista, que es una estética que no pierde vigor;
. pero comenta entre risas que posiblemente pintar en caballete si
. sea anacronico. Nosotros le damos la razon, el realismo pervive.
. Es historico, desde Altamira hasta el presente la potencialidad de
* representacion que queda comprendida bajo el espectro de lo real
- hademostrado no tener limites.

. Pintor, pero por sobre todo dibujante squé representa para
: usted unlapiz?

- El lapiz, para mi, siempre represent6 una sintesis de todas las
. herramientas que los seres humanos utilizamos para expresarnos,
. para crear, para graficar lo que sentimos. Desde las cavernas -con
* un palito quemado-; hasta hoy -con un mousse- hemos usamos
- montones de herramientas para decir lo que queremos. El lapiz,
. por supuesto, estd lleno de ideas, el tema es saber como sacar de
. eselapizlo que queremos decit.

- ¢Se considera un artista obsesivo?

- Yo soy un artista que trabaja con mds interés en el contenido que
. enlaforma. Sibien recurro a técnicas en las que trato de conseguir
© un realismo bastante extremo, lo hago para que lo que quiero decir
* sea facilmente comprendido y, ademas, atractivo. No me
. considero tanto un pintor, sino mas bien un dibujante... casi te
- dirfa un disefiador que quiere expresar determinadas cosas. Lo de
. la obsesividad tiene que ver con eso: con hacer mi trabajo muy
: creible y muy atractivo.

. ¢Por qué se incliné siempre por el arte realista?

. Hoy el arte contemporaneo tiene una cantidad enorme de
: tendencias y posibilidades. Yo creo en el realismo porque entiendo
- que el arte es fundamentalmente comunicaciéon. Asi como el
. hombre de las cavernas dibujaba su entorno -sus miedos, sus
. creencias- y se comunicaba -incluso antes de utilizar el lenguaje
* escrito con el dibujo- los artistas hacemos lo mismo. Después los
- poderes de la Iglesia, las monarquias, el feudalismo y los demads
. sistemas de poder que se apropiaron del arte -como el mercado en
. las dltimas épocas- han distorsionado esa idea original de lo que el
. arte significa para una sociedad. A mi me sigue interesando
* comunicat, aunque respeto que a otros los interese otro tipo de
: experimentacién. Soy una especie de militante del realismo porque
- creo que es la forma mis eficaz de comunicar y de que el espectador
. pueda leet, decodificar o enterarse de lo que uno quiere decir.

Exitosos (acrilico sobre casimir, 100 x 70 cm, 2018)
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¢Qué opina entonces del curador, que es el que se encarga de
“decodificar” obras?

Creo que todo lo que haga un nexo, un puente o una forma de
establecer un vinculo entre la obra artistica y el publico esta bien. A
veces hay casos en donde los curadores toman un protagonismo
mayor que el de la obra y eso, por supuesto, no me gusta. Creo que
justamente el mercado -que no solo es dinero sino instituciones,
funcionarios y todo lo que rodea al arte- interviene de forma
demasiado preponderante ¢no? A mi, particularmente, me interesa
la figura del curador en las muestras colectivas, muestras que se
arman alrededor de una tematica y que juntan a varios artistas. Pero
en cuanto a muestras individuales... en realidad yo no creo que
nadie sepa mas de su obra que el propio artista. El es quien sabe
cémo presentarla, mostrarla o qué decir.

El circuito del arte es, muchas veces, muy frivolo.

Creo que, como en todas las cosas, hay gente mas valiosa que otra.
Hay mucho circo, mucho show, mucho marketing... Esto que ya
sabemos que existe en todos los érdenes, y también en el arte.
Igualmente no soy de ver muestras, ni de salir demasiado del taller.
De todas maneras el tiempo marca qué es lo que trasciende o no,
aunque tampoco estamos en una época en que la trascendencia sea
la prioridad. Por eso, tanto arte efimero y tanta obra que
evidentemente va a desaparecer en el tiempo. Ahora bien, hay
gente que cree en eso y me parece barbaro que lo hagan, el tema es
qué reciben los demas.

¢Cree que hay unimpulso por el arte realista?

Por supuesto que hay arte realista; siempre lo va a ver. Pero también
hay mucho de otras expresiones. Yo creo en realidad que la pintura
de caballete, que es lo que hago, es de alguna manera un lenguaje un
tanto anacronico. Pero también creo que hoy se ve mucho por
Internet... y la verdad que pintar un cuadro, unico, para que
después lo compre un sefior y lo cuelgue en su casa, me parece que
—en relacién a lo social o a lo cultural- no es una actividad muy
influyente.

Hay muchos jovenes que tienen cierta urgencia por exponer
¢Tendra que ver conla época en que vivimos?

Por supuesto que hay un signo de la época en dénde todo es mas
apresurado, mas rapido. También todo cambia y es raro que hoy un
chico joven quiera dedicarse a la pintura de caballete con todas las
herramientas y posibilidades que le da la tecnologfa. A mi me
sorprende que haya tanta gente estudiando en las escuelas, en los
talleres. De todas maneras, los tiempos para exponer los fija cada
uno y en la historia del arte hay grandes artistas que su mejor obra la
hicieron cuando eran muy jévenes ¢no? Y no solo en pintura,
también en literatura, musica y en todas las disciplinas. No sé si la
edad tiene tanto que ver. Por otra parte, el arte hoy, no requiere de
una formacién tan intensa y tan extensa en el tiempo como en otras
épocas en las que -por ejemplo- habfa un aprendiz que se iba
formando y recién a cierta edad podia pensar en mostrar su trabajo.
Hoy creo que se le permite al artista la frescura, el juego, y ciertos
permisos -un tanto, a veces, irresponsables- pero muy
contundentes propios de la juventud y que pesan mas que la
formacion académica extensa.

¢Le cuesta dar por terminada una obra?

En general trabajo en dos o tres cosas a la vez, tanto en pintura
como en escultura. Por una cuestion técnica -tengo que dejar secar,
0 que tengo que esperat a que la resina pueda fraguar- voy
trabajando en dos o tres obras simultaneas. Y cuando que ya estan
terminadas las dejo en una especie de trastienda que tengo al lado
del taller, a la vista; pero es mas una vista de reojo que una vista
directa ¢sno? Entonces las dejo ah{ durante uno cuantos dias... las
voy mirando al pasar, y veo si hay algiin detalle que corregir, alguna
cosa que cambiar... No tengo una manera de ver la obra y
considerarla terminada. Creo que tiene mas que ver con el
cansancio y con la nueva obra que estoy haciendo y que me esta
entusiasmando.

¢Por qué esa fascinaciéon porlalinea curva, sinuosa... lalinea
que se enmarafia?

No hay una explicacién consciente. Creo que tiene que ver...
porque me formé mucho trabajando en escultura, con figura
humana, el cuerpo desnudo... Me parece que esas formas le dan
cierta sensualidad a lo que hago. Es lo que me sale, lo que me gusta;
no hay otra cosa.

Es frecuente ver en sus trabajos a una mujer desnuda entre
hombres de traje...

En realidad son mujeres vestidas... lo que pasa es que estan
vestidas con prendas muy ajustadas, como si fuera una malla. Tiene
que ver con mi interés en trabajar sobre el hombre y la mujer de
Buenos Aires, de la zona céntrica, lo que se llama la “city”. Y este
hombre siempre estd de uniforme; lo que serfa su traje. Es el
hombre que trabaja en los bancos, en las empresas. Y la mujer
siempre exalta sus formas, su cuerpo; el escote, la minifalda, las
telas mas adherentes. Cada uno tiene su caracteristica. A su vez me
interesa hacer a la mujer muy fuerte, muy musculosa, con los
glateos, el vientre, los pechos muy marcados. Me gusta representar
ala mujer actual, que en las ultimas décadas ha tomado una fuerza y
un protagonismo mucho mayor. Su cuerpo es una metafora de esa
fuerza. Hoy hay mujeres presidentas, diputadas, empresarias,
cientificas, profesionales. ... Me parece que es importante marcatlo
a través de las formas. Ademads de todo esto, vos vas a la zona del
microcentro en pleno enero, febrero, y ves a los hombres con 40
grados de calor, con sus trajes y sus corbatas, mientras que las

<« Voladora (acrilico sobre género, 100 x 70 cm, 2017)
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mujeres estan con soleros y ropa muy suelta, mostrando mucho el -

cuerpo, mostrando mucho la piel. ..

Entonces ¢Qué le parece mas atractiva? ¢:La mujer desnuda °

ovestida?

En algunos casos hice desnudos, pero en general trabajo sobre esa -
segunda piel, que es la tela, la vestimenta. Y sobre toda la carga -

cultural y los significados que tienen una prenda u otra, usar una
tela con cierto estampado. .. Yo he trabajado sobre casimires, pero
también sobre gasa, encaje, lamé, telas estampadas floreados. Y los

estampados y disefios hablan de la persona que lleva esa ropa.

Ahora, por ejemplo, estoy trabajando con ropa pintada con |
dorado y plateado en referencia al dinero, el poder y el °
materialismo. Hablo de la ostentacion que hace a esta épocay que -

se refleja en esta ciudad de Buenos Aires.

Su trabajo se distancia del estereotipo de belleza femenina...
Me interesa mostrar a la mujer en su crecimiento o empode-
ramiento en las ultimas décadas. En general arco mucho los
vientres, los senos, las caderas, porque, mas alld de las épocas, las
culturas y las modas o el canon, intento exaltar las partes que

marcan la femeneidad. Muchos me preguntan si mis mujeres estan -

embarazadas, y no. Yo creo que la mujer, mas alld de tener hijos o
no, tiene una actitud protectora y contenedora, no sélo hacia sus
hijos, sino también hacia sus padres, hermanos, parejas, amigos. ..

Elhombre estd mas para afuera; siempre enfocado en el trabajo, el -

dinero y el poder. Y si bien la mujer ahora ocupa también esos
lugares, hay algo, mas alld de lo cultural, que la hace tener esas
caracteristicas. Por eso creo que a través de la exaltacion de las
formas, y puntualmente del vientre, estoy marcado ese lado.
Sus figuras estan hacinadas, no hay espacio entre ellas... ¢no
teme que sus personajes se asfixien?

Si, claro. Esos trabajos donde hay muchas figuras, que yo llamo

serie de los Remolinos, tienen que ver con la vida urbana, el -

amontonamiento, el hacinamiento, la urbanizacién y la
despersonalizacién. Osea, el hombre y la mujer, entran en un
remolino, en una voragine donde tienen que seguir el ritmo de esa
masa y se despersonalizan, pierden su individualidad. También
trabajo en algunos casos, un hombre solo o una mujer sola, o una
pateja, y siempre -si bien trato de conservar esa caracteristica de
realismo-, deformo bastante los cuerpos, deformo en funcién del
hecho plastico en si, pero también en funcién de las deformidades
propias del hombre enla vida urbana.

Considerando que es un artista cien por ciento urbano
¢Nunca tuvo interés, por ejemplo, por hacer un paisaje o
representar un tema gauchesco?

A mi me interesa el hombre y la mujer de Buenos Aires.
Excepcionalmente tengo un par de series que tienen que ver con la
naturaleza o las flores, pero hechas siempre de una manera muy
geométrica. Yo vivo en un lugar muy verde, rodeado de flores y
plantas y de alguna manera trabaje sobre el tema de la naturaleza
artificial. Pero el dmbito de lo rural no tiene nada que ver con mis
temas, por eso no lo encaro. S trabajé sobre la identidad, pero no
enfocado desdelo gauchesco, siempre desde lo urbano.

Ha recibido muchos premios...
exitoso?

¢se considera un artista

Me considero un artista con mucha suerte porque se me fueron
dando las cosas desde un principio y muy bien; y en un lugar como
Buenos Aires donde hay tanta cantidad de gente que se dedica al
arte. Realmente somos muy pocos los que tenemos la
oportunidad de exponer, comercializar nuestra obra y seguir
trabajando. Por supuesto que el éxito uno lo busca porque te
permite seguir haciendo. En la medida que uno va teniendo
reconocimiento, tenés la posibilidad de seguir desarrollando y
cumpliendo objetivos. Para eso sirve el éxito M
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Santiago de Chile

OFELIA ANDRADES

“Intento romper con la mirada tradicional de lo femenino”

Sumergida en la inagotable busqueda estética del retrato, la autorepresentacion o la selfie propone una nueva 6ptica
de lo femenino en su nueva coleccion: Narcisa. Construye un puente entre la mirada clasica del barroco ylas ilusiones

fotograficas dela actualidad “Todo se articula a partir del espejo como dispositivo y Optica”.

