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Indicacion

El libro que el lector tiene en sus manos recoge y perlabora los resultados del pro-
yecto de investigacidn-creacidn Escrituras artisticas, un conjunto de actividades fi-
nanciado por el Centro de Investigaciones y Desarrollo Cientifico de la Universidad
Distrital Francisco José de Caldas. El prefijo per en la palabra perlaborar alude a ese
ir y venir en circulo, insistentemente, propio de lo humano; alude a ese rodear cui-
dadoso, a ese dar vueltas en torno a las ideas de igualdad, libertad, diversidad y
solidaridad que animan las culturas contemporaneas. Llamo transdiscursividad a ese
rodeo insistente que realiza la escritura artistica saliendo de si una y otra vez solo
para volver sobre si.

La escritura que da cuenta de esta investigacién-creacion evidencia en cada una
de sus lineas la busqueda incesante de aquello que relaciona la igualdad con la li-
bertad, y a estas con la diversidad y la solidaridad. El encuentro consigo misma que
es una otra innombrada y silenciada, hace posible los movimientos y las acciones
que detonan las escrituras artisticas. Los ejercicios (performance) de las agentes ar-
tisticas y culturales que aqui se encuentran por vez primera abren espacios otros,
en donde juntas, la igualdad, la libertad, la diversidad y la solidaridad se ponen en
marcha.

Mediante la practica de la escritura, entre otros que se perlaboran durante esta
marcha transdiscursiva, relaciono algunas practicas culturales marginales con la pro-
duccidn artistica de élite que circula en las galerias y los museos de Colombia. Con-
sidero que las primeras son minorias que se dispersan dentro del claroscuro de las
calles de las grandes ciudades y estan orientadas a la reivindicacidn de derechos civi-
les. Por otro lado, las segundas son otras minorias que se localizan bajo los grandes
reflectores de galerfas de arte, museos y ferias de artes. A diferencia de las primeras,
que estdn sumidas dentro la exclusidn cultural, politica y social, las actividades de
estas Ultimas estan centradas en el pensamiento de la forma. Sin embargo, a pesar
de que las dos propuestas estéticas comparten las ideas de igualdad y libertad como
herramientas para el ejercicio de la diversidad y la solidaridad, las luchas marginales
muestran una autenticidad que no tienen las minorias de élite.

Teniendo como referente el arte contempordneo, en primer lugar, sigo algunos
eventos culturales gestionados por comunidades diversas (LGBTI), los resefio y
estudio su propuesta estética y politica. El proyecto Escrituras artisticas propicia una
experiencia, un encuentro de diferencias entre las précticas artisticas propias de
museos y galerias de arte, y las practicas de cabaret que realizan las comunidades
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diversas en bares y discotecas como entretenimiento y luchas de resistencia.
Estimula un didlogo entre unas y otras.

En especial, destaco la estética drag y el activismo queer que salen a las calles
de ciudades como Bogota, Cali y Medellin. En segundo lugar, estudio algunas de las
exposiciones de arte realizadas en galerias de arte o museos de arte ampliamente
reconocidos dentro del sistema del arte colombiano. En este didlogo entre acade-
mia, arte y cultura, nos encontramos con la experiencia diversa, una movida estética
y politica transfeminista que explora espacios otros para el goce y la invencién de sf
mismos y si mismas, mas alla de los guetos atdvicos, identitarios y opresores, mds
alla de los discursos hegemoénicos.

En Bogota, varios artivistas orientan su proyecto politico pensando dentro de las
légicas del cabaret. Se trata de un cabaret critico y “gocetas” que rompe con las es-
téticas del dragy del cabaret burgueses. Este cabaret critico cuestiona el régimen de
los salones galantes donde aun circulan las propuestas de los artistas contempora-
neos. El arte y la cultura se encuentran en esta escritura espaciada en lo real diverso,
transfigurandose mutuamente. Por ello mismo, comenzamos este acercamiento al
arte y la cultura de nuestros espacios-tiempos, recogiendo las ideas principales que
dan cuenta de esta transfiguracion.



Introduccion

Escrituras online para el arte poscontemporaneo

José Luis Brea dirigié durante varios afios el portal de internet Salén Kritik. Fue uno
de los promotores de la entrada de la critica de arte a la red de cuerpos digitales.
Desde Saldn Kritik, Brea anima debates acerca del arte contemporaneo y propone
siete tesis acerca de la critica de arte contemporaneo promovida y realizada por él,
la llama critica on line (Brea, 2007). Con base en ellas se construye una herramienta
tedrica y una plataforma adecuadas para orientar los procesos de comprensién de
los trabajos artisticos contempordneos de los cuales se da cuenta en los resulta-
dos de la investigacidn Escrituras artisticas que se publican en www.liberatorio.org.
Como homenaje pdstumo a este pensador, a continuacion se expanden dichas tesis,
adicionando una de nuestra autoria. En arte, expandir un signo consiste en hacerlo
irreconocible. El conjunto de estas tesis es repensado en la practica critica que reali-
zamos en nuestra comprension, interpretacion y escrituracion del arte contempora-
neo que se produce en Colombia. Estas son las tesis deconstruidas.

1. Los ejercicios artisticos surgen como preguntas dentro de problematicas di-
versas. Las escrituras de los artistas son configuraciones que expanden el sistema
del arte hacia zonas no exploradas previamente. Al atin no que sale al encuentro del
arte moderno, el artista poscontempordneo responde ya fue, no sigo en el juego:
el futuro yace vivido aqui-ahora. El artista medita las historias que lo habitan. Con
Foucault (2010), a esta meditacidn la llamo cuidado de si mismo, experiencia de lo
comun sentido. Las situaciones que crea el artista poscontempordaneo reivindican
problematicas de caracter artistico, econdmico, estético, politico, psicoldgico y so-
cial. El artista poscontemporaneo abjura de aquellas condiciones que lo presentan
al mercado como objeto de lujo, como objeto comercial, como aquella promesa de
placer infinito que se les hace a los sefiores del mercado. Se entiende por estética
aquella preocupacidn por la forma, por el medio que hace visible la imagen. La for-
ma trae a la realidad una materialidad emancipadora. La artista poscontemporanea
pierde la inocencia que marca muchas iniciativas artisticas de cardcter moderno. No
obstante, algunas artistas siguen abordando sus practicas como la puesta en esce-
na de una representacion armodnica, bella, coherente, formal, irreal, 1égica, lucida,
sdlida, verosimil, entre otros discursos. Mediante estos criterios del juicio estético
moderno, se representa la inexistencia que se devora a los hombres y a las mujeres
prometidas al mercado de bienes suntuarios. Las artistas que se atreven a pensar
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estas condiciones de inexistencia, elaboran ideas sobre la identidad diferenciante
con el propdsito de aumentar el nivel de existencia de su entorno. Sus ejercicios son
procesos autorreflexivos, construidos y repensados constantemente. El artista pos-
contemporaneo no habla dentro del régimen de la verosimilitud. Habla con verdad
(Foucault, 2015). Una escritura primera, poética, que se despliega en conversacion
con la escritura segunda, critica (Foucault, 2015).

2. Los procesos mediante los cuales los gestos artisticos hacen presencia en la es-
critura segunda de la critica de arte tienen el propdsito de simbolizar los imaginarios
de los artistas. La critica les proporciona un lugar escrito en aquel entramado de sig-
nificaciones artisticas, econdmicas, estéticas, politicas, psicoldgicas y sociales que
llamamos realidad. Las simbolizaciones son lugares sentidos para el acontecimien-
to del sentido de existencia que profesa un determinado colectivo de hablantes, y
como tales configuran multiples escrituras. Se escribe para asir la existencia que
disminuye bajo el peso del mercado, o se fuga constantemente a través de todos los
resquicios que la mercancia deja tras de si. Los gestos artisticos se hacen compren-
sibles a través de las figuras y las representaciones que las escrituras criticas hacen
de ellos. Los discursos violentan las figuras de la imaginacion. La escritura artistica
no es un discurso. Es insumisa. No obedece a metodologias preestablecidas. La rea-
lidad real de los gestos artisticos emerge del encuentro con escrituras, palabras, sig-
nos y simbolos que proporciona la critica escritural. Esta se entiende como aquella
practica emergente, desbordada en los Iimites del lenguaje cosificado por el sentido
comun académico, politico o social. Se trata de una excritura, tal como habla de ella
Jean-Luc Nancy (2003). El sentido de la escritura artistica se activa a través del pro-
ceso de interaccidn entre los ejercicios artisticos y las practicas sociales, mediadas
por la escritura critica del arte. El sentido de un gesto artistico es una construccién
escritural, politica y socialmente compartida. La critica escritural se propone develar
las dindmicas que determinan los procesos plasticos y explica cdmo se modelan sus
gestos dentro de los regimenes discursivos del arte.