“Siempre he trabajado el retrato. Es un género que me fascina por
toda la complejidad que involucra. Tiene mucho de psicologia en
su elaboraciéon y planteamiento, involucra elementos de la
identidad. Estoy convencida de que es lo mas dificil de representar
en pintura y el mds rico en su significacion”. Explica, Ofelia
Andrades, joven pintora chilena que ha demostrado desde el
comienzo de su carrera artistica un interés particular e inagotable
por el arte figurativo. Encuentra su inspiracion en los grandes
clasicos - Rembrandt es una de sus principales influencias - para
resignificar bajo el espectro contemporaneo la tematica atemporal
del yo. Su obra logra reivindicar el retrato y la pintura de escenas:
invita a la exploracion geografica de los rasgos, al detalle del gesto
y el volumen enigmatico del rostro. Deja entrever un profundo
estudio del alma humana, los aspectos psicologicos ocultos en la
fisonomia del cuerpo y la convivencia de este interés como puente
entre movimientos artisticos: los modelos tradicionales y lo
nuevo. Podemos valorar la novedad de su contundente propuesta
observando el vigor que manifiestan los retratos. La forma en la
que Andrades encara el mundo de lo femenino explicatfa este

A Vestido azul'(@leo sobre lino, 60 x.45'cm, 2018)

/ Por Camila Reveco

nuevo espiritu  “La mujer ha sido histéricamente representada
como un objeto, deshumanizada, no sexuada. Siempre la hemos
visto en situaciones de pasividad e indefensiéon”. La lucidez le
permite orientar una 6ptica de la empatia con las féminas
representadas, desde un sentir de la intimidad. Culturalmente el
hombre se ha atribuido el rol de sujeto observador, quien
inspirado por sumusa ha elevado laadmiracién a representaciones
artisticas. L.a fémina, por otro lado, se ha ofrecido a ocupar la
posicion de objeto estatico, a contemplar. La Historia del Arte es
otro espacio en donde podemos leer que la sociedad ha sido
disefiada por y para hombres que no reconocen a la mujer como
sujeto activo de la creacion. Nombres importantes -como
Sofonisba Anguissola, Artemisia Gentileschi, Clara Peeters-
resultan una verdadera incognita a pesar de tratarse justamente de
grandes artistas, de un valor inmenso. El panorama del mundo
actual es favorable porque se han organizado diferentes colectivos
que, por primera vez en la historia, se animan a repensar como han
sido vistas las mujeres en los circulos oficiales. La lucha feminista
entiende, en palabras de Sheila Rowbotham —historiadora
britanica- que “las mujeres nos conocemos a nosotras mismas a
través de mujeres hechas por hombres”. La entrega de Ofelia
Andrades es considerable a la luz de estas teorfas porque recorre
los discursos contemporaneos. Se aleja de las propuestas estéticas
de la heteronormatividad al ofrecer el punto de vista del deseo de
una mujer sobre la otra e inclusive, como alude el nombre de la
coleccién -Narcisa- el enamoramiento de una mujer sobre si
misma. Sus cuadros representan, por lo tanto, un aire fresco, el
comienzo de un siglo que viene a reescribir los valores de la
tradicion artistica. Contribuyendo asi, a la deconstruccion de las
identidades que nuestro tiempo demanda. “Me gusta siempre
expresarme de acuerdo a mi manera de ver las cosas, conectarme y
comunicar desde mi propia existencia en este mundo, desde este
punto geografico, siendo mujer y todo lo que eso conlleva también
socialmente e historicamente para una pintora”, concluye.

Naci6 en Santiago de Chile y vivié en Buenos Aires...

Naci en Santiago de Chile y tenfa un afio cuando mis padres se
fueron a Buenos Aires a vivir conmigo. Es muy especial crecer en
otro pafs -que no es el tuyo o el de tus padres- porque te sientes
“otro®, un “extranjero®. Pero tu sabes que los primeros afios de
infancia son practicamente los mas importantes de la vida,
estructuran un poco toda tu cabeza, imaginario e identidad. ILa mia
quedd fragmentada o un poco indefinida. No conozco mucho el
ambiente artistico de Buenos Aires pero estoy en proceso de
conocer mas porque me encanta y tengo un carifio inexplicable
por esa ciudad.
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¢Qué palp6 del ambiente de esa ciudad?

-Crecer en esa cultura bonaerense me impregno para siempre y me
hizo diferente. Yo tenfa casi diez afios cuando volvimos a Santiago
de Chile. Fue alldi que aprendi a hablar, cursé mi primera
escolaridad, me alimenté. Haber vivido y crecido entre Argentina
y Chile me hace una persona diferente. Nunca encajé demasiado
aqui en Chile como en su idiosincrasia, en su manera de ser
culturalmente. Me hizo de mente abierta, me siento muy del Cono
sur, muy latinoamericana pero a la vez del mundo. No soy
patribtica, guardo un pequeno problema de identidad, por decirlo
asi. Me encanta todo lo que estd pasando en Argentina en este
momento respecto a los cambios abruptos que ha sufrido
recientemente en la politica y la respuesta que ha generado en la
poblacion. Generd un movimiento de reclamo social y derechos
que esta muy muy efervescente. Aqui estamos igual.

¢La experiencia en Londres de qué forma enriquecio su
pintura?

Uy, bueno vivir en Londres. .. una ciudad increible culturalmente,
por supuesto que me cambié. Hubo un quiebre y un salto ala vez
en mi persona. Mejoré muchisimo, dirfa yo, mi calidad pictérica.
Me dediqué a visitar los museos en busca de todas las obras
maestras que podia ver. Hice un tour de dos meses por Europa y
repetf un par de ciudades y museos. Fue mejor que un magister o
un doctorado en artes. Tenfa todo el tiempo para investigar algo
que ya habfa comenzado: el aspecto mas técnico de la pintura al
6leo, los métodos antiguos la técnica de los maestros antiguos del
barroco, el aspecto quimico fisico que tiene mucho que ver y esta
muy relacionado con la conservaciéon de la obra. Un
conocimiento que se perdi6 a partir de la Revolucion Industrial,
cuando se comenzo a vender todo envasado. Entonces ya ningtin
pintor tuvo que darse la molestia, ni le importd tampoco fabricar
sus propios materiales, a todo lo que ademads las nuevas

A Luna (6leo sobre lino, 60 x 45 cm, 2

vanguardias aportaron a su extincién. Claro que me enriquecio
mucho y por otro lado también me liberé artisticamente.
Inglaterra es el pafs del conocimiento.

¢De qué se trata su ltima serie de pinturas “Narcisa”?

Toda mi muestra se articula a partir del espejo como dispositivo y
optica. También alude al trastorno psicoldgico, el cual tiene una
relacion o mencion mas autobiografica, no porque yo sufra algin
tipo de trastorno, sino porque estuve con mujeres que sf los tenfan,
sin darme cuenta del problema. El espejo y el reflejo es uno de los
conceptos principales, y la tematica principal -para mi- es una
metafora del autoanalisis. Segtin lo que entiendo, y he comprobado
de mi propia experiencia, es que la auto representacion no tiene
nada que ver con la vanidad o el narcisismo como la gente tiende a
creer, mas bien es todo lo contrario para mi.

¢Con qué tendra que ver, entonces, la auto-representacion?
Me parece muy audaz y valiente la auto-representacién porque
implica poder mirarse, incluso escrutinarse. Es convertirse en un
clemento de analisis y de ensayo pictorico. Requiere de una
humildad y un sentido del humor especial. No es facil y siempre
recuerdo la primera vez que lo hice y lo extrano y dificil que se me
hacfa. No pude. Es tan desafiante y dificil enfrentarse a uno mismo
que lo estoy practicando justamente por eso. Un autorretrato es
como una terapia psicoldgica, es psicoanalisis. Es algo as{ como
invitar al espectador a ponerse en mis zapatos y ala vez sentirse a s
mismo mirandose al espejo. Funciona como un “espejo
metaférico”, eso me vuela la cabeza. El espejo ademas es un
recurso tecnolégico fundacional de este género. Hay una tension
entonces y un contrapunto respecto de estos recursos que son al
fin y al cabo de “memoria” entre lo instantaneo de la camara del
celular y lo lento que es la observacion directa del natural; que no
registra lo instantaneo ni es espontaneo, sino mas bien va
registrando el paso del tiempo, en todas las sesiones que implica.
Estaba en deuda o sentfa una deuda con el retrato exclusivamente
y en eso estoy ahora, retomandolo. También retomando el
autorretrato al natural que demanda un método diferente y que he
querido poner en practica. Hay un cruce y una relacion extrafia en
los retratos que estoy pintando que vienen de una experiencia de
un autorretrato frente al espejo. Una especie o sub-sub género
nuevo y de estos tiempos. Y aqui hay otro concepto, que esta
relacionado con la éptica y los dispositivos que ayudan a la
creacion de imagenes, pero que fue sumando un significado super
metaférico o simbolico.

¢Cémo es esto de trabajar con el espejo, qué implica?

La pintura con el tiempo fue sumando recursos técnicos para la
produccién de imagenes, y uno indispensable para el autorretrato
es el espejo -es muy barroco-. Todos los dispositivos estan juntos -
el ojo, el espejo que es un marco, la fotografia que congela todo lo
que ve el 0jo, y el celular, que es de uso cotidiano y facil de usar, que
es instantaneo, tiene una pantalla que nuestra el encuadre, el
resultado final-. Tiene la particularidad de ser una mirada muy
conectada con lo contemporianeo de las “selfies, auto-
representaciones” -que ha venido para quedarse y a reemplazar al
“diario de vida” para las artistas visuales-. Y el retrato o el
autorretrato en este caso del natural, que es algo un poco mas
clasico y que recuerda a este género antiguo.



Su forma de pintar parece de otro tiempo...

No sé bien, pienso que mi forma de pintar mas clasica también .
responde a una personalidad y una manera de ser. Pero por supuesto |
no esta exento aqui de las influencias que he tenido en mis estudios.
Estudio desde los once afios. Pasé por tres escuelas, y digamos que la. -
Gltima fue la Universidad de Chile. Quizs la mas influyente por su .
modelo francés, muy fuertemente cargada a la pintura del siglo XIX,
a esos marcos teoricos y filosoficos estéticos, por lo menos en el -
taller de pintura. Tenemos la herencia que tenemos de la pintura -
europea, somos una extension tardia de eso. A mi me gusta mucho .
citar a los grandes maestros que a mi me gustan con los cuales .
aprendo y sigo aprendiendo que son Caravaggio, Velazquez, Goya.
Hay muchos pintores que me fascinan, y por supuesto esta -
Rembrandt, por sobre todo. Pero ademds de citarlos me gusta .
mucho también subvertir esa misma tradicién basada en el .

desarrollo una mirada masculina, por supuesto.

Alapropiarselosle da su propia mirada...

-Me gusta mucho tomar esos modelos clasicos y datles un giro que -
generalmente incluye mucha ironfa, mucha parodia... en el fondo |
es cuestionarlo también y a la vez cuestionarse uno mismo. Param{
es muy importante siempre ser muy honesta ala propia mirada, que -
no tiene nada que ver con la de esos Maestros. Reflexiono mucho .
acerca del metalenguaje detrds de todo ese estilo “clasico o .
antiguo”. Hay mucho de parodia y cuestionamiento en mi trabajo,
la herencia que tenemos de ellos los determina de cierto modo -

como “Padres”.

¢Rembrandt seria su “Padre”?

Siempre bromeo con Rembrandt especialmente, porque me siento -
muy afin con su mirada que es muy psicologica y penetrante con el :
sujeto que él representa, y ademas bueno, de la melancolia. Ademas .
de que él fue el pintor que mas autorretratos realiz6 en su vida. Me .
siento muy affn con esa manera de ver su propia imagen y utilizarla

como un elemento también en su obra, que por supuesto

Alegorias II (6leo sobre lino, 115 x 160 cm, 2016) A

trasciende a ¢l como persona. También considero que Frida Kahlo
es mi “madre” porque ella también se autorretraté muchisimo. Es
mi modelo latinoamericano principal. Tiene una fuerza en sus
relatos, algo que no muere a pesar de todo el dafio que le ha hecho
la cultura pop, es inagotable esa mujer.

La mujer, las mujeres, el retrato femenino... siempre
presentes ¢por qué?

Si. Creo que las mujeres siempre han estado presentes en mi
trabajo. Yo soy mujer y me gusta que la mujer sea modelo de
representacion pero a través de una mirada distinta a la que estamos
acostumbrados a ver durante toda la historia de la pintura. La
mirada de la “mujet” por otra mujer, y la autor representacion es un
tema muy recurrente en las artistas, el cuerpo también. Digamos
que quisiera aportar una nueva mirada de la “mujer” en el arte y la
pintura, que es un oficio histéricamente cargado y desarrollado por
la mirada masculina en su mayoria. Me fascina lo femenino como
un mundo para explorar, pero quiero explorarlo desde una mirada
femenina, que lo hace mas particular. Soy lesbiana y por supuesto
eso puede ser una motivacion extra. La mujer durante toda la
historia ha sido el sexo discriminado por excelencia, esa es otra
razén y yo soy muy feminista ademds. Lo que mas quiero es
proponer una nueva mirada de lo “femenino”, y desde el femenino,
sin entrar en controversia, tratando de definir ese concepto.

¢Cual seria entonces su vision de lo femenino?

Es algo muy personal, con paradojas y contradicciones. No me
interesa la mirada “femenina” tradicional, la mirada
heteronormativa a la que estamos acostumbrados y hartos de ver.
Ahora la nueva tendencia de la pintura contemporanea esta
cambiando mucho. Me gusta representar la mujer desde una vision
muy personal y en accién, con una actitud auto determinada.
Apropiada de sf misma. Por eso las selfies que estoy pintando. Tiene
mucho que ver con eso de la imagen que cada una de nosotras

quiere perpetuar de si misma, no otra que se nos imponga M
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ARTISTA DE TAPA

Mendoza, Argentina

DAVID ACEVEDO

“Es dificil precisar qué sucede en la mente cuando se pinta”

Dibujante y pintor argentino -oriundo de la provincia de Mendoza- ha sabido crear una obra expresiva, que
oscila entre lo ilustrativo y pictérico. Un trabajo - tan sombrio como elegante - atravesado porla angustia, el
amor y la mentira. Los protagonistas de los cuadros, figuras de discretos parpados cerrados, nos interpelan...
¢Quién es el observador? ¢Quién el objeto a admirar? / Por Camila Reveco

¢Como podria definir su propia obra?

Es una busqueda constante por representar el cardcter expresivo de -
un sentimiento a través de una imagen. Cada representacion es una |
buasqueda distinta y a la vez total, tanto con la linea como con el *
concepto atmosférico de la imagen. Soy bastante ecléctico e incluso -
me siento comodo con todos los estilos, sobre todo con lo :

figurativo y expresivo.

Pero su relacion con el expresionismo figurativo es evidente...

En este caso mi obra se asocia a un expresionismo neofigurativo, :
si. Pero en otros trabajos hay un estilo neobarroco vy, en .
consecuencia, hay mucho de todo el arte anterior a esa etapa. |
Quiero decir que los estilos se relacionan y se encadenan; cada uno -
determina o desemboca en otro y asi sucesivamente, de la misma -
forma que se desenvuelve la historia de todos los hombres y de -
. Hay, en general, un alto componente psicolégico...

cada uno de nosotros.

- ¢De qué forma organiza generalmente su trabajo?

Hay trabajos que planteo desde una linea que sale y sigue su curso
espontaneamente. Otras veces hago varios bocetos y después
arranco con un pincel. Empiezo haciendo una cosa y termino en
otra, eso me pasa muy seguido. Pero el concepto siempre en algin
lugar aparece y de manera bastante inconsciente.

© ¢Yenelcasodeldibujo?
: Con el dibujo fluyo de una forma mas natural, sobre todo con el

lapiz y los marcadores ya que la linea constante que me
proporciona una continuidad. Con la pintura es distinto, son otros
tiempos. Ah{ ya no hay linea, hay contraste y atmodsfera cromatica.
Asi que la intencién es otra, no desde el concepto sino desde lo
representativo.

* Esun gran psicoanalisis. A mi se me hace por demasiado magico, y
- asuvez, demasiado extrafo pintar. Es muy, muy dificil precisar qué
. sucede en la mente cuando se pinta. Sin duda la locura ejerce cierta
. influencia en los artistas, pero creo que busco lugares emocionales
: inherentes a todos, y me siento identificado con rostros y patrones
- atmosféricos para determinar estados de animo en las imagenes.

. ¢Qué sentimientos son los que mas lo sensibilizan a la hora
. depintar?

- La angustia, la ansiedad, el estrés, el amor, la mentira... Incluso los
- sentimientos que ni siquiera entendemos, 0 que No queremos
. demostrar, esos que mantenemos ocultos y que no asumimos.
. Todo aquello que habita muy adentro es lo que mas me llama la
: atencién. Y ahi estd lo que trato de captar y lo que me interesa
- transmitir. Por eso me movilizan por completo las expresiones de
. la gente... De pronto armo una pintura, y bueno... pasa lo que
. pasa con todos los cuadros del mundo: una vez que se terminan ya
* se expresan por si solos, por sus propios medios y ahi quedarin
- librados a la libre interpretacion de quien los vea. Eso también me
. sensibiliza; enterarme de las diferentes interpretaciones que
. pueden tener mis dibujos, mis pinturas. La mirada del otro de
: alguna forma me alimenta y ayuda a completar cognitivamente el
- concepto dela obra parami.

. Por eso predominan tanto los rosttos...

. Si. El rostro con sus expresiones, en dimensiones formales, ofrece
* rasgos reconocibles a todos. En las pinturas le agrego al rostro el
. caricter expresivo de un sentimiento y eso genera un
" extrafiamiento. ..
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Lamirada de sus rostros —aunque muchos miren de costado—
parece interpelarnos...

-jQué problemal (risas). Es demasiado fuerte que un rostro pintado
te pida explicaciones... ¢no? Pero bueno, queda a libre
interpretacién del observador. Para evitar justamente esa
interpelacion en muchas de mis obras los ojos estan cerrados
porque es una mirada interior... uno se alimenta de sus
pensamientos y quizas mas que interpelarnos funciona como una
respuesta sensorial general, y a la vez dnica y exclusiva de cada
individuo, y esa mirada me permite ir completando el concepto de

mi obra con la mirada del otro.

El gran enigma de la Mona Lisa esta en su rostro, ella se rie de
nosotros.

Creo que el misterio de esa pintura estd en su mirada, los ojos son la
clave de la expresion. No sé si rie de alguien o en complicidad con
alguien... El sentido de la obra, es algo que a lo sumo, uno como
pintor solo intuye que ha podido lograr. En este caso creo que la
Mona Lisa es tremendamente enigmatica por la falta de informacion
que hay alrededor del cuadro y eso la hace tan interesante. La
incégnita es lo que impregna de misterio ese retrato magnifico.

En sus pinturas, alrededor de la figura, crea una atmoésfera
densa, muy emocional ¢como la elabora?

Con contrastes y equilibrio visual. Generalmente los fondos los
trabajo en tonos neutros. Buscando una atmosfera emotiva a través
de veladuras y muchos colores. La paleta la armo en el soporte asi
genera mas vibracion.

¢Tiene musas?
Si... las mujeres. Las mujeres producen algunos estados que inspiran.

Siempre hay alguna musa dando vueltas, en la mente al menos.

Dice que lo sensibiliza saber qué interpreta el publico frente
asu obra, pero usted expone muy poco, ipor qué?

La realidad es que las muestras que he hecho han surgido de
manera espontanea, no han sido planeadas. Ya sé que hay que
hacer cierto trabajo de marketing, ;no? Hay que venderse un poco.
Pero la verdad es que no soy muy bueno para eso, en mas... no sé
cémo se hace. Me gusta que hable solo mi obra, no me interesa el
petrsonaje -que en este caso soy yo- y lo que haga ese personaje por
mostrar, vender, o figurar. Es extrafio. Quiero simplemente que se
vean mis cosas y en la medida de lo posible que se vaya vendiendo
mi producciéon como tenga que venderse. Uno elige cémo vivir.
Es mi eleccién estar un poco azaroso frente ala vida. Yo he elegido
vivir de ésta forma, es mi manera de concebir la libertad, con todos
los riesgos que implica.

¢Coémo se lleva con los concursos, las convocatorias y los
jurados?

Es tan raro... a mi me han seleccionado en concursos con cuadros
bastante feos -que los he mandado asi por mandar- y cuando
mando obras que considero realmente buenas, me las rechazan
iHe ganado premios y menciones gracias a grandes manchas! No
se entiende bien cémo funciona el tema.

¢Se considera un pintor “marginal”? ;Qué esta al borde?
No... Para nada; pero si que esta fuera del sistema y simplemente
porque se dio asi. Los extremos nunca han sido un lugar de
comodidad para mi, y yo necesito para pintar y concentrarme, de
cierto equilibrio.

¢Como empez6 a pintar? ; También por azar?

Si, siempre dibujé. Comencé a pintar mas tarde. Pasé por la
facultad en la Universidad de Cuyo pero no me llamé la atencion
nada de lo que ahf me ofrecfan. Por eso decidi de alguna manera
seguir por mi cuenta. Yo no querfa ser licenciado, querfa ser pintor
y me molestaban las interferencias de ideas. Empecé a pintar en
serio a partir de 2003.

¢Cual es el balance que hace?

Me siento seguro... me siento tranquilo. Es que sigo buscando, sé
que me falta definir conceptos. Pero sé que disfruto de esto, no me
resulta pesado. Ahora creo que he encontrado muchas cosas, y a
nivel estético mas que nada, porque mis ultimos cuadros me
conforman bastante. Igualmente siempre va todo cambiando. De
pronto se cree que se encuentra algo y en realidad no; surge otra
inquietud que te hace volver a empezar. La fusion que he alcanzado
me gusta. Helogrado algo realista en un punto y expresivo a su vez.

¢Como se imagina en el futuro?

No es facil lidiar con las busquedas y tampoco creo que sea facil
lidiar con el entorno. El verdadero artista es el que realmente se
evade naturalmente de toda la pavada y la frivolidad. Hay que
buscar el propio camino con convicciones y pelearse mas.

¢Cree que su pintura tiene algo de depresivo?

No. Pienso que es reflexiva. Las obras tratan del caracter expresivo
de sentimientos y estados alterados de conciencia; desde la
plastica, claro. Por lo tanto el color actia desde lo emotivo. La
pintura tiene que tener un equilibrio formal muy sutil para lograr
sensualidad y belleza, dos factores indispensables en una obra mia.
Y eso no es depresivo.

< Duerme Vela (detalle, mixta sobre tela, 180 x 90 cm, 2012)



¢Considera su obra original?

Creo que las imagenes que habitan en nuestro inconsciente y
nuestro universo visual son el resultado de alguien que trabajo
sobre esa idea antes. Esto, sumado a la propia cosmovision de cada
artista, y en contextos geograficos y temporales diferentes, da
lugar a una construccién Gnica y personal, pero no original.

Nunca, ninguna propuesta, es original. Eso no existe.

Si tuviera que elegir una pintura que le cause profunda
admiracion, scual elegiriay por qué?

Elijo "Los desastres de la guerra III" (2007) del attista vienés
Gottfried Helnwein. En toda su obra muestra el dolor, la
violencia, la ansiedad, los temas tabu histéricos y politicos y
ademads con niflos como protagonistas. El arte que no plantee
conflicto es inocuo. Solo los artistas y los oprimidos le dan vida a
los sentimientos transmutandolos y conectandolos con el
inconsciente colectivo a través del arte. Esta obra plantea a la
perfeccion lo idiotas que son nuestros héroes. El mismo Helnwein
dijo sobre esa pintura: "Estamos atrapados en la voragine de la
propaganda, y todo esta bajo total vigilancia" Wl

Acerca de la obra de David Acevedo

En el pais de los ciegos
Por Pablo Chiavazza

Hay algo incémodo en las obras de David Acevedo.

Algo que resulta inquietante e intranquilizador. En sus

pinturas la quietud, el ambiente indeterminado, la piel
desnaturalizada tratada casi como un velo, son la

imagen del aletargamiento. Un sentimiento inasible que, a pesar de
todo, nos resulta familiar. Bl dice que pinta “estados de 4nimo”, y
una de sus amigas le dijo alguna vez que pinta el modo en que la
gente se siente, sélo que no se da por enterada.

Esta sensibilidad contemporanea, éste animo transcripto en la
pintura, no nos es ajeno. David esta al otro lado de la frontera que
marca la idea de que el arte es sélo belleza convencional o
banalidad pueril. Sus obras encaran un malestar comuin a nuestro
tiempo, ese mismo que puede definirse como el mandato incesante
de goce. El “debes gozar” del bombardeo cotidiano de la imagen
publicitaria que modela sensibilidades por repeticién, que
sobredimensiona frivolidades para colocarlas como formas de
realizacion humana, que invita a no pensar para ser pensados
desde afuera y que sanciona al disidente que encuentra que el
espesor y la densidad de la vida material se ve aplanado en las
pantallas que exigen de nosotros un reflejo convencional. Hay algo
en todo eso que no nos satisface y que aflora indirectamente en las
figuras de David. Hay, entonces, un problema que atafie a nuestros
modos de vida o, en otras palabras, a nuestra cultura. Y estas
imagenes son quizas un alegato en contra de una realidad
insatisfactoria.

David sostiene que el dibujar “resuelve problemas”. Quizas sea
ésta una frase excesiva. Quizas simplemente los plantea. Hecho que
no es para nada menor pues la resolucion de nuestros problemas

A Extrafio (mixta sobre tela, 60 x 50 cm, 2010)

depende del modo en que somos capaces de plantearlos.
Y ese planteamiento, en sus dibujos principalmente,
muestra un enmarafiamiento de lineas y valores que
marcan, fundamentalmente, la complejidad en la que el
sujeto contemporaneo se halla inmerso. Si, hay una analogfa entre la
proliferacion y atiborramiento de lineas y valores y la idea de la
complejidad de nuestra existencia, la ambigtiedad de nuestros
sentimientos, la contradiccién de nuestras ideas. LLa no uniformidad,
la cantidad de trazos que surcan un cuerpo y que lo definen en sus
limites, son un modo de plantear un problema en comun,
objetivarlo, arrojarlo a los ojos de los demas. Es en ese arrojar a los
ojos de los demas lo mas inquictante de nuestra experiencia en

comun, que su obra se reafirma como alegato contra la chatura del
mundo. No se trata de pesimismo o abandono. El pesimismo y el
abandono setfan dejar de pintar y dibujar.

David insiste, encara una y otra vez esa arista oscura del sujeto
contemporaneo, esa insatisfaccion que no se colma con el brillo y la
ultradefinicion de la imagen del bienestar comercial, que no se
rinde ala demanda generalizada de una felicidad enlatada. Quizas es
por eso que sus obras se ven mejor en la penumbra de la noche,
apenas intuidas bajo la luz tenue de una lampara, sin que se perciba
con claridad donde esta su limite, es decir, donde dejan de ser una
ficcion. Sus obras nos inquietan e intranquilizan por lo que insindan
de nosotros y nos atraen por el mismo motivo. Son una posibilidad
de enfrentar los mas elusivo y oscuro de nuestra condicion. Y si
bien no nos dan la respuesta, prometen considerar nuestra
existencia como algo mas que un mero reflejo aplanado en una
pantalla. Son precisamente estos aspectos que hemos apenas
enunciado en estas lineas, los que hacen de David Acevedo uno de
los mas importantes artistas jovenes de nuestra época Hl

Pablo Chiavazza es Licenciado en Historia del Arte por la Universidad Nacional de Cuyo, Mendoza. Actualmente es coordinador del Archivo
Documental del MMAMM e investigador desde la perspectiva de la Historia Social del Arte Regional. Curador y critico independiente.
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& SHERYL LUXENBURG

“Soy una persona extremadamente organizada y sistematica”

Gracias a los beneficios de un mundo hiperconectado descubrimos a esta pintora canadiense quien ha elegido el
hiperrealismo como medio para su obra artistica. Aflos de ardua dedicaciéon le han permitido desarrollar una
curiosa técnica -mezcladelacrilico conlaacuarela- que resulta enimagenes de evidente precision fotografica.

/ Por Camila Reveco

Floating #2 Y
(actilico sobre lino, 40 x 35 pulgadas, 2012)




Gotta Quit
(acuarela y acrilico sobre arcilla, 20 x 20 pulgadas, 2014)

Sheryl Luxenburg desarrolla una propuesta pictérica centrada en -
la realizacién de retratos femeninos. Logra profundizar en la .
comprension del constructo emocional de las mujeres a través de .
un trabajo minucioso con la técnica, gracias al cual consigue °
aprehender el vigor del gesto: “Me enfoco en las expresiones *
faciales de las emociones humanas que atraviesan algin tipo de :
turbulencia”. A menudo los hiperrealistas focalizan su produccién .
en el despliegue técnico y dejan de lado el aspecto conceptual, la
veta més personal que estd impresa en la obra de un artista. Sheryl -
logra sortear esta tradicional limitacién para presentar un trabajo -
que se agrupa en torno a tematicas unificadoras. “Trabajo en series .
que incluyen desde seis hasta diez pinturas”, series en las cuales se |
complementan dos aspectos fundamentales en una obra de arte: -

técnicay expresion.