3. La critica de arte contemporaneo se deslegitima cuando enclaustra su activi-
dad en territorios extrafios al sentido vivo, al sentido sin recortes signicos, sin codi-
ficaciones ideoldgicas. Muestra su incompetencia para la conversacién cuando se
aisla en aquellos espacios no espaciados con mdiltiples lugares de enunciacién, como
son las academias, los museos y las galerias de arte. La critica escritural es una actividad
expandida, en el sentido de Rosalind Krauss (1979). La critica de arte poscontemporaneo
no da razén de los procesos de mercado en los cuales tarde o temprano es atrapada la
produccién artistica. Arte poscontemporaneo es aquella practica que no busca verosimi-
litud. Es aquel gesto que habla con verdad total, una verdad no diseccionada por medio
de artilugios discursivos. Denomino arte postcontempordneo a aquellas practicas
que tienen el coraje de abjurar de la indecente correccidn politica que caracteriza
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a las artistas politicas de la actualidad'. La critica de arte es excritural, apuesta por
la imaginacidn y se declara independiente de los intereses del mercado y de las
estéticas de Estado. El critico de arte escritural debe cuidar la libertad de su pen-
samiento como cuida de si mismo, de su diferencia; al hacerlo muestra su ética, su
respeto por el pensamiento de la artista que sale a su encuentro, paisaje donde
acontece su comprensién. La industria cultural es el infierno que todo critico es-
critural debe evitar.

4. En la actualidad, el devenir on line de la critica escritural de arte permite que
el critico elabore de manera refinada e informada sus reflexiones artisticas y poéti-
cas. Siguiendo algunas ideas de Michel Foucault (2015), la escritura segunda deviene
escritura primera. Se entiende por poesia los desbordes tallados sobre el logos pro-
posicional. Poesia es excritura: tallado al ser expandiéndose en diferencia sentida. El
ensayo es la herramienta mas acertada para realizar critica escritural de arte poscon-
tempordneo on line. Sin embargo, la experiencia de las condiciones de la realidad on
line muestra que el aforismo es mas potente que el ensayo.

Con sus figuras, el critico escritural reconfigura las escrituras del arte. En primer
lugar, rehuye la inmediatez y la facilidad que reclama el lector de la prensa escrita,
gratuita, ligera. En segundo lugar, en esta Ultima se evidencia que las restricciones
y controles espaciales, sus condicionamientos econdmicos, sus exigencias mercan-
tiles y rigurosidades moralizantes impiden realizar una meditacién consentida con
cada uno de los gestos artisticos que anuncian otros estados de ser para sentir los
gritos de la verdad de la inexistencia que se devora la existencia. La industria cultu-
ral exige escribir para un publico ligero, dvido de gratuidades y de entretenimiento,
que espera discursos digeribles en el menor tiempo posible; la industria cultural no
promueve mayores reflexiones intelectuales. La industria cultural es mercado libre.

5. Los objetos de arte contemporaneo se exhiben saturados de citas de libros
que jamas se leen. Son vendidos mediante campafas medidticas usando concep-
tualizaciones espectacularizadas ad hoc. Transparentan una informacidn travestida
que empobrece el habitar de las mujeres y hombres reales, aquellos y aquellas con-
finadas a quienes a diario se les devora su existencia. A diario, el dguila del mercado
devora las entrafas de mujeres y hombres. El régimen econédmico sanciona como
ociosos los espacios de meditacidn artistica en los cuales emerge el habla como ver-
dad total. El devenir on line de la critica escritural asume la globalizacién como un
régimen discursivo, el cual exige ser desbordado desde si mismo, es decir, excrito
desde la propia experiencia de la artista consigo misma, con la otra innombrada y,
por lo tanto, olvidada, oprimida o silenciada. Entre la artista transgresora del régi-
men global y la critica escritural, se pone en juego una realidad de borde que se
despliega simultdneamente como habla en busca de escritura. En arte, lo que cuenta

1 Conrespecto alaidea de la indecencia de la correccidn politica, cf. Nancy (2008).
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es aquel entre de transfiguraciones multiples. En esta medida el ensayo literario es
un espacio critico y creativo que es necesario recuperar y mantener. El ensayo pos-
contempordneo se transfigura en aforismo. El aforismo es arriesgado, inventivo y
obsceno. Aqui se hace eco de una idea de Nancy: ‘“‘Literatura’, aqui, no quiere decir
‘género literario’, sino toda forma de decir, de grito, de plegaria, de risa o de llanto,
que sostiene —como se sostiene una nota, un acuerdo— ese infinito suspenso del
sentido” (Nancy, 2008, pp. 163-164). La excritura artistica es un “infinito suspenso
de sentido”. El aforismo es carcajada.

La escritura critica comprende que la libertad que confieren los nuevos medios
de comunicacidn, aquellos que se nos ofrecen on line a mujeres y hombres, la despo-
ja de la autoridad que antafo ejercié el critico de arte moderno. Los nuevos medios
destruyen las jerarquias discursivas y dan la posibilidad a todas de contestar, con-
trovertir, discutir y problematizar cualquier intervencidn critica on line. La escritura
critica es una polifonia inventiva que promueve permanentemente espacios de in-
clusién. La escritura critica es una practica transdiscursiva, se desconfigura alo largo
de sus muiltiples y diversas marchas.

6. La escritura critica reivindica una ética centrada en la verdad de si misma, ex-
puesta en la piel viva por la artista. Esta ética es una parresiéstica (Foucault, 2015), es
decir, se orienta mediante una comprensidn de la verdad del sentido de la existencia
que acosa a los hombres y mujeres inexistentes en la actualidad mercantilizada. A
cada paso, en cada espacio que explora, pone en juego sus creencias estéticas y
éticas para que las cosas que considera artisticas no sucumban ante el conjunto de
discursos que sirven a los mercados globales. En los gestos modelados y ensayados
por la artista, establece el punto de partida de sus propias meditaciones. Su escritu-
ra debe mantenerse alejada de los intereses econdmicos que asedian y asechan al
pensamiento artistico y al sentido vivo de la existencia robada y traficada.

7. Para la artista poscontempordnea, pasado y presente configuran una expe-
riencia simultanea del espacio-tiempo de la historia (Agamben, 2007a). La escritura
critica conversa con el pasado como si se tratara del futuro. Todo pasado reivindi-
ca una actualidad en cierne. Una accidn auténtica actualiza una idea no suficiente-
mente explorada en otras épocas. La escritura critica debe estar atenta a la escucha
de los ruidos poco conocidos que comienzan a reclamar un espacio en el tejido de
significaciones que caracterizan a una sociedad determinada. Richard Rorty (1991)
describe las metdforas como ruidos poco conocidos que nos llegan desde multiples
espacios. Propone comprenderla de esta manera, como estrategia para acceder a su
sentido. Lo bello es extrafio. Su ser abreva en la rareza. Lo bello es una experiencia
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drag.> Hoy dirfamos que estos ruidos poco conocidos son ideas-sonidos olvidadas
por el sujeto, pero vivas atin en algunos cuerpos refugiados en algun espacio. La cri-
tica escritural de arte es creativa, extrafia, drag, metafdrica, poética, rara: piensa sus
propias categorias, se nutre de su propia experiencia, del pensamiento de su tiempo
y de las ideas del pasado.

8. Por medio de la imaginacidn, la escritura critica expande la realidad simboli-
zada. Tiene dos frentes: simultdneamente mira al pasado y al futuro. La escritura
critica es janica, simbdlica, por ello mismo es consustancial a toda practica artistica.
La critica escritural es la alter ego de la artista. La artista es la alter ego de la critica
escritural. Del entre que se abre en suinteraccién, emerge la verdad del arte poscon-
tempordneo. En este entre emerge la condicidn de existencia de la verdad del arte,
sin la cual no es posible la perduracidn del gesto artistico. La critica escritural de arte
no es una actividad ajena al pensar artistico. La critica poscontempordnea es el arte
de relacionar diferencias mediante figuras escriturales transitorias. La critica escri-
tural de arte consiste en una creacién de sentido verdadero que habla con verdad.

Al ser una actividad que caracteriza al arte poscontemporaneo, los fundamentos
tedricos de la critica escritural de arte on line estan en construccién deconstructi-
va continua. Es decir, la critica escritural construye deconstruyendo, desmontando
incesantemente lo construido. Siguiendo algunas ideas de Jean-Luc Nancy (2001),
podemos decir que la critica escritural es una obra desobrada.