El trabajo de las emociones y el mundo interior se deja ver en las -
meticulosas representaciones pictoricas. Cada una de ellas es .
cuidadosamente planificada para lograr el objetivo final que es, al .
fin y al cabo, dominar con maestria la exigente técnica del :
hiperrealismo. No hay lugar para el azar o la improvisacién en su
pintura. “Jason de Graaf, Alvin Richard, Anne-Marie Kornachuk -
y Paul Beliveau son algunos de los hiperrealistas que estdn entre .
mis favoritos”, explica Sherly luego de comentar que en Canada, la |
corriente ha perdido adeptos. El arte abstracto y el paisajismo son *
las estéticas mas cultivadas. La artista se muestra dispuesta a -
compartir los secretos técnicos que solo la practica y la experiencia -
de mas de cuarenta afios de trabajo le han permitido descubrir.
Tanto en su pagina personal, como en la entrevista, especificé *

aspectos muy puntuales de su trabajo con el acrilico y las acuarelas.

Realismo, foto realismo e hiperrealismo, siempre los °
términos generan confusién entre el publico ¢Usted como -

los diferencia?

A mi entender, el realismo es un movimiento que surgié en 1850 .
como una reaccion en contra del romanticismo, y que representa .
los temas de manera auténtica, tal y como aparecen en la realidad,
sin idealizaciones imaginativas, para favorecer a una observacion -
minuciosa de las apariencias externas. El fotorrealismo, en .
cambio, lo entiendo como un movimiento artistico que .
evoluciond a partir del Pop art como una reaccién en contra del
expresionismo abstracto. Un término de Louis K. Meisel del afio -
1969, y en este género, el artista utiliza la fotografia y una :
representacion plana del espacio como material de referencia .
principal. Después el artista reproduce la imagen -de la manera

mas realista posible- usando 6leo, acrilico, acuarela, etc.

¢Y el hiperrealismo?

El hiperrealismo, aunque fotografico en esencia, implica un
trabajo mas suave sobre la figura que se representa, porque se la -
exhibe como un objeto viviente y tangible. A las figuras se las :
trabaja minuciosamente para crear una ilusion de realidad que no .
existe en la fotograffa original. Las texturas, los efectos de :
iluminacién y los sombreados se enfatizan mds que en el material -
de referencia. El hiperrealismo no es una representacion estricta -
de la fotograffa, sino que implica el uso de elementos visuales para -

crear unailusion de una realidad donde nunca existio.

¢Qué relaciéon encuentra entre el hiperrealismo y el pop art,
considerando que ambos surgen en la misma época y que
evocan alo contemporaneo?

El pop art utiliz6 métodos comerciales como el estampado, la
serigraffa y la reproduccion de obras; le resté importancia a la
habilidad del artista de subvertir la realidad. En cambio el
hiperrealismo utiliza la camara para obtener el material de
referencia. Aunque en ambos movimientos el tema representado
enlaobra reflejaalavida en ese momento ylugar en especifico.

A usted sela considera hiperrealista....

Si. Escojo cada tematica especificamente para que represente a mi
psiquis emocional.  Aquellos elementos tematicos son una
extension de la ilusiéon visual que se representa; y esta es una
caracteristica que diferencia al género de la escuela del

fotorrealismo, que es considerada mucho mas literal.

¢Qué le atrajo especialmente de esta técnica?

Soy una persona extremadamente organizada y sistematica. Estoy
muy enfocada en mis objetivos y siempre sé¢ exactamente qué
quiero expresar con mi trabajo. Necesito saber como se vera el
resultado final incluso antes de empezar. Trabajo en series que
incluyen desde seis hasta diez pinturas; selecciono el tema de
antemano, diseflo cada imagen para después pintar hasta
completar todo. Cada serie me toma muchos afios.

¢Nunca tuvo algin conflicto entre sus preferencias
estilisticas y la formacién que obtuvo enla universidad?

No. Siempre he aspirado a hacer trabajo figurativo con una
representacion plana del espacio, por eso busqué educacion
formal en instituciones que pudiesen ofrecerme lo que querfa. En
estas tltimas décadas, mi trabajo se ha vuelto mas preciso, lo que
atribuyo a cuatro décadas de experiencia y a mi aprendizaje bajo la
tutela del reconocido Tom Blackwell (1938), un artista
perteneciente ala primera generacién de fotorrealistas.
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I Love My Hat
(acuarela y acrilico sobre papel, 30 x 22 pulgadas, 2008)

¢Qué aprendioé, puntualmente, del pintor estadounidense
Tom Blackwell?

Tom me ensefié a ser paciente y a no abrumarme con la
impresionante cantidad de informaciéon que (obviamente)
requiere crear una pintura. También me ensefié una metodologfa
para transcribir unaimagen hacia la cuadricula.

¢Comologro semejante dominio de la acuarela?

Mi técnica para pintar acrilicos es la misma que uso para pintar
acuarelas. Uso una paleta de colores similares. Luego, hago la
impresion con numerosas capas de gesso blanco y aplico la matrca
Golden Absorbent Compound —absorbente- sobre la capa con
gesso. Asi obtengo una superficie blanca como un diente, pero
liza. Utilizo un médium granulador y otro de veladura, ambos de
Winsor & Newton -tanto para mis acrilicos como mis acuarelas-
aunque el fabricante no lo recomienda para acrilicos. Durante mis
afios de experimentacién descubrti que la combinacion funciona y
se ha vuelto mi técnica favorita. El granulado y la veladura se
mantienen firmes, siempre y cuando se les aplique un retardador
para acrilicos. Ia unica diferencia entre el uso de acrilicos y
acuarelas es que tengo que aplicar mucho mas médium retardador
para el acrilico. De lo contrario, utilizo técnicas de pincelada
comunes, aerbgrafos, o recurro a técnicas de veladura que sean
aplicables para ambos.

¢Asi es como consigue que el acrilico tenga un efecto
distintivo... acuarelado?

Utilizo un médium granulador de Winsor & Newton que crea ese
efecto moteado o granulado, enla acuarelay en el acrilico.

¢En qué formatos suele pintary por qué los elige?

Por lo general, el lienzo de mis acuarelas es de 56 x 76 cm porque
uso papel Arches, prensado en ftio, de 300 a 640 gr/m2 y se vende
en este tamafio. Las dimensiones para el acrilico en lino varfan
mas: 91 x 61 cm, 91 x 76 cm, 152 x 76 cm. Intento no pintar en
lienzos mas grandes que 152 x 76 cm porque no podria
acomodarlos en mi estudio.

- A veces fluctia entre el realismo y el hiperrealismo ¢le
parece? (Sus retratos son muy fotograficos, en cambio en su
pintura urbana se notala mancha, la pincelada)

Las escenas urbanas son parte de obra mas temprana y menos
formal; ademds de que una gran mayorfa estin hechas con
acuarela. Soy bastante relajada con la acuarela y me permite
trabajar de manera mas suelta. Con actilicos, pinto de manera mas
obsesiva debido a la ansiedad que me genera el manejo del
pigmento, pues se seca demasiado rapido. El soporte de trabajo
también ofrece distintas oportunidades. El papel para acuarela
prensado en frio tiene cierta textura y tiende a ser mas suelto,
mientras que el lienzo de lino puede ser comprado o se lo puede
lijar hasta hacerlo mas suave, ademds de que tiende a parecer mas
firme. Usualmente, pinto un bosquejo con acuarela y después
hago la pintura formal en acrilicos sobre lino.

Camouflage (acrilico sobre lino, 36 x 24 pulgadas, 2010)



Me llama la atencién que en las series de sus retratos
femeninos haya poca variacion en la posicién de las
modelos, enlos encuadres o planos que elige...

Es que me especializo en pintar el torso superior. Me enfoco en las

presiones faciales de las emociones humanas que atraviesan
algin tipo de turbulencia. Una gran parte de mis tematicas se
relaciona a personas que han sufrido sensaciones de angustia,
conflicto o furia. Mi serie “In the shower, condensation and wet
surfaces” -En la ducha, condensacion y superficies himedas- es
sobre personas interactuando con superficies transparentes,
vidrio y agua, simbolizando agotamiento emocional y una
sensacion de confinamiento e indiferencia. El drama en sus
rostros resa una pérdida personal. El elemento del agua
representa a las ldgrimas y la limpieza. Se muestra la forma en que

elagua estalimpiando el dolor ocasionado por sus sufrimientos.

Beginning (acrilico sobre lino, 36 x 30 pulgadas, 2017)

o percibe, en general, el ambiente artistico de Canada?
En mi género en particular no hay muchos artistas que estén
viviendo en Canad4. [.a accion se concentra mas en Estados Unidos
—de ddnde proviene el género - asi como también en Europa, Reino
Unido y Sudamérica. En estos lugares expongo mi trabajo.

Por ultimo, ¢habra algo de sexismo en el mundillo del arte o
cree que es unmito? ;Cémo lo percibe desde alli?

Tengo muchas amigas artistas en todo el mundo con quienes tengo
amistades muy valiosas. Nos estamos apoyando constantemente y
siento que esto es muy importante teniendo en cuenta que una
gran parte de los pintores hiperrealistas y figurativos son hombres.
No necesariamente opino que existe prejuicio contra las mujeres
artistas, simplemente que hay pocas. En la mayorfa de los casos soy
latnicaartista femenina en las exposiciones colectivas Ml
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ENTREVISTA
# diecisiete

“Me gusta captar la quietud, el silencio de las plantas”

Oriunda de una colonia de inmigrantes japoneses establecidos al sur de Paraguay, dedica la vida a pintar la
vegetacion con una sutileza admirable, utilizando su propio jardin de modelo. Ha sabido integrarse a la gran
familia de realistas latinoamericanos con un estilo transcultural en el que conviven las miradas de oriente y

occidente. / Por Camila Reveco

“Me gusta captar las multiples facetas que presentan las plantas. Su
quietud, su silencio amable o agresivo” explica Yuki Hayashi quien
se dedica -en detalle y con maestrfa- a pintar la naturaleza de su
propio jardin. “Les doy agua de grifo, abono y ellas me responden,
crecen, se multiplican, florecen” y es inspirada por este
intercambio que crea su obra. Eljardin como espacio de sentido es
un lugar en donde los diferentes aspectos de la vida se manifiestan.
Enigmatica, explica que desde hace dos afios las sombras también
forman parte de sus retratos naturales. “Busco un poco de
molestia en la composicion, la inestabilidad, el vacio”, un espacio
para pintar el ciclo, la vida y la muerte, como ventana para observar
el mundo. “Si estoy en Japon soy paraguaya; y si estoy en Paraguay
soy japonesa”. El eterno dilema del emigrante -figura clave del
siglo veinte- la atraviesa. Aunque, no fue solo su sangre sino una

A Lirio casablanca
(lamina dorada y 6leo sobre lienzo, 40 x 60 cm, 2016)

solida formacion académica en la Universidad de Tsukuba, la que
termind por determinar la fuerte influencia de la estética. Hayashi
finaliz6 su maestria en pintura japonesa para radicarse en el "99 en
la ciudad de Asuncién en Paraguay y formar asi, parte de la
corriente de realistas latinoamericanos, entre quienes encuentra a
artistas de cualidades humanas admirables. Yuki, merece nuestro
interés por abrirse camino en el mundo del arte como mujer y
como embajadora cultural de oriente. Sus palabras dejan ver a una
persona reflexiva y auto consciente. ¢Qué hay detras de esta
pintora de ojos rasgados, de profunda y gran sensibilidad?

¢Yuki Hayashi es su nombre verdadero? —en Internet vi
casualmente que asillaman a una terapia energética-

Si, es mi nombre verdadero y tnico. Las letras japonesas o ideo-
gramas se llaman “kanji”, y las letras tienen sus conceptos. En mi
caso (FA#2) se conforma de dos letras “Yu”, que significa
libertad y “Ki”; desde el inicio, orden, futuro. Mi apellido
Hayashi (#£) significa dos arboles, o sea bosque. Respecto de la
terapia energética Yuki (&), me costé encontrar la infor-
macion en japonés por no saber el ideograma correcto. Fonética-
mente es igual, perolaletray el concepto es diferente. En este caso
significa algo asi como "energfa ludica" y se trata de un sistema de
terapia que mejora el estado de salud de una persona por medio de
la energfa que el terapeuta trasmite a través de sumano.

¢Como influye su sangre japonesa al momento de crear?
Mirando desde el resultado, algo habra. La estética del vacio por
ejemplo. Pero cuando estudiaba mi postgrado en Japon, mis
profesores al ver mis propuestas de obras decfan que se notaba lo
latino, y aqui en Paraguay soy japonesa. Como que existe “algo
mas” que mis ojos rasgados. Entonces pienso ¢seran
percepciones muy subjetivas de las personas de mi entorno que
definen mi origen? Si estoy en Japén soy paraguaya; y si estoy en
Paraguay soy japonesa. ¢Qué aspectos en mi proceso creativo son
inconscientes? Pero considero una gran ventaja conocet, vivir y
comprender dos culturas muy diferentes, como ser paraguaya y
recibir la herencia cultural japonesa de mis padres.

¢Siempre le interesé la naturaleza, la belleza de las plantas y
flores?

Si. Las plantas y flores fueron -y siguen siendo- mi motivo de
trabajo. Alguien me dijo que no le pongo el mismo empefio a los
otros objetos como a las plantas, y se observan en las obras las
diferencias de mi interés entre dibujar y pintar hojas, raices y
espinas con excesiva atencién y una piedra o plantera que ocupd
un espacio en mi composicion.
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A Jardin'de sombras (6leo sobre lignzo, 150 x

Me gusta captar las multiples facetas que presentan las plantas. Su
quietud, su silencio amable o agresivo. Las plantas responden al
tiempo creciendo, transformandose hasta su muerte, la no-vida
que represento como parte de su existencia.

¢Qué significa para usted el jardin?

Mi jardin significa mis cosas, mis gustos, mis busquedas, mi tiempo,
mi cuidado, mi trabajo, mis manos dentro y fuera del lienzo. Eso
que al inicio posefa una vida natural bajo el agua de la regadera, en
algin momento pasa por mi y se convierte en obras. Algunas
repetidas en diferentes situaciones, diferentes enfoques, diferentes
formatos. Vivo en un pequefio departamento y todas mis plantas
estan en macetas y otros recipientes. No pretendo decir que esto
sea “naturaleza natural”, pero creo que lo podemos considerar
como una interaccion de buena voluntad. No sé si es justa, pero las
cuido del sol muy caliente, y les doy agua de grifo, abono, y ellas me
responden, crecen, se multiplican, florecen y la cebollita e hierba-
buena tienen buen sabor. La belleza existe, o tal vez es cegada por el
cariflo que uno cultiva con la convivencia o el amable engafio de
Instagram que todo lo presenta como “bello”. Y yo hago obras con
sus imagenes y disfruto de todo.

¢Es su propio jardin entonces el que representa?

Mi jardin es un conjunto de cosas y situaciones, y es mi recurso de
composicion. Busco un poco de molestia en la composicion, la
inestabilidad, el vacfo, formas puntiagudas o enmarafiadas y
superpuestas, un contraste intenso en tonalidades. Objetos o vacio
que me satisfacen. Me agrada la convivencia. ILas variadas etapas de

- lanaturaleza viva y muerta, seca, llegando a la naturaleza artificial,
. que obviamente sigue formando parte de mi jardin. No porque no
. se necesite el riego deja de ser mi jardin. Hace como dos afios las
: sombras también forman parte.

. ¢Cual es su técnicay con qué materiales trabaja?

. Me atrae mucho la técnica de dibujo, ldpiz grafito, tintas, aguada y
* plumilla, y como recursos de colores acuarela y oleos. La
- propuesta técnica nace de la intencién de una forma especifica de
. representacion del motivo. Las técnicas y materiales incluyendo
. conocimientos y destreza, son para mi un medio, un elemento que
' tengo a mano y me es importante poder seleccionar libremente.
- Ultimamente incorporé liminas doradas, oro genuino y plata
: genuina, incluyendo asi el correr del tiempo. Por el proceso de
. oxidacién natural de la plata la obra va variando; esa parte se pone
. cadavez mas oscuray eventualmente se oxida.

- ¢Coémo ve el escenario pictérico de Paraguay?

. En el escenario pictérico del Paraguay hay mucho que hacer.
. Principalmente en la valoracién de las obras de artes, en la
: consciencia de las personas involucradas, en la politica y entre los
- consumidores. Y entender que es un espacio que tenemos que
. ganar con un trabajo constante, como cualquier otra cosa. Pero
. creo que tenemos muy buena perspectiva para el futuro.

- ¢Qué pintores contemporaneos admira?
. Siento admiracién muchas veces al conocetle al artista, y por sus
. cualidades personales, mas que solamente observando sus obras.
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Aunque hoy dia por medio de las redes sociales tenemos la *
oportunidad de ver obras impresionantes de los artistas del -
mundo, siento mas palpable la admiracién por las personas .
cercanas a quienes conozco. Encuentro colegas que admiro por .
diferentes cualidades, o tal vez soy facil de impresionar. Por |
ejemplo admiro la generosidad con que comparte sus :
conocimientos y experiencia de Emmanuel Fretes Roy, tambiénla -
flexibilidad de emprender temas nuevos y la velocidad con que -
produce sus obras. De Alfredo Quiroz admiro la forma como |
genera sus obras. Siento por sus obras algo autentico, espontanco
y muy de ¢él como un autorretrato. Veo su persona, oficio de -
médico, la innovacién conceptual que él mismo busca para sus :
obras. Benjazmin Ocampos también, me quede sorprendida |
cuando conoci al artista. Al inicio no me agradaba tanto sus obras.
Por lo muy explicito y sexual y un tanto incomodo ver. Luego de -
conocerle entendi que son sus suefios, pensamientos, que lo .
plasma en cualquier momento cuando surge, en forma muy literal. .
Admiro la autenticidad que hace sentir en sus obras. Pienso que
capaz me atrae y me nace la admiracion por estos artistas porque -
deseo una expresion mas personal en mis obras, o serd que lo que .

tengo no me conforma del todo. No sé.
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¢Quéle gustahacer en su tiempo libre?

En mi tiempo libre suelo hacer cosas en el jardin. O con mi terere o
mate -dependiendo de la temperatura-, sélo mirar. Suelen surgir
ideas de obras. Paso mucho tiempo de ocio planeando, pensando,
dibujando y me encanta estar sola. La literatura es un tema
pendiente. Pienso que debo leer mas pero aun no logro que sea un
habito en mi. Hice algin intento a ver si me generaba algunas ideas
para pintar, pero tal vez debo adentrarme un poco mas. Y el cine,
no suelo ir a la cinemateca, pero me gustan las peliculas. Suelo ver
por television o por you tube. Me gustan los dramas como “Three
seasons” de Tony Bui.

Por ultimo ¢Qué aspectos dela cultura japonesa son los que
mas le conmueven?

Tal vez me gusta el desapego. Parece que no tengo sentimientos
intensos como suelo ver en las personas a mi alrededor. Por
ejemplo, cuando alguien fallece, o cuando se va una mascota,
cuando pierdo cosas o hago un mal negocio logro no lamentarme
mucho. Pienso cémo la cultura japonesa acata el destino. Dejar
que pasen las cosas, sin que me altere mucho y mantenerme bien,
agradeciendo. Eslo que creo que heredé y me gusta

" _;Agosto*poty II (6leo sobre lienzo, 61 x 73 ¢cm, 2016) ¥




NOTASSEOPINION

Miguel Gandolfo
yla belleza esencial
Por Andrés Caceres

I.a madera acompafié6 al hombre desde tiempos
remotos. Se hizo punta de lanza para que el primitivo
alcanzara el alimento. Lo preservo de la intemperie. Se

inmol6 para darle fuego y, cuando aparecieron tornillos, sierras y -

pulidoras, se hizo cobertura suntuosa de techos, pisos y paredes.

reparadora de fatigas. Baul secreto de la carta de amor.

y que la vida, aun en sus menesteres domésticos, se
asuma en su entera dignidad y se torne artistica. Esta
utopia conforma su horizonte vital y nos sefiala un
universo de contemplacion ascética, que marca a su
escultura en forma indeleble.

Dicho de otra manera, lo laceran la insolidaridad, la
estupidez, la crueldad, la violencia. Ama a la ilusion,
mas no soporta el ilusionismo. Aborrece lo patético y el mal gusto.

. De tal modo, cultiva, convencido, porque asi lo siente, la poética del
Fue cilido suelo del pie descalzo. Puertas y armarios del resguardo -
personal. Ventanal abierto al cielo. Mesa del pan familiar. Silla .

despojamiento. Casi no recurre a titulos. No hay exaltacion ni
contrastes. Son ideas corporizadas en esa maravilla que es la

. madera, logrando formas sensibles que tonifican el espititu.

Miguel Gandolfo, amante insomne de driades vaporosas, se hace -

carne con ella, y ella, d6cil a sus manos habiles, se entrega segura de

Cada obra acentua la sensacion de estar frente a objetos platonicos,

. fruto de su legitima urgencia de limpidez, de orden, de paz, de
perdurar en su pristina pureza, en su esencia incomparable de -
materia primigenia. Esa desnudez, ese despojamiento que logra -
nuestro artista, da cuenta de un renunciamiento a ornatos que

puedan conceder solo halago visual, y lo hace para incitarnos a la -
meditacién que habra de librarnos, hoy més que nunca, de toda .

supetfluidad, de todo egoismo, de todo afan de poder.

De su romance con la madera, intenso y fiel, nacen objetos que en .

su sencillez y aspereza varonil, llaman al silencio y emocionan. Tales

sentimientos provoca su actual muestra en la galerfa de Daniel -

Rueda, ese espacio que cedi6 Hiperceramico, cuyas autoridades
son, sin duda, amantes del arte con mayuscula. Miguel, ya lo sefialé

en otra ocasion, elige la heterodoxia y la autonomia porque rechaza -
la estética consagrada en tanto significa molde, moda, convencion .

determinada por éxito de marketing, gusto masivo o preceptiva que
comptima o limite su misticismo laico. Para arribar a esa playa de
belleza pura, constrifie su trabajo alo esencial: maderas con formas

abstractas, geométricas, sin color y, en la presente muestra, sin -

siquiera el barnizado.

Sostiene, a la vez, varias lineas. En una, hace una lectura critica,
poéticay reflexiva de la realidad, enderezada a denunciar el absurdo
y la estupidez. En otra, dentro de un purismo que se asienta en
presupuestos constructivistas, sin caer en la encerrona geométrica,
evita la narracién en forma taxativa y en ambos casos, toda
representacion que recuerde aquello que rechaza: lo consabido, lo

banal, la masificacion light, la gratuidad e, inclusive, la propuesta *

racionalista del arte conceptual.

En tanto artista, Miguel profesa una estética que incluye a la ética
como punto de partida. En tanto ciudadano, quiere vivir en poesfa

Miguel Gandolfo nacié en 1965. Es licenciado en
Artes Plasticas de la Facultad de Artes y Disefio
por la Universidad Nacional de Cuyo, Mendoza.
Desde 1986 expone dibujos, comics y esculturas.
También realiz6 escenografias para teatro.
Actualmente trabaja en esculturas y diseno de
muebles, puertas y otros objetos artisticos.

naturaleza virgen, de inquietud espiritual. Descubre, con respeto
sagrado, el cuerpo de la madera, su aroma ancestral, su intima
ternura, y la moldea conformando relieves cuya belleza se cifra enla
sencillez W

Andrés Caceres es ctitico literario y de artes plasticas desde 1968. Ha
participado en libros colectivos y ha publicado cuentos, poemas, ensayos e
innumerables articulos y entrevistas a personalidades de las letras, la
filosoffa, antropologfa, sociologfa y artes, recibiendo numerosos premios.
“Ritual de la memoria” (2018) es su mas reciente libro publicado.
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Para morir simplemente
hay que estar vivo

u unico deseo era batir las olas del mar con sus manos

aun virgenes. Desafiar lluvias con su mirada que ahora respiraba
en migajas. La realidad de poder ser madre y tener un esposo digno.
Pero eso era imposible. El Todo cambi6 su destino y detond sobre su
juventud como estiércol. Se oxidaron sus parpados y manos para que

no pudiera defenderse de la muerte. La crucifixion de su futuro era miseria. ..

Andrés Oliver del libro: “Para morir simplemente hay que estar vivo”



Bogota, Colombia

ALFREDO ARAUJO SANTOYO

“Pienso que el arte no puede ya limitarse a un oficio
puramente artesanal, plastico y aparente, sin un
trasfondo estructurado o un pensamiento conceptual
que lo avale”, sefiala el artista colombiano, quien no
solo ha logrado una obra sensual y polémica, sino que
sabe explicarla —y a si mismo- con verborragia e ironia.
Amparado en las corrientes actuales que hacen foco en
el espectador como vehiculo de sentido del arte, utiliza
el desnudo como espacio en dénde surgen las
preguntas. / Por Camila Reveco

El arte es un elemento inherente 2 la condicion humana, asi como
también el erotismo y la fantasfa. Temas que el artista plastico
colombiano Alfredo Aratjo Santoyo elige para desarrollar su obra.
La frontera o el limite que existe entre el erotismo y el desnudo,
incluso la pornografia es uno de los espacios que mas le interesa
estudiar. “Siempre he defendido que la obra de arte (...) es una
especie de ventana, que abre hacia el inmenso paisaje subconsciente
de quien la observa.” Aragjo Santoyo se formé en la Academia de
Bellas Artes de Bruselas —Bélgica- durante diez afios y alli tuvo el
privilegio de estudiar con grandes artistas. Hizo una maestria y se
especializ6 en escultura, ceramica y dibujo. Mas tarde -en busqueda
de atn mas respaldo técnico- continué su perfeccionamiento
técnicas pictoricas. Su estancia en Europa le permitié —al momento
de regresar a su Colombia natal - compartir los conocimientos y
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“Mi interés por el desnudo se basa en la busqueda de quiénes somos”

saberes cultivados. Hace mas de veinte afios se radicé en Bogota
donde ejerce la docencia y tiene alumnos de varias partes del mundo
que lo visitan para estudiar con ¢él. En su trabajo, un imaginario
excesivo de posibilidades de la vida sensual de hombres y mujeres -
sugeridas por medio del erotismo y representadas a través de
cuerpos en movimiento- construyen un mensaje sobre el deseo, el
placer y el delirio. Las connotaciones que el espectador puede leer
son infinitas. Entre quienes se animaron al ejercicio consciente de la
observacion ha habido tanto apreciacion de la estética como un
extrafio rechazo — posiblemente surgido de la incomodidad —
“Pienso que es justamente el rechazo lo que nos hace artistas!”,
responde el pintor de forma sagaz.

¢Hubo alguna circunstancia detonante por la cual empezé a
dibujary pintar?

Segun la tipica mitologfa familiar que se desarrolla a partir de las
fantasfas de las abuelas, profusamente alimentada por los tios
exagerados, y rapidamente asimilada por el consenso general, en mi
casa se dice que yo naci pintando. Otras versionas afirman que nacf
esculpiendo (en plastilina) y algunos mas afirman que ya en el
hospital me pusieron pinceles en la cuna. El caso es que en realidad,
no puedo decir con certeza cuando o como empecé a incursionar en
el campo de las artes plasticas. Mi madre estudié Arte en una
prestigiosa universidad de Bogota, mi padre estudié musica ademas
de administracion de empresas porque lo correcto era que fuese una
persona seria y no un artista-hippie-medio-loco-muerto-de-hambre,
desde mi nacimiento aportaron un medio lleno de arte para que yo
creciera y plagado de ejemplos para que yo imitara, asi que el hecho
de que como buen primate yo imitara a mi madre y tratara de pintar
era apenas Darwiniano. Evidente-mente, si el nifio entonces pinta o
juega con plastilina, siendo hijo de artistas y sobtino de otro pintor
famoso, era claro que el mocoso no podia ser abogado.

¢Siempre tuvo “facilidad” para el dibujo?