Las tesis acabadas de expandir, es decir, de deconstruir y de reconfigurar, gene-
ran grandes debates en algunos espacios virtuales, entre ellos estan www.esferapu-
blica.org, www.saldnkritik.net, www.liberatorio.org. Esta investigacidn contribuye
a la consolidacidn tedrica y practica de esta modalidad virtual de critica escritural
de arte, a nivel local, nacional e internacional. El arte poscontempordneo y la critica
escritural de arte comparten un destino comun. Las teorfas de arte poscontempora-
neo tienen claro que la critica de arte serd una verdad on line o no sera.

2 Como muchos otros aspectos, esta manera de hablar ya habia sido considerada por Aristételes. A este
efecto el estagirita dice: “Puesto que el poeta es imitador, lo mismo que un pintor o cualquier otro ima-
ginero, necesariamente imitara siempre de una de las tres maneras posibles; pues o bien representara
las cosas como eran o son, o bien como se dice o se cree que son, o bien como deben ser. Y estas cosas
se expresan con una elocuciéon que incluye la palabra extrafia, la metafora y muchas alteraciones del
lenguaje; estas, en efecto, se las permitimos a los poetas” (Aristdteles, 1988, 1460B8 ss.). Baudelaire no
estd lejos de Aristdteles. En efecto, el poeta francés dice: “Lo bello es siempre raro. Yo no quiero decir
que es voluntariamente, friamente raro, pues en ese caso serfa un monstruo salido de los rieles de la vida.
Quiero decir que contiene siempre un poco de rareza ingenua, no querida inconsciente[mente] y que es
esta rareza la que lo hace particularmente bello” (Baudelaire. 1988, p. 151).






Primera parte






Practicas culturales y el arte de las periferias.

La vida es un sueno drag’

Figura 1. Mis Amigas Drag con Hernando Toro, preparacién de “La noche y las luciérnagas”

Foto: Ricardo Mufoz Martinez, 2017.

1 Este capitulo es una edicién revisada del articulo publicado en la revista Calle 14, (25), enero-junio de 2019.
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La zona trans

Esta exposicidn escritural parte de ejercicios que buscan comprender la urgencia
que anima el ethos de comunidades relegadas a los margenes de la ética hegemo-
nica. En primer lugar, las escrituras de liberacién emergen en espacios de accidn es-
pecificos. Los cuerpos que las realizan se nutren de muiltiples poéticas, de esas res-
puestas balbuceantes e inciertas a la pregunta que indaga aquello que somos hoy.
Asimismo, evidencia la verdad en la belleza que yace en el pasado actual, verdad
desbordada de sus goznes coloniales, discursivos y opresores. En segundo lugar,
se apoya en la incertidumbre de esos talvez propios del deambular de las mujeres
y los hombres de la calle, en especial, de la poeta performdntica responsable de la
expansioén y dispersién de las artes hacia 1otras maneras de configurar el sentido de
ser humanos en este aqui-ahora.

En tercer lugar, perlabora aquellos conjuntos de palabras rotas que una y otra
vez salen danzando a nuestro encuentro.? Llamo cuerpo a aquello que danza al son
de unas palabras rotas. ;Quién puede dar limpiamenete la cara a la danzante? Las pa-
labras rotas constituyen el horizonte de existencia de aquellos cuerpos poéticos que
se proponen ir mas alla de las Iégicas constrictivas, cortantes, invasivas, penetrantes
del mercado de bienes suntuarios, descarada y correctamente politicos. En el um-
bral de este mas alld-ac3, la poeta performantica se transfigura a través de sus ince-
santes despliegues, pliegues y repliegues. Produce otros lugares para la interaccién
y produccidn de lo humano. Deja atrds las formas que sepultan la verdad del sentido
de estar aqui-ahora. Lo humano en el ser lo instauran las poetas que incursionan
en lo inhumano, las poetas que arriesgan su existencia rompiendo las palabras en
donde se guarecen. La palabra rota se pregunta: «;qué hay?» ;Ay! querida lectora, te
saludo: «;qué hay?»

La zona trans es un espacio expandido, discontinuo, disperso. Incentivando mul-
tiples desplazamientos, propicia la produccién artistica entendida como invencién
de lo comun sentido. De entre todos los mortales, con su cabeza rota, tal vez la
poeta alcance a responder los silencios con los cuales sus interlocutores la miran
y llaman loca. En la zona trans, tal vez, los fragmentos de pasado logren colarse
dentro del vértigo que sacude la actualidad inactual de la bestia y sus siete reyes, al
servicio del neoliberalismo global.

2 El poema se pregunta: “;Qué hay detrds de las piedras hermosas todavia en pie? ;Qué hay de su an-
tiguo esplendor? ;Quién puede dar la cara? ;Quién puede responder con una palabra viva al pasado
vivo de estas piedras? ;Podemos ver frente a frente y sin enrrojecer a nuestro pasado? ;Y si no somos
dignos de ese pasado, cémo podemos ver a nuestro presente y a nuestro futuro? Talvez el poeta cuya
cabeza esta rota y que habla con palabras rotas podrd responder por la belleza del pasado. Su respues-
ta no sera una idea sino una experiencia: la de la dispersién de nuestra cultura”. Paz (2014).
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Figura 2. Mis Amigas Drag con Hernando Toro, preparacién de “La noche y las luciérnagas”

Foto: Ricardo Mufoz Martinez, 2017.

En cuarto lugar, se considera que solo la poeta performdntica tiene acceso a la reali-
dad fragmentaria de la historia. La poeta performantica habita el intersticio, ese es-
pacio vital e imposible para la mirada escéptica del cientifico. La historia real, aquella
que actua en los cuerpos de hombres y mujeres, hace presencia en la actualidad me-
diante desprendimientos sin origen determinado con precisién. Alcanzado el umbral
de la historia real, esta zona trans, las ideas devienen experiencia de sentido actual.
La entrega de la poeta performdntica en esta experiencia evidencia las discontinui-
dades de la historia y abre los discursos homogéneos a la existencia expuesta entre
los cuerpos de la historia.

Lejos de las certezas espistemoldgicas que reclama el método cientifico, la poe-
ta performantica le apuesta a lo raro, al rincén oscuro, aquella incertidumbre que
prometen las artes de la liberacién. Se juega su existencia en la singularidad de su
experiencia, explorando en si misma los cuerpos de otros y otras. La escritura aqui
expuesta se aferra sin desesperacion a esas palabras rotas con las cuales los cuerpos
agonicos transitan cantando sus trenos en las escrituras primeras de las artes.> Solo

3 Alesclarecer el concepto de critica literaria durante el siglo XIX, Michel Foucault establece una diferen-
cia entre lenguaje primero y lenguaje segundo, entre aquel lenguaje que habla acerca de simismo y el
lenguaje que tiene como objeto ampliar el sentido del lenguaje poético (Foucault, 2015, pp. 95-97).
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esclareciendo la verdad de las palabras rotas de la poeta performdantica, abriendo
las figuras artisticas a lo indeterminable del sentido de ser cuerpos y explorando
la comprensién de ser hablantes, se logra transitar a otros estados de ser. Las
escrituras artisticas dan cuenta de aquello que resta del ser que habla en sus di-
ferencias y de la belleza del mundo que se escucha a través de sus rarezas. Estos
restos yacen envueltos, sepultados en el lenguaje segundo de la critica hasta que
un lenguaje trans, primero, poético, roto, los saca nuevamente a la superficie del
sentido. La escritura de la poeta performantica recoge los palpitos de su época,
es decir, capta lo inesencial esencial. Lo esencial se muestra en lo inesencial de la
escritura de toda artista.

Los restos que salen al encuentro de las visitantes de la zona trans no nutren la
vieja historia colonial del arte y sus campafias de adoctrinamiento de la sensibilidad
de las y los artistas. Aqui lo importante es la historia de miles de mujeres y hombres
que luchan con coraje por una relacién que no lleva a nada, pero que les permite
sobrevivir. Me atrevo a llamar arte a estos actos de sobrevivencia. Arte poética es
toda practica que logra salir de los discursos hegemdnicos, que burla el someti-
miento del sentido que palpita en las diferencias que tensan la experiencia de lo
poético. Esta apertura es un goce transdicursivo, un encuentro con aquello que no
sabemos que sabemos.

La imagen hoy

El discurso de las ciencias es una realidad calculada, obesa y pesada. La escritura
de las artes es ligera, superficial y verdadera. La verdad de lo real se produce en las
superficies. No hay verdad dentro de la profunda obesidad del discurso cientifico.
Como lo expone Andy Warhol, en sus pinturas no existe un mas alla de la superficie
de la pintura (Goldsmith, 2010). Una pintura mira y clama desde la superficie, en
esta configura el mds alld que reivindica la belleza. La belleza del pasado actual es
la experiencia que tienen los cuerpos de hombres y mujeres entre esos restos que
flotan imperceptiblemente en toda pintura, en cada puesta en escena de una poeta
performantica (Deleuze, 2009). Fragmentos de ser multiples y dispersos que silen-
ciosamente pueblan unalengua puesta en trance en espacios escritos y especificos.
Este grito balbuceante e inocente de la poeta es un desplazamiento, una perfor-
mancia, un gesto liberado, salido de los goznes constrictivos del discurso cientifico
atrapado en las ldgicas de la produccidn artistica neoliberal destinada a las ferias
de arte.