Siempre he tenido dificultades con eso de “tener facilidad” o “tener
talento” porque no creo que el arte sea algo innato o un don
especifico inyectado por alguna deidad en el neonato y que lo
predetermine de alguna forma. Creo que todos nacemos con las
mismas neuronas y el mismo potencial, a menos que haya un
deterioro previo de la corteza cerebral por enfermedades o

- problemas en la gestacién o abusos de sustancias, o aun dificultades

ala hora del nacimiento. Creo que son los estimulos del medio en el
que crecemos y los que aportan nuestros padres y familiares los que
determinan como esas conexiones cerebrales se establecen y de ahi
cudles supuestas predisposiciones se adquieren. De ahf en adelante
todo es trabajo, practica y estudio, de una u otra forma, lo que
constituye un “talento” o una “facilidad”. En mi caso entonces, es
claro que creci en un medio donde me fue facilitado, guiado,
estimulado y tal vez hasta cierto punto exigido un desempefio y
desarrollo constante para orgullo de toda mi familia, lo que llevara a
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que mis capacidades en los campos plasticos y creativos
rapidamente superaran las de la gran mayorfa de nifios de mi edad.

Usted es reconocido por su trabajo, pero a lo largo de la -

historia del arte son muchos los casos de artistas que no se
enteraron de lo que iban a significarluego...

Son algunos muy conocidos los artistas que han alcanzado gran !

renombre y prestigio después de su muerte y uno muy famoso que
lo logté casi cien afios después, que es Van Gogh. Son muchos mas
los artistas que hoy dia son famosos, que lo alcanzaron durante su

vida yalolargo de su carrera conquistando su lugar en su sociedad y |

su entorno antes que el de las paginas de los libros. Otros tantos

llegaron a las paginas de la historia por haber alcanzado fama y -

renombre muy pronto, demostrando su grandeza y enorme
habilidad desde edades tempranas como Miguel Angel o I.eonardo,
pero son muchos mas los que a pesar de haber alcanzado algin
reconocimiento durante su carrera, fueron olvidados por el tiempo
y se extraviaron del recuento histérico. Teniendo esto en
consideracion, cualquier reconocimiento temporal o medianamente

ocal que uno como artista pueda recibir significa realmente muy
local no como artist da recibir significa realmente muy
poco, ya que es el tiempo y la historia quienes determinaran si el -

trabajo que uno realizo tiene o no alguna relevancia.

Entonces ¢qué significara el éxito?
Para mfi el éxito es algo tan sumamente relativo, y mas en el terreno
de la plastica, donde podemos ser famosos desconocidos, porque

la fama que alcanza un artista plastico es dentro de grupos sociales
muy reducidos, en comparacion, por ejemplo, con un Michael
Jackson o incluso con un Jean Paul Sartre. En lo personal no mido
el tema basandome en la adulacién del pablico, sino mas en la
armonia de mi familia y en el florecimiento de mis hijos como las
bellas personas en que se van convirtiendo dia a dfa. Por lo demas,
la decisién del valor de lo que yo hago, no seré yo quien la
determine, asi que de nada servirfa preocuparme del tema.

¢Sinti6 en algiin momento de su carrera el rechazo?

iPienso que es justamente el rechazo lo que nos hace artistas!
Algun rechazo, alguna dificultad, algiin trauma tal vez, algo, lo que
sea... Algo hay -o tiene que haber- en la historia del individuo-que
al artista que lo hace buscar una manera de expresarse a través de
algtin arte para alcanzar alguna forma de aceptacion, o que lo lleve
a incursionar en estos medios tratando de escudrifiar alguna
respuesta que plaque su espiritu, aun cuando el artista tal vez
nunca sea consciente de ello. Usualmente parecen ser
motivaciones inconscientes las que nos llevan a desarrollarnos
dentro de los campos artisticos. Podemos identificar algunas cosas
a lo largo de nuestras vidas, pero probablemente sean siempre
cabezas de icebergs ocultos dentro de nuestra memoria ilegible.
¢Rechazos con respecto a mi obra o mi tematica, o mi oficio, o mi
manera de ser o vestir? Ha habido muchos como también
aceptaciones.
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Embrassement A

Prisionero de si mismo

¢Cuales serian, para usted, las caracteristicas de una buena
pintura?

Depende del propésito de la misma o del fundamento tedrico-
conceptual desde el cual haya sido elaborada. Dirfa, como
frecuentemente les expreso a mis estudiantes, que el Gnico pecado
real que existe en el arte es la falta de decisioén o de contundencia en
la postura del artista, y obviamente de la obra misma. Sea lo que sea
lo que uno quiera hacer, para que funcione, hay que hacerlo con
caricter y con decision, con profunda conviccion y poniendo toda
elalma en ello. Si esto se lograla obra serda buena y honesta.

Sus desnudos son eréticos y sensuales ssiempre fueron temas
que le interes6 explorar?

iAy, como me gusta esta preguntal A priori te responderia que los
desnudos son solamente desnudos. La dimensién de erotismo y
sensualidad que el espectador percibe o no en ellos proviene de si
mismo y de su interpretacién de la imagen que contempla, mas no
es el cuadro quien la dicta. Siempre he defendido que la obra de arte,
y mas especificamente la bidimensional (dibujo, pintura, fotografia
uotros) es una especie de ventana, que abre hacia el inmenso paisaje
subconsciente de quien la observa. En realidad, si hablamos de una
pintura, lo que hay sobre el lienzo es una serie de pigmentos
aglutinados con alguna clase de adhesivo, en matices y valores
tonales variados. En realidad la pintura en sino “representa” nada, y
es el espectador quien asocia y nombra las relaciones cromaticas
que percibe con sus “archivos mentales” para encontrarle sentido a
la obra que observa. La dimensioén erdtica comenzé a ser un
ingrediente que llamé mi atencién dentro de mi campo de estudio.
Ahora la analizo como componente fundamental de la
construccion de identidad (identidad de género y construccion de
autoestimay personalidad) y de afirmacion relacional.

¢Coémo reacciona frente a su trabajo el publico?

He oido personas debatiendo sobre el cardcter violento-pasional de
algn rojo en uno u otro de mis cuadros, especulando sobre la
tortuosa vida que debia padecer yo en el momento de la creacion,
cuando realmente la Gnica razén para dicho rojo pudo haber sido el
hecho de haberlo encontrado de primero en el cajon de los oleos, o
la decision estrictamente matematica de la escogencia de una gama
armonica con complementarios divididos donde el dominante
fuera justamente el color en cuestion. Mi interés por el desnudo se
basé siempre en la busqueda de quién o qué somos, mas alla de las
convenciones socioculturales que nos esconden o constituyen
nuestra apatiencia social. En ese sentido, la ropa es el principal
elemento que enmarca la “imagen” humana en dichos contextos.

. Ahora bien, con el tiempo el estudio del hombre -como entidad o

especie, y no como género- me llevé a mirarlo primero en soledad y
luego de manera relacional, lo que creo que es una consecuencia

. inevitable... y comencé a estudiarlo entonces en parejas para

analizar sus interrelaciones y codependencias.

¢Recuerda la primera vez que se enfrenté a una modelo
desnuda?
Fue a mis trece afios en el taller de escultura de Lucie Sentjens, en la

: Academia de artes de Ixelles, en Bruselas (Bélgica). Me dio mucha

pena y fue muy dificil mirarla y a la vez disimular la vergiienza que
sentfa delante de mis compafieros de clase, todos adultos, de la
academia nocturna. No puedo decir que la experiencia hubiera
tenido algin componente erdtico porque a esa edad, el tema no
habia cruzado jamas mi mente -en setio, yo era un nifio raro-.



LLa misién consistia en hacer una escultura (yo sabfa hacer eso)
igual a lo que vefa (eso no lo sabia hacer, porque siempre lo habia
hecho con dibujos de libros de anatomia o de imaginacion) y el
hecho de mirar a alguien desnudo me incomodaba por pudor
sociocultural mas que nada. Este tipo de ejercicios se repitié
cientos de veces a partir de ese dfa en la academia, hasta
convertirse en algo tan natural para m{ como comer paquetitos de
comida chatarra en los descansos, al punto que aprend{ a
relacionarme con mis modelos de la misma forma que con las
demas personas, sin considerar que estuvieran vestidos o no. Lo
que hizo que la dimension “erégena” del desnudo nunca hiciera
parte de mi sentir ala hora de trabajar el cuerpo humano.

¢Pero trabaja s6lo con modelo en vivo o también usa fotos?
Trabajo tanto como me es posible con modelos en vivo, y cuando
por comodidad y tiempos no es posible, trabajo a partir de
fotografias que yo mismo tomo con mis modelos, por lo general.
Ha habido casos en los que una u otra imagen de internet me ha
seducido, y entonces he contactado al autor para solicitar su
permiso para trabajar a partir de ella o lo he hecho homenajeando
al fotdgrafo/musa, o cuando contactarlo no fuese posible, he
hecho sesiones fotograficas tratando de reproducir lo que me
sedujo de dicha imagen para poder pintarlo.

¢Doénde estara el limite entre lo erdtico y lo sensual con lo
pornografico?

Es una frontera que depende del observador. Cada quien define
los limites que configuran ambos terrenos de maneras diferentes y
pormediode criterios totalmente propios. Recientemente -en los
ultimos seis o siete afios- he querido explorar un poco esta

Amaneciendo 2 (técnica mixta)

frontera, dado que ha sido frecuente que la gente, como ti, me
pregunte sobre el erotismo en mi trabajo. Una respuesta facil serfa
que la diferencia radica en el nivel de exposicion, es decir que lo
erético serfa aquello que de una u otra forma se sugiere o se insinia
mientras que lo pornografico se exhibe de manera explicita. Pero
de ser asi de simple el problema, inmediatamente esto pondria
toda forma de desnudo dentro de la categoria de lo pornografico y
darfala raz6n a filosofias radicales como algunos islamicos cuando
claman que la mujer deberfa permanecer con el rostro y el cabello
cubiertos en presencia de los hombres porque sino serfan vulgares
—pornograficas-.

También hay quienes esgrimen el argumento que la
diferencia radica en el buen gusto y criterio estético o
artistico...

Suponen tras esa declaracion que lo erético y lo sensual requieren
de “buen gusto” y que en oposicion lo pornografico no, y sin
embargo dentro de la industria de la pornografia es innegable que
existen grandes cantidades de imagenes y escenas de gran calidad y
gusto estético, y que también hay intenciones sensuales o erdticas
en la forma de expresarse, moverse, insinuarse o vestirse de
algunas personas, que realmente caen en una profunda vulgaridad
a pesar de la intension sensual. Personalmente no tengo todavia ni
la sombra de una respuesta que me parezca medianamente
satisfactoria al respecto. Afortunadamente la funcion del artista no
es la de encontrar u ofrecer respuestas sino de hacer un énfasis en
la relevancia de una pregunta, o de inspirar una reflexiéon con
respecto a un tema, y este, el de la frontera del erotismo es
justamente uno de los que estoy estudiando actualmente con el
mayorinterés" M
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Bélgica, Holanda [l

“Se necesita de una personalidad tenaz para mantenerse en curso”

“Las pinceladas son como palabras melodiosas hilvanadas en un equilibrio atractivo, que espero toquen
profundamente”, explica la artista, quien ha logrado un trabajo pictérico elegante gracias a la técnica de un
realismo cercano a la fotograffa. De madre argentina y padre holandés, dedica su vida a la pintura en acrilico y al

periodismo. / Por Camila Reveco

Silent Rhapsody I
(acrilico sobre panel, 20 x 20 cm, 20




“Me siento afortunada de haber sido criada trilingtie” nos comenta
Lorena Kloosterboer al relatar la historia de sus origenes. De
madre argentina y padre holandés, la artista plastica es oriunda de
los Paises Bajos, aunque fue el espafiol su lengua materna. En el
jardin de infantes aprendié a hablar holandés y fue a través del
didlogo entre sus padres que pudo dominar el idioma que suele
resultar vehiculo para la comunicacion entre culturas: el inglés.
Esta particularidad la posiciona como una voz especial entre dos
mundos casi opuestos: “supongo que en realidad no soy ni
tipicamente holandesa ni argentina, pero me siento ambas a la
misma vez.” Kloosterboer vive desde hace diez afios en la ciudad
de Amberes en Bélgica, pero no deja de sentirse identificada con la
mujer latina “ala que considero mi hermana.

“Se puede decir que en Europa estd surgiendo un apetito por una
exploracion postmodernista de la figuracién”, explica sobre la
forma pictérica que ha escogido para desarrollar su obra: el
realismo. Estética que ha quedado relegada frente a otros tipos de
pintura, menos figurativas, como el arte abstracto. De una mirada
lacida, comenta que una de las desventajas se encuentra al
momento de la creacion de la obra realista, proceso que demanda
mucho mas tiempo y esfuerzo. Esta ralentizacién no es funcional a
los estandares mercantiles en la época de la reproductibilidad
técnica. Ha logrado ser una verdadera artesana y su increfble

habilidad es fruto de un esfuerzo sostenido “Mi objetivo es pintar |

un realismo elegante que se ve casi fotografico desde la distancia,
pero que muestra mi mano cuando se mira de cerca”. De esta
forma, la idea de cada pintura se transmite de forma auténtica, a
través de la observacion y gracias ala sensibilidad que en ella reside.

¢Hubo un momento de su vida que supo que iba a ser -

pintora?
Desde mi infancia siempre dibujé inté, pero nunca se me
y 5

ocurrié que esta actividad -que me resulta tan natural- podrfa ser

mi profesion. Por lo tanto, mi primera eleccion de carrera fue el
disefio de moda que comencé a estudiar en los Estados Unidos, a
donde me mudé recién salida de la secundaria. Por uno de esos
tipicos desvios que da la vida, terminé yendo a un instituto de arte
en Buenos Aires. La venta de mi primera obra de arte en la
exposicion colectiva de estudiantes de primer afio me hizo dar
cuenta de que el arte podtia, de hecho, convertirse en una carrera.
Desde entonces me tomé la vida creativa en serio y eso hallegado a
definirme como persona.

Hay mucha “confusién” en la actualidad alrededor de los
términos realismo-hiperrealismo, pero usted se considera
una pintora realista ¢por qué? Por otro lado ¢qué seria
hiperrealismo?