Esta escritura que recoge imdgenes de hoy se localiza en el espacio del arte re-
configurado a partir de 1989, pero anunciado mucho antes, a comienzos del siglo XX.
Como corte historiogréfico, se sefiala la caida del muro de Berlin en 1989, el momen-
to en el cual el arte contempordneo se compromete con el capitalismo y deviene
arte mercantil. Momento cumbre en el cual, exultantemente, el objeto artistico se
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presenta globalmente como mercancia libre de toda ideologia. Ni de derecha ni de
izquierda, ni al centro del espectro politico ni proclamando independencia. jMiente!
iNada mas ideoldgico que la mercancia! La mercancia es nada que navega entre las
cafierias lustrosas y transparentes de la nada global expuesta en las ferias de arte.
La imagen de hoy evidencia la contaminacidn visual que padece nuestra época. Es
polifénica, se produce poniendo en juego las creencias, las llagas y las ideologias de
quienes ponen en marcha el proceso de su produccidén.

Con base en el concepto de globalizacién, el régimen de la investigacion y su
protocolo parala produccién de proyectos, se imponen como el punto de partida de
lainvencidn artistica contempordnea. El gesto artistico se cosifica. Devenido objeto
de consumo, se mercadea, se vende, se excreta y finalmente se recicla por medio
de diferentes reelaboraciones histdéricas denominadas neos. Quedan en el olvido las
experiencias de sentido real en las cuales emerge todo pensamiento transfigurador
de aquello que se comprende como ser hablante de rarezas.

La sensibilidad espacial reivindicada en la escritura poscontempordnea —hiper-
mercantil— acontece entre los intersticios que los cuerpos performanticos ponen en
evidencia. Mediante estas poéticas de la escritura, se concita la libre cohabitacién de
cuerpos multiples y temporalidades diversas, todas presionando en un mismo lugar,
todos y todas pujando por parir una realidad otra, transfigurada, diversa e incluyen-
te, igualitaria y libre. Dentro de la sensibilidad artistica no se reconocen jerarquias
dominantes, pues, las persistentes luchas simbdlicas entre los cuerpos lo impiden,
las prohiben. Esta lucha de cuerpos y temporalidades concitadas dentro del espacio
de una performancia, detona la politica de las artes de la poscontemporaneidad, de
laimagen que vendra después del estruendo global una vez colapsen los mercados.

El espacio abierto en multiples sentidos por la accién de la poeta performantica
se corporiza en imagenes fugaces que buscan salir al encuentro de la fluidez del
ser-lenguaje. Con sus figuras, la poeta performdntica lucha por arrancarle al ser del
lenguaje un signo no sentido ni marcado previamente. Por un lado, las imagenes
emergentes tensionan el espacio previamente codificado donde se ofrecen y pe-
nan los cuerpos, asi algunas de ellas se muestren aparentemente subordinadas a los
regimenes discursivos del arte occidental. La tensidn entre los cuerpos propicia el
movimiento de las imagenes que emergen y se expanden cuando entran en relacién
con el aliento del ser que habla, escribe y emerge a otras realidades balbuceando
sus palabras rotas. Un conjunto de imagenes configura un imaginario, una realidad
sentida, pero olvidada o reprimida. El espacio emerge mediante el juego de diversos
conjuntos de figuras que determinan los imaginarios de los hablantes de hoy.

Elespacio poblado deimdagenes entrance pone enjuego multiples configuraciones
signicas, in extremis arrancadas al abismo, a la molienda eterna del lenguaje. La
emergencia de multiples desplazamientos de sentido abre el pensamiento a diversas
transfiguraciones metafdricas. Denomino performancia a esta actividad emergente,
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loca, realizada con palabras rotas, a esta puesta en trance, a la triple accién con
la cual se trenza el pensamiento de la poeta performantica. En primer lugar, se
encuentra el proceso de actualizacion de las fisuras de la historia, aquellas rebeldias
capturadasy sepultadas en los discursos del lenguaje. En segundo lugar, se hallan los
desplazamientos de sentido que introduce la poeta performantica con cada una de
sus rupturas. En ellos se evidencian los cuerpos suplicidados dentro de los discursos
hegemonicos y el acontecimiento de su transfiguracion. En tercer lugar, se aprecia
el tejido de ideas que propician una experiencia de realidad y la configuracién de
signos en grado cero de significacidn, libres de ideologias.

En las afueras de la sensibilidad encarnada en mdltiples lugares, no existen sub-
ordinaciones ni figuras menores. Contrario a los protocolos de investigacion, las ima-
genes que emergen de la cabeza rota de una poeta performdntica no imponen a las
espectadoras la ldgica vertical de las demostraciones. Las figuras que se encienden
con las palabras rotas son inexpresables en un discurso. No pretenden capturar, re-
tener ni gobernar el sentido de mundo. Indican permanentemente la precariedad de
los cuerpos que hace posible laimposible apertura al sentido del mundo por venir, a
diversos caminos de verdad abierta y franca.

Pese a la subjetividad que reivindica, la imagen es una expresion franca, por ello
mismo objetiva socialmente. Se constituye en herramienta para hacer frente al ré-
gimen de la investigacién empoderado con sus protocolos dentro del campo de la
educacion artistica. El habla abierta y franca de laimagen desborda los discursos que
encapsulan el pensamiento. El sentido de la imagen se escribe.* Rescata la espacia-
lidad sintiente, hablante y actuante de la produccidn artistica, en la actualidad con-
trolada por dos regimenes perversamente complementarios: el saber del régimen
proposicional y el poder del régimen mercantil. Dentro de esta tenaza se cosifica la
imaginacion, una vez se controla y manipula el arte conceptual, y se lo implementa
en Occidente como régimen discursivo, es decir, como dispositivo de opresidn, efi-
cientemente global. La poeta performéntica que deambula en espacios culturales,
lejos del mundo del arte de élites, abre las puertas del pensamiento a una expe-
riencia de sentido, sentido en comun. La poeta performdntica es una artista drag,
transformista. Como toda metéafora viva, es un ave rara, extrafia. Con cada una de
sus palabras rotas, nos recuerda que la vida es un suefio drag.

4  Excritura es un concepto elaborado por Jean-Luc Nancy (2003), con la idea de escapar a la dicotomia
significado-significante con la cual se oscurece el sentido de la existencia contempordnea. El sentido
se excribe, desborda el significado.
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Performancia drag: “textos menores”, minimos

La pregunta por las condiciones de existencia del hombre poscontemporaneo es la
pregunta por las condiciones histdricas de su acontecimiento en medio del desierto
mercantil.> De conformidad con esta inquietud poscontemporanea, la actual prac-
tica escritural se acompafa con restos de libros experiencia, excritos in extremis,
palabras rotas. Se trata de aquellos textos extrafos, ultimos, raros, que Foucault
(2010) denomina “textos menores”. Al sentido comun la experiencia le sabe raro, a
veces agrio, asi la expresidn sea dulce. La experiencia es una sensacién queer: loca:
arrebatada, como muchas de las performancias de las cuales doy cuenta aqui me-
diante esta escritura alucinada. La experiencia del alto en el camino se declina en
femenino, por ello mismo, en ella el sujeto hablante poscontempordneo deviene la
poeta desdoblada en actos de devenir otra una y otra vez en el aqui y ahora. Reali-
dad imaginada, areal, drag, sin discurso, superficialmente profunda, por ello mismo
liberada y propensa a hablar con verdad en los juegos de igualdad y libertad para la
diversidad que la poeta performantica despliega con sus imagenes y figuras. Esto, si
es cierto que toda poeta performdntica juega a ser libre; si no se equivocan quienes
afirman que este jugar es el juego de la igualdad y la libertad para la diversidad.

Localizados dentro de este cuadro total, la comprensidn de la politica de la ima-
gen de hoy exige meditacion. Nos preguntamos acerca de la verdad de la regla que
produce laimagen y por sus efectos de poder. La regla se evidencia en el espacio en
donde la poeta performantica se encuentra sumergida en sus mdltiples conflictos.
A la politica de la imagen se accede lateralmente, a través de intersticios impercep-
tibles al sentido comun, a través de rutas de escape antiguamente imaginadas por
las poetas o a través de las ventanas de emergencia que dejan secretamente disimu-
ladas los grandes sistemas de pensamiento. En el despliegue signico que los textos
menores detonan, se pone en escena la experiencia de devenir infinitamente otro u
otra. No se trata de resistencia a una estética hegemdnica: nada mads inutil que este
tipo de resistencias. La resistencia de la poeta es mas intensa y severa, pero no con
las otras o los otros. La resistencia en si misma a los discursos que a diario la depre-
dan para que ella misma se reconozca como depredadora. Se trata de pensar en
libertad la verdad de ser otros en la igualdad, de ejercer la libertad de la diversidad,
sin dogmas discursivos, sin los ejercicios innobles de los fanaticos del poder.

Textos menores son aquellos que salen al encuentro de la actualidad amenazan-
te. Con ellos, pacientemente se modela la rareza del dia a dia de hombres y mujeres.
La poeta performdntica en trance, experiencia que el amanecer de cada dia es una

5 Entiendo por contemporaneidad en arte, la época de las ferias del arte del espectdculo como escena-
rio discursivo predominante. Por poscontemporaneidad entiendo aquellos ejercicios artisticos que se
salen de los anteriores dispositivos de exhibicidn.
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rareza. En cada amanecer se sorprende de seguir viva. Se sorprende de no estar
expuesta como se exponen las reses sacrificadas en un matadero, dice de si misma
Francis Bacon (Sylvester, 2009, pp. 42-43). Esta sorpresa configura una pregunta
originaria. Las artistas de la imagen, como Bacon, exploran la sensibilidad drag, son
poetas performanticas.

Los textos menores constituyen un relato periodistico, son acciones que perma-
nentemente giran en torno a si, que dan cuenta de este volver sobre si mismas una
y otra vez, incesantemente. Estas excrituras son un retrato de la actualidad que nos
mira con cierta majestad inescrutable. Ejemplo de texto menor es aquel excrito por
Kant para el Berlinische Monatschrift en diciembre de 1784, cinco afios antes de la Re-
volucién francesa, doscientos afios antes del entierro de Michel Foucault. Me refiero
a “;Qué es la llustracion?” Excrito, porque esta escritura se ubica en los bordes de
la critica tedrica (Foucault, 2003). La actualidad politica del siglo XVIIl pone a prueba
el sistema de las criticas. El acontecimiento del hombre puesto en marcha mediante
imagenes descoyuntadas del régimen interroga con severidad el espiritu cientifico
formalizado, normalizado. Kant se desplaza al escenario del hombre expuesto en
carne viva, de aquella ser-humus, porque la actualidad politica reta el saber del cien-
tifico, del filésofo y del historiador. En verdad, el texto mencionado de Kant es un
texto menor. Como la poesia de Holderling, es peligrosamente inocente, quizd final.
Solo ainstancias del peligro se puede comenzar. Un texto menor (hypomnemata) es
un poema que capta un encuentro con aquello de real que se reserva la vida, aquel
peligro que la vida ama esconder, como reza uno de los textos menores de Heracli-
to, el fildsofo de las palabras rotas que aun piensa con figuras menores devenir ser
en la existencia mediante imagenes performdnticas.

La escritura poética es una excritura performdantica porque intenta romper los
goznes que someten el pensamiento. Sale hacia el lugar al cual pertenece, es de-
cir, salta al afuera de la conciencia encerrada en sus dogmas discursivos, se localiza
fuera de la realidad codificada creando multiples y diversas realidades. Este afuera
es un lugar especifico: es imagen, sentida, abierta, abismal. Lo concreto es imagen
performantica. Tomar conciencia de algo no es suficiente para acceder al sentido de
devenir ser mediante una experiencia drag. La conciencia se inventa para capturar el
deveniry la experiencia drag. La excritura performantica rescata la existencia y abre
el entre infinito del mundo finito que el cientifico clausura una vez se acomoda en el
método cientifico. Para considerar lo real, la poeta performantica, la artista poscon-
tempordnea y la fildsofa revolucionaria experiencian lo real sin muletas conceptua-
les ni ideoldgicas. Lo drag se mofa de las ideologias. Esto quiere decir que la poeta
drag burla el control que ejercen los conceptos en los imaginarios normalizados,
cosificados, mercantilizados. Sabe que el concepto que reclama el régimen del arte
contemporaneo acontece con posteridad a la experiencia poética de la existencia.
La poética que emerge de la experiencia drag modela muiltiples subjetividades.
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Ni el concepto positivista ni la investigacion formal constituyen preocupaciones
para la artista arrebatada en su ser mismo, en sus meditaciones, desbordada por sus
excrituras, arrebatada por aquellos textos menores de devenir seres para el habla
de la imagen. Si los conceptos llegan, llegan tarde, porque la actividad de la poeta
performantica no los requiere. La ciencia no piensa, pues el concepto formaliza, cie-
rra, impide el acceso al devenir ser en el habla. La ciencia no tiene la potestad de la
consideracién (Heidegger, 2001). Como el sujeto ideal platdnico, el cientifico teme
los palpitos y los sincopes que sacuden los cuerpos de las poetas drag. Le horroriza
tocarse en actos de sentido reales.

La experiencia drag es un sincope dentro de la simbdlica estética, politica y so-
cial masculina. No puede considerarse una misoginia larvada. Al contrario, lo drag
satiriza los imaginarios machistas acerca de las mujeres. Principalmente, ridiculiza
a los hombres, asi estos no se enteren. Asi algunas drag exalten la feminidad tipo
Hollywood, lo hacen criticamente. Lo drag no solo es goce cémico, servil o, para
algunos, patoldgico. Existen muchas otras propuestas drag que exploran otras femi-
nidades, feminidades no vistas. Estas feminidades que ya no dependen de los ima-
ginarios machistas son expresién de libertad de crearse al margen de los polos en
conflicto. Lo drag explora espacios que van més alld del territorio del macho y de la
hembra agrarios y atdvicos. Lo drag es cultura en trance, en fuga, trans. Retne dife-
rencias para garantizarles su dispersion.

Con Nancy se puede afirmar que ese considerar, del cual habla Heidegger, con-
siste en arriesgarse al contagio de la alegria que propagan los cuerpos en su acto de
palpitar conjunta e intensamente, una vez son tocados por una conmocidn de senti-
do. En la conmocidn se es con otras y otros. La conmocién poscontempordnea des-
borda el personalismo moderno y el emotivismo romantico. El cientifico no se arries-
ga al toque de ser si mismo. Ser si mismo es tener el coraje de tocar lo intocable. El
cientifico teme desbordarse, evita la caida en el abismo que la palabra rota abre a los
pies de la poeta performantica. El cientifico experimenta con el ser y desprecia sus
imagenes de libertad. Maquina trampas para instrumentalizar sus verdades. La poe-
ta performantica en trance libera el ser de laimagen de las trampas del cientifico. En
la liberacidn se deviene sujeta dessujetada, ser mismo del habla: existencia. Aunque
ser se declina en femenino, la cultura machista nos exige a hablar de “el ser”. Este li-
berar es experiencia de ser otras multiples feminidades. Como Empédocles, la poeta
performdntica se arroja a las fauces de los cuerpos que se presentan como volcanes,
como bocas hambrientas y sendientas de sentido. La poeta no teme perderse en las
bocas multilabiadas de los cuerpos que le salen al encuentro. Es necesario resaltar
que puede existir una investigacion guiada conceptualmente, pero esta modalidad
instrumental no puede aplicarse a los procesos mediante los cuales las artes per-
formanticas se acercan a la comprensidn de las cosas que son cosas en el habla que
draguea, que vadea lo real.
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Un artista valiente, dice Caravaggio, es aquel que comprende su oficio para acer-
carse a lo real de las cosas (Finaldi, 2008). Caravaggio es el maestro del realismo
poscontempordneo, el suyo es un realismo anarqueografico (el concepto es de Fou-
cault). Caravaggio es nuestro contemporaneo. Poeta femenino, maldito por su in-
tensidad y sagrado por la voracidad con la cual ama la existencia. Por un lado, quiere
decir que la poesia constituye una meditacion acerca de la verdad del sentido de la
muerte ausente que hace presencia en cada cosa existente. Al dejar existir las cosas
por si mismas en el habla que draguea, hace presencia esta ausencia mortalmente
inmortal. Devenimos otros-otras en esta presencia mortifera. Estar presente con-
siste en habitar entre los cuerpos de otros-otras que se saben finitos infinitamente,
que con gozo excriben su mortalidad inmortal. Se trata del instante en el cual la
poeta performdntica accede al abismo de su propia subjetividad, cuando transita
por ese intermedio infinitamente finito entre la muerte y la vida arrastrada en toda
existencia. Poetizar consiste en meditar el entre ser otros cuerpos, diversos, multi-
ples, dispersos. No se trata solo de la diferencia de género, la cual es menor cuando
se abrenlos intersticios que configuran la existencia. El entre ser es una multiplicidad
de no-posibles posibilidades. No-posibles, solo porque el discurso del poder limita
los cuerpos, normaliza, restringe, rige todas las posibilidades.