Mientras que muchos artistas tratan de evitar definirse a sf mismos
en una determinada categorfa de estilo o movimiento, todos
necesitamos encontrar una etiqueta que se pueda usar cuando
describimos nuestro trabajo. Me represento como un realista
contemporaneo porque el realismo es una modalidad amplia que
abarca un cierto tipo de arte que sugiere artesanfa y claramente se
aleja dela abstraccion y otras expresiones modernistas. El realismo
no tiene necesidad de traduccién o explicacion, cualquiera puede
ver cual es el tema y evaluar su calidad. Mi trabajo ha sido descrito
como realismo fino, fotorealismo, realismo simbdlico,
hiperrealismo... y de hecho hay bastante confusion alrededor de las
definiciones exactas de estos géneros. Las etiquetas son
importantes para describir brevemente un estilo durante una

conversacion o una presentacion, pero realmente no definen el
resultado final al menos que uno mire mi obra, y luego la etiqueta
depende mas del espectador que de mi propio relato. Mi objetivo
es pintar un realismo elegante que se ve casi fotografico desde la
distancia, pero que muestra mi mano cuando se mira de cerca, sin
pinceladas demasiado notables. De muy cerca, quiero que el
espectador se percate de la multitud de informacion pictérica que
contiene mi trabajo.

¢Donde encuentra el vinculo entre la pintura y la poesia?
Viviendo en un mundo cadtico, siento la necesidad de crear
belleza, ofrecer un sosiego efimero al presentar una sensacion de
serenidad y armonfa a nivel visual. Es mi manera de contribuir
positivamente a este mundo. Tratando de describir mis
intenciones pictoricas en palabras, uso la poesia como una
representacion alegorica para evocar laidea de gracia y encanto, las
pinceladas son como palabras melodiosas hilvanadas en un
equilibrio atractivo, que espero toquen profundamente. También
podria describir mi pintura como musica, quizas como un adagio
para violoncelo. A través de mis naturalezas muertas trato de
descubrir una sensacién de elegancia y evocar emociones
agradables para que la persona, con quien mi trabajo resuena,
encuentre un momento de serenidad y belleza.

¢Qué podria contarnos del ambiente artistico y cultural de
Bélgica? ;Hay lugar parala figuracion?

Tanto Flandes como los Paises Bajos tuvieron una enorme
influencia mundial sobre el realismo clasico durante los siglos XVI
y XVII, pero desafortunadamente el presente criterio cultural ha
sido fuertemente influenciado por la promocién del arte
abstracto, el modernismo, el expresionismo y el movimiento
Cobra. Muchos aqui consideran el realismo un arte inmaduro
porque los criticos de arte y los “creadores de gustos” han
adoctrinado al pablico empujando la nocién que el desarrollo del
artista progresa del realismo a la abstraccion, esta ultima siendo la
forma de arte mas noble y un signo de madurez artistica. La razon
por la cual este concepto es tan dificil de erradicar es que hay
mucho dinero invertido por los especuladores de arte que a
menudo también son los patrocinadores de las instituciones de
arte, dictando la tendencia general de lo que se exhibe y qué
practicas (o falta de ellas) se instruyen en las escuelas de arte,
manipulando asi la popularidad, la accesibilidad y el valor




monetario de ciertos estilos. Sin embargo, durante las dltimas

décadas estoy observando una lenta pero progresiva apreciacion
por las tradiciones de representacién basadas en competencia y
métodos clasicos. Se puede decir que en Europa esta surgiendo un
apetito por una exploracién postmodernista de la figuracion. Hoy
en dfa, hay un notable aumento en excelentes artistas realistas
europeos, especialmente de Espafia y los Paises Bajos. Nuevas y
valientes instituciones de arte, dedicadas exclusivamente a la
promocion del realismo, estan apareciendo y gozan de un interés
publico enorme, como por ejemplo el maravilloso Museo de Arte
Moderno (MEAM) ubicado en Barcelona, Espana. Aunque la
figuracion aun no es exactamente la corriente principal, parece
que florecera nuevamente y de nuevo encontrara su lugar legitimo
en el mundo del arte.

Pintora que también incursiona en el periodismo scémo
surgio esta actividad?

Siempre me gust6 escribir porque para mi es un vehiculo para
conectarme con los demas; con cada frase me acerco al mundo
exterior. Unos afios atras una editorial inglesa me propuso escribir
un libro que trata de todos los aspectos técnicos y practicos de la
pintura en acrilico. La version inglesa fue la primera, luego fue
traducida al holandés. El afo pasado aparecié en idioma espanol,
titulado Guia completa de pintura al acrilico - Técnicas
profesionales para la aplicacion tradicional. Cuando terminé el
proyecto de mi libro busqué un lugar que me permita escribir lo
que a mi me gusta, cuando quiera, y con total libertad.
Actualmente escribo para la revista de arte independiente
PoetsArtists, para la cual entrevisto artistas y reviso exposiciones
para destacar a otros creativos y su trabajo. También escribo
introducciones para catalogos de arte. Me siento increfblemente
privilegiada por no tener uno, sino dos métodos para expresarme,
ambos me dan satisfaccion y un verdadero sentido de logro.

Sulibro hace hincapié en el uso del acrilico y sirve como una
guia para otros artistas ¢en donde radica el mayor encanto
de esta técnica?

Al principio de mi carrera trabajé en una variedad de medios,
incluyendo pasteles, lapices de colores, tintas y acuarelas, pero
antes del milenio pintaba predominantemente al éleo. Luego caf
en un perfodo devastador de bloqueo artistico y embarqué en una
busqueda para romper esa situacion miserable. Después de tratar
inatilmente de cambiar de estilo, de repente se me ocurrié que
deberfa probar un nuevo medio. Los acrilicos me atrajeron porque
permiten efectos similares al 6leo y la acuarela. {Desde que uso el
acrilico nunca he mirado hacia atras! Lo que me gusta de los
acrilicos son su versatilidad. Los beneficios son que se diluyen con
agua en lugar de trementina, no huelen, se secan rapidamente (lo
cual es simultineamente un pro y un con), una vez secos son
resistentes al agua, y vienen en una variedad de viscosidades.
Recientes pruebas cientificas parecen indicar que su longevidad y
durabilidad probablemente superaran la de la pintura al 6leo,
aunque, pot supuesto, solo el tiempo dira.

En Estados Unidos hay libros y revistas de realismo ¢a qué
se lo atribuye?. En cambio, en América Latina el panorama
paralos figurativos parece ser mas hostil.

Es principalmente el mercado estadunidense que goza de una
demanda editorial para el realismo contemporaneo. Si bien no
estoy familiarizada con las tendencias del mundo del arte
latinoamericano, puede ser que su ambiente artistico y cultural
esté influenciado por tendencias extranjeras, en particular las del
norte de Europa. Es muy posible que este antagonismo o quizas
indiferencia hacia el realismo que vos nombras sea un contagio de
lo que ha estado sucediendo en Europa en el siglo pasado. Puede
haber otro factor en juego con respecto a esta hostilidad, puede
estar motivado por razones economicas.

501 OPHELLIA



El arte se percibe principalmente como un lujo, no es una
necesidad basica. El arte realista de alta calidad no se produce dela
noche a la mafiana, se necesita maestria y tiempo para producit,
mientras que, por ejemplo, el modernismo abstracto se produce
rapidamente, sin necesidad de afios de entrenamiento y trabajo
serio. Si bien esta ultima técnica esta facilmente disponible en
todos los niveles de precios, el realismo fino no lo es. A menudo es
muchisimo mas caro (en recursos invertidos) y mas lento en
producir, por lo cual es mucho mas dificil para un artista vivir
vendiendo realismo que cualquier otro estilo. Y la realidad es que
el mercado prefiere productos de facil acceso que se pueden
producir a alta velocidad y en masa.

¢Tiene alguna preferencia especial por el azul?

Mi color preferido es el rosa fuerte, pero por alguna razén, cuando
se trata de pintura, el color azul resuena conmigo. Colecciono
ceramicas azules y blancas, como la ceramica azul holandesa de
Delft o las porcelanas asidticas, que a menudo uso en mis
composiciones. En cuanto la pintura, hay una variedad
maravillosa e irresistible de pigmentos azules disponibles que me
resultan imposibles no querer usarlos todos. Ademas, el azul es un
color que puede provocar muchas emociones segin su tono, valor
e iluminacién. En el arte llama la atencion. A nivel simbolico, el
azul representa tanto el cielo como el mar, y se asocia con espacios
abiertos, libertad, intuicién, imaginacion, expansion, inspiracion y
sensibilidad. Psicologicamente, el azul representa confianza,
lealtad, sinceridad, sabidurfa, estabilidad e inteligencia. El color
azul se considera beneficioso para mente y cuerpo, se dice que
ralentiza el metabolismo humano y produce un efecto calmante.

Considerando su trayectoria como artista ¢Cémo es la
relacion que tiene con sus primeros trabajos?

Como la mayorfa de los artistas maduros, recordar mis primeras
obras me hace sonreir y fruncir el cefio al mismo tiempo. Esas
fueron las piezas que sentaron la base sobre la que se fueron
construyeron mis habilidades. La mayoria de esas primeras obras
son terribles para mis estandares de hoy, pero a la vez debo decir
que algunas son conceptualmente bastante buenas, simplemente
carecen de profundidad técnica y si pudiera volver a recreatlas hoy
serfa interesante ver qué harfa para mejorarlas. Algunas de esas
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obras siguen siendo atractivas hoy en dfa, pero en este momento
probablemente las expresarfa usando técnicas y medios diferentes.
Serfa divertido poner a prueba para ver si alguien es capaz de
reconocer el trabajo inicial del estudiante comparandolo con la
obra del pintor establecido. Algunos amigos y familiares
compraron trabajo temprano, por lo cual a veces todavia me
encuentro con mis piezas iniciales. He conservado un solo
autorretrato (grafito en papel) hecho en el 1990, esta en mi casa y
me sigue gustando por su significado personal y su originalidad.

El suyo es un oficio dificil, e imagino que la frustracién deja
a muchos a mitad de camino ¢dependera del caracter, de la
suerte, mantenerse en este camino?

Dependiendo de las ambiciones propias, cualquier carrera tiene
sus altibajos, sus obstaculos dificiles, sus momentos de
desesperacion y frustraciéon. Hay tantas cosas practicas que no
enseflan a los estudiantes de arte para que estén preparados
cuando entran al mundo fuera de la academia. Ciertamente, uno
necesita una personalidad tenaz para mantenerse en curso,
conectarse con las personas adecuadas, y claro, también siempre
se necesita mucha suerte. Y no, no creo que uno “crea su propia
suerte” como muchos afirman, ese es un dicho descalificante que
surgi6 de la ideologfa de la meritocracia. En el arte, uno tiene que
animarse a fallar, una y otra vez. No hay nada romantico en la idea
del fracaso. Pequefios momentos de gloria ayudan a seguir
adelante, a querer mads, crecer, mejorar. Los errores que uno
comete en la obra de arte y en la carrera deben tomarse como
lecciones valiosas necesatias para el futuro. Ganarse la vida
haciendo arte no es facil, a veces es necesario tener un trabajo
diurno para complementar los ingresos, pero eso significa que uno
tiene que trabajar muchas mas horas que los demas.

¢Qué cree que tiene que tener en cuenta un pintor que
decide dedicarse de lleno al realismo?

No importa cuanto talento tenga una persona, el 90% es trabajo y
eso simplemente toma tiempo, a veces décadas, para adquirir las
habilidades que ayudan a producir obras de arte de alta calidad.
Pintar realismo requiere tiempo y esfuerzo. Para crear una pintura
realista exitosa, uno necesita dedicarse semanas y a veces meses a
una pintura. Cada pincelada es parte del proceso de aprendizaje y
beneficiara al resultado final. Es importante también darse cuenta
que en la pintura realista no se trata de copiar el mundo tal como es.
Se trata de seleccionar y componer una porcion de la realidad en la
cual se toman decisiones constantes sobre qué representar y qué
omitir. Hay que aprender a mirar con ojos criticos, especialmente
la obra propia, sin dejar que el ego te aplauda demasiado pronto y
te seduzca a la autosatisfaccién prematura. Los artistas viven en un
mundo lleno de criticos -desde la familia y amigos a maestros y
desconocidos, todos van a dar consejos y opiniones gratuitas sin
que se les pida. Estoy hablando tanto de evaluaciones negativas
como positivas. Muchos lo hacen porque quieren ayudar y otros lo
hacen con maldad o para hacerse los interesantes. Esto no ocurre
en ninguna otra carrera; jamas se nos ocurrirfa darle un consejo al
plomero o al abogado en cuanto a la ejecucion de su trabajo o sus
decisiones tomadas en relacién con su trayectoria. Las criticas que
pueden tener valor vienen de los que tienen conocimiento artistico
y entienden tus intenciones. Es importante aprender a amortiguar
las voces superfluas y solo escuchar a las que aportan a tu
crecimiento para poder seguir tu propio camino. Y, por dltimo, mi
consejo para cualquiera que comience como artista serio es estar
profundamente consciente del tipo de éxito que desea tener M
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/. GUILLERMO LORCA

“Me interesa la creacion de otros mundos”

# veinte

Pintor realista que trabaja a partir de su influencia del arte barroco -con visos de romanticismo-, inspirado en la
atmosfera de lo onirico. Sus cuadros -aparentes escenas narrativas- son espacio para la convivencia de nifias

inocentes y misteriosos animales, telas blanquecinas y carne cruda desgarrada. Misterioso contraste que provoca
un efecto instantaneo. / Por Camila Reveco

La obra del joven pintor chileno Guillermo Lorca Garcia- - armonia en la saturaciéon de elementos®- logra un despliegue
Huidobro es un testimonio mas de la permanencia del estilo . técnico preciso, alejado del estilo post-conceptualista que ha
realista. Inspirado en el Barroco -“ditfa que me conmueve la  caracterizado al arte durante las ultimas décadas.
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Los pintores jévenes se nutren del pasado, van a los museos, |
estudian los clasicos... para luego recrear desde un sentir *
intimista. Su busqueda consiste en complementar con la -
experiencia aquello que la formacién universitaria no ha podido -
brindarles. En los ambitos académicos, con frecuencia, |
prepondera la moda de lo efimero, de lo conceptual que viene de
Europa o ciudades como Nueva York. “Tenfa discrepancias -

irreconciliables con varios profesores” confiesa el pintor.