En sus gestos, los artistas y las poetas performdnticas excriben textos meno-
res. Llamo performancia poética a un texto menor en grado cero de significacion
(Barthes, 2012). A través de aquella accidn, la poeta anuncia con coraje que la vida
significada, reducida a signo, no basta. Tampoco el trabajo dividido de si mismo,
fragmentado. Mucho menos el lenguaje entendido como totalidad cerrada. Hace
falta algo mas, ese no-se-qué sentido del cual se hablé a lo largo del siglo del gusto
(Dickie, 2003). Sin duda, se trata de un anuncio cinico. Como la ética de los filésofos
cinicos, con un texto menor performantico se despliega una campafa contracultu-
ral. De los movimientos artisticos de hoy no se sabe lo que son, pues, se pierden
en sus estéticas experimentales al modo de Kant, es decir, en sus practicas sin ex-
periencia real, entregadas a los discursos. La practica artistica, politica o social no
garantiza la experiencia. Al contrario: su funcién es ponerle limites. La experiencia
acontece cuando el yo discursivo deja que lo real politico o social lo disuelva. Llamo
performancia al proceso mediante el cual la poeta desconfigura el yo que gobierna
sus multiples y diversos cuerpos y transita infinitamente a través de otros cuerpos.
Llamo performancia drag al acto de parirse a si misma como sujeta desujetada. El ser
se declina mediante miiltiples actos femeninos.

Un texto menor performdntico consiste en el registro figural de un abismo, aquel
que emerge del encuentro de la poeta consigo misma, una vez la presidn de la rea-
lidad significada la expulsa del horizonte de significacidon que gobierna su yo y sus
cuerpos de sentido. Un twitter es una golondrina que quiza no haga verano, pero
expresa la libertad de ser actual en cuerpos otros, puestos en acto diversamente.
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Las redes sociales son expresidn contempordnea de este impulso por la excritura
minima como experiencia de ser sentido en los bordes del abismo del habla que se
hunde en el sinsentido del sentido de ser de las redes de la realidad virtual, realidad
en la cual no existe interioridad, solo exterioridad corporal, performancia intermina-
ble. Los textos menores que acompafan el dia a dia de aquellas mujeres y hombres,
como aquellos que registra Caravaggio en sus pinturas, aligeran el equipaje del ca-
minante que presiente la extrema extensién del recorrido que con su gesto inicia.

En este sentido, y como todo ejercicio de experiencia, esta practica escritural
se puede considerar un texto menor, atormentado, drag, extrafio, intempestivo,
queer, trans, raro, concebido para el dia a dia de los artistas contraculturales como
Didgenes, o como las artistas drag, queer o trans, hablantes que se arrastran has-
ta los bordes de su ser sujetado por el dispositivo del sujeto puritano moderno. El
presente, es un excrito ligero de ropas: jvaya expresidn! Ligero porque la lucha en
la existencia tal como se despliega en la actualidad, es ardua, laboriosa y requiere
flexibilidad. Esta ligereza permite apreciar los cuerpos de aquellas y aquellos que se
encuentran a si mismos en su escritura excrita, arrebatada, desbordada, drag, otra.
Excribir es ceder a la tentacidn de los arrebatos que promete la locura, consiste en
desbordar los limites impuestos por el significante cosificado, sin sentido ni signifi-
cado. La performancia de las artistas de accidn lleva sentido a los signos cosificados
en las ferias de arte.

Excribir consiste en una accién-ser que se despliega como experiencia de devenir
ser cuerpo sentido. Llamo hablante drag a este cuerpo sentido. Llamo performancia
drag alos cuerpos abiertos a los sentidos. Devenir hablante para la excritura consis-
te en ganar la calle mediante una lucha cuerpo a cuerpo con las diferencias que se
tensan en este encuentro con los limites que se configuran en los espacios codifi-
cados, con los dogmas significantes del sentido comun. La poeta performantica se
abre espacio entre otros cuerpos. En la salida de las redes del significante acontece
sentido. Llamo performancia drag a esa salida del cuerpo a través de cuerpos otros.
Esta investigacion da cuenta del encuentro con cuerpos sentidos con sentido de
existencia. Entre aquellos, los cuerpos drag salen a nuestro encuentro y nos ofrecen
la palabra libre en una imagen.

Presento a continuacién algunos ejercicios drag, queer y trans, apuestas adecua-
das para comprender la actualidad que denomino poscontemporaneidad. Sin figu-
ras que hablen por si mismas, que den cuenta del sentido de ser realidades inter-
minables, los cuerpos en accién son siempre presa facil de la voracidad discursiva
de su propia actualidad. Entregados al consumo neoliberal, los cuerpos pierden su
si mismo, su diferencia. Especialmente, presento el trabajo solidario y colaborativo
con el artista y fotédgrafo Hernando Toro y los diferentes colectivos drag que nos
salieron al encuentro.
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Al encuentro de las escrituras artisticas

Los resultados del proyecto de investigacidn Escrituras artisticas evidencian la rele-
vancia de las formas del arte para encausar las luchas por la igualdad que reivindican
muchas comunidades por fuera del régimen ético, politico y social hegemdnicos.
Asimismo, muestran cémo esta apropiacion de las formas del arte por parte de mu-
chos colectivos sociales vitaliza unas précticas artisticas que solo interesan a los ar-
tistas del régimen, que no tienen ninglin efecto transfigurador de la realidad ética,
politica y social del pais. Por otro lado, llaman la atencién acerca de la necesidad
de explorar conceptos y figuras de comprensidén y andlisis, alternas a aquellas que
propaga actualmente el mercado del arte. Las practicas culturales como lo drag, lo
queer y lo trans muestran la irrelevancia del régimen del arte contempordneo, retan
sus imposturas y transforman sus protocolos de exclusidn. A este respecto se puede
hablar de apropiacionismo invertido. Dicho de otro modo: las culturas marginales se
toman los protocolos del arte y desconfiguran los imaginarios de élite mediante los
cuales la produccién de arte contemporaneo se justifica ante el Estado y la ciudada-
nia en general.

La investigacidn Escrituras artisticas sigue los pasos de varias comunidades ar-
tisticas y diversas (LGBTI) que de una u otra manera se piensan mutuamente, en
especial, se centra en los colectivos drag. Culmina con la exposicién “La noche y las
luciérnagas”, evento drag realizado en Bogotd el 10 de noviembre de 2017. Registra
la experiencia de salir al encuentro de destacados artistas, cuyas propuestas circulan
en galerfas de arte o museos, y artivistas del mundo drag colombiano. Acompafia a
unos y otros durante su produccién estética y ética. Experiencia es aquel sentir que
nos saca del maquinismo con el cual se marcan nuestras practicas mds habituales
(Agamben, 2007a). La llamada experiencia estética no es una experiencia real. Cuan-
do un artista-investigador sigue un proceso regido por protocolos que silencian la
multiplicad de voces que a diario le salen al encuentro, deslegitima su propia prac-
tica. “La nochey las luciérnagas” es un encuentro de luces y sombras. El grupo de
investigacion explora los universos drag con el artista y fotégrafo Hernando Toro.
Las luces de galerfa acompafian las sombras del cabaret. Unas y otras configuran la
realidad del arte de hoy.
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Figura 3. Mis Amigas Drag con Hernando Toro, preparacion de “La noche de las luciérnagas”

Foto: Ricardo Mufioz Martinez, 2017.
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Con base en los conceptos de excritura y sentido vivo elaborados por el fildsofo
Jean-Luc Nancy (2003), la investigacién estudia y contrasta las performance drag de
Bogotd, Barcelona, Cali, Medellin y Pereira. En la escena colombiana, se ponen en
marcha estrategias politicas y sociales que irrumpen dentro de la vida cotidiana de
los hombres y las mujeres de la calle, pero también dentro de la pesada cotidianidad
del mundo del arte. Mediante estrategias artisticas, la sensibilidad drag desafia el
sentido comun, reta la imaginacién del caminante del centro de Bogota, desafia los
protocolos de exhibicién de arte contempordneo y sorprende a los discursos acadé-
micos despojados de experiencia y sentido real. Lo drag sacude, desestabiliza, con-
mueve, divierte, maravilla, revitaliza, nos conmina a pensar en muchos sentidos. En
este sentido, la sensibilidad drag produce metdforas, maneras de existir otras, por
ello mismo configura un guifio a la escritura artistica, pone en escena unos ritmos
visuales a través de los cuales nos miramos y comprendemos aquello innombrable

que pretendemos ser hoy sin tener el coraje para ponerlo en marcha.

Figura 4. Mis Amigas Drag con Hernando Toro, preparacién de “La noche de las luciérnagas”

Foto: Ricardo Mufoz Martinez, 2017.

Torito en “Barcelona de noche”

Hernando Toro es un fotdgrafo muy activo dentro del arte colombiano desde los
afios ochenta del siglo XX. Sus amigos y allegados le llaman “Torito”. Junto con otros
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artistas del momento, es testigo de una época en la cual el arte colombiano afronta
y resuelve muiltiples retos: a nivel conceptual, critico, espacial, discursivo, formal y
politico. Viaja a Espafia en 1976 y se residencia en Barcelona. Alli realiza practicas
como fotdégrafo y galerista. Sus series mas conocidas son “La modelo” y “Barcelona
de noche”. La primera la realiza en los predios de la carcel local, en 1993; la segunda
se pone en marcha en didlogo con las drag queens que animan la escena nocturna
de Barcelona, en 1995.

“Barcelona de noche” es una idea que se gesta en Nueva York. En 1968, Her-
nando Toro visita a Arturo Esguerra en esta ciudad, un amigo de la familia a quien
considera el abuelo del drag. La revolucién sexual de los afios sesenta propicia la
apariciéon de un movimiento drag que hace eco en muchas de las producciones ci-
nematograficas de Andy Warhol. En 1977, Esguerra visita a Toro en Barcelona y rea-
liza una performance drag con ropas prestadas de la esposa de Toro. A partir de
entonces, la produccidn visual del fotdgrafo comienza a hacer eco de estos primeros
didlogos drag, tanto con Esguerra como con la estética drag de Nueva York. Toro
conoce las drags de Barcelona y de inmediato despiertan su interés. Como estudioso
de laimagen, aprecia en las acciones drag un gran potencial artistico y expresivo. En
especial, comienza una amistad profesional con el colectivo Drag Stress, cuatro drag
queens que animaban las noches en el bar Fellini de Barcelona.

Toro regresa a Bogota en septiembre de 2015. Realiza varias exposiciones en ga-
lerias de mucho prestigio. En 2016, muestra la serie de La modelo en la galeria Alonso
Garcés. En 2017, entra en contacto con el mundo drag colombiano e inicia un didlogo
con la academia, en especial, con la Facultad de Artes-ASAB de la Universidad Distri-
tal. Allf encuentra jévenes interesados en su obra y proyectos de investigacion que
lo animan a actualizar la serie “Barcelona de noche”. De este didlogo con la juven-
tud colombiana y los activistas LGBTI surge la serie de exposiciones “La noche y las
luciérnagas”. En 2017, tiene lugar la primera exposicién performatica en el edificio
Malkita, emblema arquitéctonico del centro histérico de Bogotd. En 2018, bajo el
subtitulo Perfografias, homenaje a Lady Zunga, se realiza la segunda edicién en la
Facultad de artes ASAB. En 2019, en este Ultimo espacio, tiene lugar Heterografias,
Homenaje a Sergio Urrego. En 2020, se realiza la Edicién Espacial, Manifiestas, para los
medios virtuales, en alianza con el Taller de Cine y Televisidn de la Escuela de cine de
la Universidad Nacional de Colombia.

Toro encuentra diferencias entre las dos propuestas, especialmente éticas, for-
males, politicas y visuales. Como artista, su ojo estd entrenado para modelar con
la luz imdgenes que piensen el acceso a aquello que no sabemos que sabemos. Su
pasion es el retrato, el retrato no como representacién retdrica sino como experien-
cia de si mismo (Nancy, 2006). Toro ayuda a que el retratado se encuentre con su sf
mismo. Cabe preguntar: ;cdmo acceder a ese si mismo que se muestra tan esquivo
al Yo? Un trabajo de tal envergadura requiere paciencia. Toro cree en el trabajo, no
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en los proyectos. El trabajo se localiza en el hoy. El proyecto en el mafiana. Las espe-
ranzas no dan espera: hay que trabajar en el aqui-ahora.

Las drags de Barcelona enfocan su préactica desde el horizonte del espectaculo o
de la prostitucidn. Esta perspectiva logra que la propuesta visual de este colectivo
se desprenda de la estética transformista, es decir, de aquellas practicas miméticas
que se construyen con base en la estética de conocidas divas del espectaculo. Pese
a que entre la serie “Barcelona de noche” y “La noche y las luciérnagas’ transcurren
dos décadas, las drags colombianas no logran desprenderse de la estética de las
grandes divas. Llama la atencién de Toro el enfoque politico que aprecia en las drags
colombianas. En su opinidn, estas tienen mas formacién académica que las drags de
Barcelona, muchas de ellas son profesionales o artistas. El componente politico en
las propuestas de las drags colombianas anima a Toro a actualizar su trabajo visual
con estos colectivos.

La concepcidn y ejecucién de la primera edicién de “La noche y las luciérna-
gas” dura un afio. Un afio de estudios visuales, didlogos académicos, colaboracio-
nes artisticas, viajes de trabajo y mucha practica fotografica. El pintor Fabio Rosso
interviene algunas fotografias de “Barcelona de noche” y los fotdgrafos Ricardo
Mufioz y Meira del Busto realizan la produccién de la exposicién “La noche y las
luciérnagas”. Este evento aglutina a un grupo amplio de artivistas de Bogotd, Cali
y Medellin: Yecid Calderdn, Tina Pit, Billy Murcia, colectivo Casa Orquidea, colecti-
vo Mis Amigas Drag, Katrina Zerolimit, Cultura Drag Medellin, Bulgaria Amore, Ale-
jandro Jaramillo, Fabio Rosso, Alejandra Diaz Guzmdn, Hernando Toro, Ana Maria
Barragan, Carlos Pinzén, Coro Asab, colectivo Maché Maché, Daniel Uribe, Sandra
Bernal Moory La Colibri Lab.

Kuir Bogota: ejercicios previos

Los encuentros Bogota post-porno, el proyecto Kuir Bogota, las marchas del orgullo
LGBTI, el Transcabaretazo en sus tres versiones, “La noche y las luciérnagas” en
sus cuatro ediciones, entre muchos otros eventos culturales, concebidos desde una
perspectiva artistica, han visibilizado practicas hasta hace poco perseguidas legal
y culturalmente. Hoy muchas de ellas son legales pero siguen siendo perseguidas
culturalmente, en muchos casos con crueldad fatal. Estos encuentros culturales en-
riquecen la comprensién que de si mismos y si mismas tienen hombres y mujeres
en general. A la vez, producen efectos positivos en la sensibilidad social, pues, la
vistosidad estética que estos colectivos despliegan invita a pensar de otro modo la
diferencia en sus multiples configuraciones.

Las practicas culturales de los colectivos LGBTI se consolidan como espacios es-
criturales en los cuales se exploran subjetividades diversas, evidencian la emergen-
cia de un conflicto adn silenciado por la cultura hegemonica, por lo general, clasista,
homofdbica, lesbofdbica, miségina, racista y transfobica. Mediante el dispositivo
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heterosexual que demoniza la diferencia, se reprime y violenta los cuerpos de miles
de mujeres y hombres colombianos, no solo de las comunidades LGBTI. De igual
manera, esta violencia fisica y simbdlica que se ejerce en nuestras comunidades,
afecta a otras maneras de orientar la ética heterosexual. Si la feminidad violenta a
las mujeres, otro tanto padecen los hombres con la masculinidad. Las comunidades
heterosexuales también son violentadas por este dispositivo moral institucionaliza-
do dentro del Estado colombiano.

Durante los ultimos afios, las bogotanas y los bogotanos tuvieron la oportunidad
de apreciar varios eventos semejantes en sus modalidades expresivas y propdsitos
pero diferentes en su concepto. Desde practicas culturales vitales pero invisibles
tanto para publicos amplios como para los gestores de espacios densamente codifi-
cados y teorizados como la academia y las galerias de arte, muchas agentes cultura-
les modelan otras maneras de hablar y de relacionarse. Con una actitud semejante
a la que asumen muchas artistas, en didlogo con comunidades heterosexuales, las
comunidades LGBTI logran que el Estado, a regafiadientes, poco a poco las reco-
nozca como un conjunto de practicas comunicativas que generan actitudes éticas
alternas de sentido y practicas de socializacién tan legitimas como aquellas que son
respaldadas por un sentido comtin rigidamente codificado por la estética, la ética 'y
la politica catdlicas. He aqui algunas de estas practicas culturales.