A pesar de mantenerse lejos de las modas estilisticas, la exigente *
vara de la mercantilizacién del arte ha sido favorable para Lorca, -
quien ha sabido posicionarse en el mercado internacional del arte. -
Ha logrado esa situacién prodigiosa a través del oficio vy .
mostrando un trabajo genuino. “Lo que hace que un artista sea
mejor es el precio de venta que logra su obra en una subasta. Esolo -

hace sagrado y su popularidad se mide desde ese filtro.”

La influencia barroca en su obra es evidente, ¢qué lo
conmueve de ese periodo?

Siempre me llamé la atencién, desde que tengo recuerdo por los
libros de historia, libros que habfa en mi casa. Dirfa que me
conmueve la armonia en la saturacién de elementos. Ese horror al
vacio propio del periodo coincide con la parte obsesiva de mi
personalidad.

Representa por un lado relatos fantasticos pero ademas lo
inspirala tradicion oral delaliteratura, scierto?

La inspiracion viene de ahi. Tiene que ver con el relato del
inconsciente, de lo arquetipico. Son elementos de la psique que
son teorizables. Algunos se pueden observar, describir o incluso
filosofar. A mi me interesa la creacion de mundos, la creacion de
belleza a partir de estas cosas, mas alla de lo puramente intelectual.

Fiesta de Yaksha (6lco sobre tela, 180 x 300 cm, 2017-18) ¥
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* = La Nifia de los pajaros (actilico sobre tela, 50.x 70 cm,

Sus composiciones son verdaderas puestas en escena, hay
mucho de teatral

Claro que si. Lo teatral surgi6 por la necesidad de dar movimiento
y armonia a los elementos. Era necesario un sistema de
organizacion que pudiera sostenerlos en el cuadro, sin que fuese
un caos. Es dignificar un pequefio instante, darle un caracter
"divino".

En el recorrido visual que el espectador realiza se encuentra
converdaderas historias, muchas veces inquietantes...

No exactamente. Si bien hay acciones, estas no se relacionan
racionalmente con las demas para hablar de un relato preciso o la
ilustracién de un suceso. Funcionan mas con la inconexion propia
de los suefios, aunque hay un aspecto los sostiene en una
coherencia interna. El espectador es el que tiene que armar el
relato en dltima instancia.

Estudi6 arte en la universidad pero optdé por seguir
formandose de manera autodidacta ¢por qué?

Tuve la oportunidad de tener trabajos desde muy chico, asf me
pude dar la oportunidad de hacer mi trayectoria a mi manera. No
es que yo haya querido hacer todo solo, lo que pasé es que no
quedé para nada conforme con la ensefianza. En especial con los
talleres de creacién de obra. Tenfa discrepancias irreconciliables
con varios profesores. Me parecfa que todo estaba sujeto por un
discurso del estilo post-conceptualista, en donde aprender la
légica interna de ese discurso era suficiente para crear obra y
satisfacer al profesor. Sibien el discurso tiene una légica interna,
me parece en el arte su materializacion representa su decadencia.
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¢El mismo discurso que en muchos casos justifica la obra de
arte?

En muchos casos si. Depende mucho del tipo de arte que se esté
juzgando. No hay un arte mejor que otro, lo que si hay, es arte que
se mueve en circulos mas poderosos y eso le da legitimidad.

¢Como fue la experiencia de ser aprendiz del noruego Odd
Nerdrum?

Fue una experiencia muy buena. Lo que mas traté de aprender de
Nerdrum era ese "no sé qué" que le daba “alma” alos cuadros, mas
que su técnica o la forma de componer. Es dificil de explicar.

Ha incursionado ademas en la actuacion, ses un hobby o
realmente le interesa como area para desenvolverse como
profesional?

Es so6lo un hobby. Me ayudé mucho en lo personal, a aprender a
soltar, perder el control (en el buen sentido) de mi propia imagen.
Es tremendamente entretenido, pero para ser bueno hay que tener
algo mas que dedos para el piano y por supuesto, dedicar toda tu
energfa en eso. Yo prefiero enfocarla en la pintura.

Participé de varias ferias de arte contemporaneo -como
Zona MACO de México, por ejemplo-, ¢no se siente al
margen de las propuestas que alli priman?

Existen en las ferias este tipo de expresiones... pero también la
obra de Will Cotton, por ejemplo. Lo bueno de tanto ready made
es que abre la posibilidad a lo que el mismo arte contemporaneo
rechaza. Su propio discurso no logra sostener ese “rechazo”,
entonces la ilustracion, por ejemplo, ha vuelto a tener un papel
importante en el arte, hay corrientes como el pop surrealismo y un
auge del arte urbano No hay que olvidar que las ferias, mas alla de
estar haciendo cultura, estin haciendo dinero. Y el factor
determinante va por ese lado.
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¢No cree que hay una sed enorme por parte de muchos
artistas de integrarse a ciertos circuitos de poder?

Supongo que si, es que es muy tentador. Puede ser plata facil si se
da en el clavo con las personas correctas. Es complejo el asunto:
por una parte actualmente hay muchos artistas extraordinarios y
también hay algunos que no me cuadra su éxito. Hay muchos
factores que influyen, uno de esos es la calidad, pero no es de
ninguna manera el mas importante para ciertos circuitos.

Acerca de la obra de Guillermo Lorca Garcia huidobro

La belleza que desconcierta
Por Soledad Neira

Nos posicionamos ante un formidable testimonio del arte
naturalista, como un constante culto a las grandes obras maestras.
Campea esa patina del re-gusto de lo Barroco. La inclinacién a la
petfeccion, la complejidad de la composicion, la profundidad
teatral de su tercera dimensién. La ostentacion y exageracion
caprichosa, casi sorprendente de su escenografia exuberante,
recargada y detallista, exactas de la realidad. Sumada a esa
capacidad de observacién obsesiva para instalar la luz en su
perfecta armonfa. Dibujante y colorista, a su propuesta
estructural y composicional, ha aplicado el color con caracter
sublime, como proyeccion del talento consumado y rotundo. El
conocimiento exhaustivo de lo anatémico en la figura humana,
figura zoomotfica y todo objeto ostentable visualizado en su
obra. Internandose en su discurso de fondo, es donde situa el
formidable testimonio de la oscura condiciéon humana.

Como pintor joven, spuede decir que la pintura actualmente
estaviva?

Claro que si, hay muy buenos exponentes. Pasa que la pintura es
una disciplina mas dentro del arte. Logré ganarse su lugar a pesar
de que la dieron por muerta. Claramente no va a tener el monopolio
de antafio, los tiempos cambian y ésta seguira dialogando con otras
tendencias. Tiene un "no sé qué" que atrac mucho, tal vez la rareza
delo artesanal, lo hecho a mano con dedicacién M

Un auténtico aura que delata la indole
traumatica sobre el que ha desarrollado un
lenguaje iconografico propio. Lo fisico y lo
psiquico delos traumas de la humanidad.

Se desnuda la provocadora fascinacion de la densidad de la
obsesion y las detiene en el tiempo, fijando la magna belleza de lo
obsceno, el sentimiento tragico y lo perturbador. Seducidos y
desconcertados por este escenario imaginario que celebralo bello
en la cima, nos atrapa en su ritual, enmascarando el miedo hasta el
horror. Procesa desde lo infimo de su ser y sublima en catarsis sus
fantasmas y perturbaciones que casi parece inocente del horror
que proyecta. Comprendemos que hemos asistido al fascinante
espectaculo de la belleza desconcertante, de la perversidad
glorificadaenelarte M

Soledad Neira es Licenciada en Arte por la Universidad de Santiago. Embajadora de la bandera por la paz desde la cultura. Directora de la galeria Fondo y
Forma de Vitacura, Santiago de Chile.




David Acevedo (Mendoza, Argentina)

Naci6é en Mendoza, Argentina el 26 de enero de 1971. Estudio artes plasticas en la UNCuyo
entre los afios 1995 y 1999. Continué su formacién de manera autodidacta.
Blog: www.acevedo-pinturas.blogspot.com. Su entrevista fue publicada en e/ Diario 1.os Andes de
Mendoza, Argentina el 12 de julio de 2074.

entrevista #quince, pagina 30

Patricia Sanchez Saiffe (Guadalajara, México)

Naci6 el 26 de enero de 1978 en Guadalajara, Jalisco, México. Es Licenciada en Ciencias de la
comunicacién y pintora autodidacta. Fan page: Patricia Sanchez Art. Su entrevista fue publicada en
el blog: www.camilareveco.blogspot.com.ar el 18 de mayo de 2016 y en el diario MDZ de Mendoza, Argentina

el 16 de s 6]52‘2'8777@76’ de 2018. entrevista #once, pagina 12

Consuelo Hernandez (Madrid, Espafia)

Naci6 en Tornavacas, del conocido “Valle del Jerte”, Espafia. Vive en Madrid. Estudi6 dibujo y
pintura en el Instituto Parramoén durante su infancia y juventud. Luego estudié Filologia
Romanica (LLenguas romances y Literatura) en la Universidad de Salamanca. Su entrevista fue
publicada en el blog: www.camilareveco.blogpot.com.arel 14 de julio de 2016 y en el Diario MDZ de Mendoza,
Argentina, el 14 de septiembre de 2018. Web: bittp:/ | www.consuelo-hernandez.com - entrevista #doce, pagina 16

Guillermo Lorca Garcia-Huidobro
(Santiago de Chile)

Naci6 el 14 de marzo de 1984 en Chile. Estudi6 arte y fue aprendiz de Odd Nerdrum.
Su entrevista se publico en el suplemento de Cultura de Diario Los Andes, Mendoza, Argentina, el 14 de
marzo de 2015. Web: www.guillermolorca.com entrevista #veinte, pagina 52

Yuki Hayashi (Itapua, Paraguay)

Web: wwmw. /?@/LZJ‘ /ﬂglﬂxél C0777 - entrevista #diecisiete, pagina 38

Naci6 el 30 de noviembre de 1971 en Colonia Pirap6, Departamento de Itapta, Paraguay
(Colonia de inmigrantes japoneses hacia el sur del Paraguay). Desde 1979 esta radicada en
Asuncién. Estudié en el Instituto Superior de Bellas Artes e hizo una maestria en la
Universidad de Tsukuba, Japén especializandose en pintura Japonesa. Su entrevista se publicd en el
blog de arte: www.camilareveco.blogspot.com el 16 de noviembre de 2016
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Sher y1 Luxenbur & (Quebec, Canada)

Naci6 el 25 de abril de 1954 en Mostreal, Quebec, Canada. Estudio6 arte en la Universidad
Concordia, Montreal, Quebec, Canada; Residency Studio Art, Banff Centre for the Arts,
Banff, Alberta, Canada; Residency Studio Art, Keene State College, New Hampshire, USA.
Web: www.sherylluxenburg.com. Su entrevista se publici en www.revistaophelia.com, el 28 de julio de
2018. Traduccidn al espasiol por Julidn Reveco. entrevista #dieciseis, pagina 34

Ofelia Andrades (Santiago de Chile)

Naci6 el 29 de septiembre de 1982 en Santiago, Chile. A los diez afios comenzo6 su aprendizaje
en pintura. Entre 1997 y 2000 estudié en el Liceo Experimental Artistico, egresando como
Técnica en Artes Visuales con Mencion en Pintura-Grafica. Su entrevista se publicd el 12 de agosto de
2018 en la version on-line de Revista Opbhelia -www.revistaophelia.com- y en el Diario MDZ de Mendoza,
Argentina el 29 de agosto de 2018. entrevista #catorce, pigina 26

Alfredo Ar al:lio Santoyo (Bogota, Colombia)

Naci6 el 6 de noviembre de 1972 en Colombia. Esta radicado desde hace mas de veinte afios en
la ciudad de Bogota. Es maestro de Bellas Artes egresado de la Académie Royale De Beaux
Arts de Bruxelles. Su entrevista se publicd en el blog www.camilareveco.blogspot.com el 4 de enero de 2016 y
en la revista de arte erdtico Ojos de Bogotd, Colombia (www.revistagjos.com) entrevista #dieciocho, pagina 44

Lorena Kloosterboer (Amberes, Bélgica)

Pintora realista holandesa-argentina nacida en el afio 1962 en los Paises Bajos. Vive y trabaja en
Amberes, Bélgica desde hace mas de una década. Su entrevista fue publicada el 13 de agosto de 2018 en
la version on-line de Revista Ophelia (www.revistaophelia.com) y en el diario MDZ de Mendoza, Argentina e/
dia 6 de s 6’ﬁfi€lﬂb7"€ de2018. Web: /?l‘lp.f / / www.art-lorena.com. entrevista Hdiecinueve, pagina 48

Ernesto Bertani (Buenos Aires, Argentina)

Naci6 en Buenos Aires, Argentina el 3 de febrero de 1949. Estudié escultura con Leonardo
Rodriguez y pintura con Victor Chab. Desde 1976 expone colectivamente e individualmente
en galerias, salones y bienales del pais y del exterior. Es artista exclusivo de Galeria Zurbaran.
Su entrevista se publicd en el blog wwmw.camilareveco.blogspot.com el 13 de octubre de 2017 y en la pdgina web
de Revista Opbhelia el 21 de mayo de 2018. entrevista #trece, pagina 22
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Presenciando
la destruccion del mundo...

resenciando la destruccion del mundo en las escuelas.
El ganado que alimenta con su muerte mi materia.
Presenciando hambre
al caer un huevo por descuido
y dandome una idea maldiciendo mis mundiales calcetines.
Presenciando la salud con los relojes
con campanadas organicas de ruina

cuando los ahogados lloran dulcemente.

Presenciando mis extremos y sufriendo nuestra sombra por las manos.
Mi tristeza con paciencia, la plaza
donde el ciego abrira su luz enjuiciandonos, el mendigo

su edad en nuestra mesa.

Presenciando locura ya que duele estar pensando.
La vida entre dos padres caminando

entre sus piedras con acciones.

A un nifio delirando tras mi muelle

y luego a los hombres destruidos bajo el cielo.

Andrés Oliver