Figura 5. Mis Amigas Drag con Hernando Toro, preparacion de “La noche de las luciérnagas”

Foto: Ricardo Mufioz Martinez, 2017.
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Las culturas marginales salen de su armario

En sus diferentes versiones, durante los encuentros de Kuir Bogotd, las comuni-
dades LGBTI reivindican una manera de ser y sentir singulares, pero, sobre todo,
comparten entre si mismos y si mismas una ética y una cultura, unas maneras de
inventarse y mirarse a si mismos y a si mismas, las cuales se gestan con base en la
experiencia de represidn y violencia que padecen muchos y muchas de quienes op-
tan por explorar otras éticas, otras maneras de sentirse y pensarse como agentes de
goce transdiscursivo, es decir, con sentido de existencia.

Dentro de la programacidon anual de la semana queer, algunos agentes culturales
sacan a las culturas LGBTI de sus nichos marginales y las exponen a miradas extra-
fas, a los juicios raros que formula el sentido comun encarnado en el ciudadano que
recorre dia a dia la ciudad. Lo raro es una manera de ver al otro en mi y de verse a
si mismo quien tiene el coraje de mirarse. Lo raro, lo abierto, es un reto para el pen-
samiento. Como lugar de encuentro con comunidades heterosexuales, Kuir Bogota
muestra que la marcha anual del orgullo LGBTI es importante, pero no es suficiente
para cambiar la percepcidn de rareza que los hombres y las mujeres enclaustrados
en la ética cristiana —catdlica y protestante— tienen de si mismos, de las comunida-

des LGBTI y con otros horizontes éticos.

Figura 6. Mis Amigas Drag con Hernando Toro, preparacion de “La noche de las luciérnagas”

Foto: Ricardo Mufoz Martinez, 2017.
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En 2015, luego de doce afios de gobiernos sociales, centrados en el drama del dia a
dia de las mujeres y hombres que habitan Bogota, hoy la ciudad muestra sus avances
politicos y sociales respecto a la condicién queer, LGTBI, trans, drag, BDSM, otras he-
terosexualidades y nuevas masculinidades. Se trata de explorar escrituras diversas
de ser, de desbordar los margenes de la escritura permitida por un sentido comun
que dejé de ser comun. La escritura no solo crea mundos posibles. Fundamental-
mente, abre liberando realidades inéditas. Pone en marcha aquellas maneras de ser
en las cuales hombres y mujeres se atreven a poner en juego una existencia, que
contra viento y marea, le apuestan al reto de reinventarse a si mismos y a si mismas
permanentemente mediante la reconfiguracion de la regla ética y politica que los
reconoce como sujetos de derechos, pero culturalmente los excluye.

Por una parte, como programacion paralela al evento Kuir Bogota —2015, el Teatro
Tecal acoge el proyecto Treparte, del colectivo Gaadejo, un festival artistico disiden-
te. Se trata de practicas que reivindican el transformismo y la estética drag y queer
como escrituras corporales (actos de fabulacién) de un yo fragil, cambiante, efimero
y volatil. Se presentan propuestas miméticas en las cuales las performers despliegan
mucho talento e iniciativas reflexivas que piensan la condicién drag, trans y queer,
no solo como una realidad estética de mucha actualidad. Principalmente, evidencian
un problema politico necesitado de ideas estéticas, conceptos, espacios y escrituras,
para comprender mejor a unas comunidades muy diversas y dispersas como efecto
de las persecuciones de las cuales son objeto, comunidades que unas a otras se im-
ponen violencias fisicas y protocolos de exclusién simbdlica. Las comunidades LGBTI
demandan acuerdos para constituirse como cuerpo politico. Asimismo, en el mismo
evento, el Tecal acogié propuestas concebidas para la performance teatral pero en-
marcadas dentro de las |égicas expositivas del arte contemporaneo, por ejemplo,
las performancias de Alejandro Jaramillo y Tina Pit.

Por otra parte, también en 2015, un grupo de artistas jévenes logran realizar la
segunda version de aquella practica artistica y expositiva denominada “posporno”
y por Diana Torres como “pornoterrorismo” (2013), unas practicas que piensan y de-
construyen el lenguaje logofalocratico que impera en la construccién del lenguaje vi-
sual porno heterosexual (Torres, 2015). La estética posporno usa el porno para hacer
critica politica. En Colombia, Nadia Granados en una de las artistas mas adelantadas
en en esta estética (Pefiuela, 2017). Muchos jévenes llegan al corazén del porno en
Bogota la noche del 20 de noviembre. Siguiendo las pistas dejadas por el colecti-
vo artistico Uniseks, recorren la carrera séptima entre calles 19 y 24. Se abren paso
entre la multitud de expresiones culturales y politicas que alli se dan cita. Muchos
regresan y bajan por la calle veintidds hasta alcanzar El Oasis, un espacio sefialado
con lanomenclaura 8-85, un centro de entretenimiento en donde se consumen todo
tipo de imaginarios porno y juguetes sexuales.
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Figura 7. Mis Amigas Drag con Hernando Toro, preparacién de “La noche de las luciérnagas”

Foto: Ricardo Mufoz Martinez, 2017.

Durante estos recorridos dentro del corazén palpitante de la ciudad, los jévenes
rompen las imposiciones impuestas en los protocolos de etnia, clase, raza y sexo,
los cuales imperan en la ciudad separando y marginando a colectivos importantes de
sujetas y sujetos hablantes. Sorprende la manera como los jévenes estan reconfigu-
rando con su sola presencia uno de los sectores mas peligrosos de Bogota: las calles
22,23y 24 entre carreras tercera y veinticuatro. Peligrosos por la carga histdrica que
penosamente su arquitectura arrastra y por la marginalidad en la cual se dispersan
todos aquellos que se resguardan en sus destartalados andenes y sus viejos aleros.
Todos aquellos que al percatarse de su precariedad, encuentran finalmente un alero
escondido en una casa vieja, un hueco en la calle o un agujero en su cuerpo para
aferrarse a una existencia minima y lograr de esta manera sobrevivir.

Llama la atencidn que sean los artistas jovenes desplazados de los discursos aca-
démicos quienes estan activando la idea segtn la cual otros espacios culturales son
posibles en Bogota, espacios mas igualitariamente diversos, libres y solidarios. Se
destaca la manera especial como estos artistas se apropian de los imaginarios se-
xuales denominados porno y cdmo los han presionado para que develen las reglas
de exclusién y sumisidn que esconden, que los hacen posibles. Ala vez, los artivistas
transforman esta estética en una herramienta politica. Usan el lenguaje porno para
hacer una critica de la misoginia, la lesbofobia, la homofobia y la transfobia.
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Figura 8. Mis Amigas Drag con Hernando Toro, preparacién de “La noche de las luciérnagas”

Foto: Ricardo Mufoz Martinez, 2017.

Apropiarse de un imaginario o una simbdlica no es destruirlos en los demas, en la
realidad fisica en donde encarnan. Apropiar un imaginario o una simbdlica consiste
en desapropiarlos en si mismos y en si mismas mediante su exposicién abierta. Con-
siste en comprender su regla y reconfiguar sus signos mediante otras estrategias
de espaciacidn colectiva y simbdlica. Michel Foucault (2004) denomina con el nom-
bre de “arqueologia” a esta estrategia, y con el concepto de “genealogia”, al arte
de localizar fracturas, sumisiones olvidadas como tales y violencias silenciadas por el
poder. Esta es la tarea que tienen en mente el colectivo Uniseks coordinador de Post-
porno Bogota y el centro de arte contemporaneo El Parche, coordinadores de Kuir
Bogota. La mirada artistica al porno como herramienta politica es aquello que en el
campo del arte se conoce como el movimiento posporno. La artista Nadia Granados
se destaca con este tipo de propuestas.

Sorprende la libertad que cada uno de las asistentes reinventa y reivindica en los
recorridos por un sector en el cual los transetntes asaltan lo real con sus miradas
abiertas a lo inesperado que aquél promete. No se trata solo de la exhibicidn de
una simbdlica erdtica transfigurada, transdiscursiva, liberada de sus atavismos
e imaginarios feudales y de sus cadenas puritanas. No se invita a una experiencia
voyerista en cabinas privadas de videos estigmatizados bajo la categoria porno,
expuestos en un sector temido por licencioso. Una mirada desprevenida y con sus
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prejuicios evidenciados y controlados, puede apreciar algo mas en estos escarceos
de los y las artistas jévenes de Bogota.

La apuesta del colectivo Uniseks —Maria Camila Amado y Camilo Acosta, artistas
egresados de la Facultad de Artes ASAB— perturba la comodidad en que se afincan
muchos artistas y, en general, la precaria cultura bogotana. Es atrevida e intensa y
por ello mismo marginal. Como cualquier rito inicidtico, se trata de recuperar la exis-
tencia por medio de la experiencia de lo real silenciado o reprimido. Esta experiencia
estd vedada al espectador lego, a aquellas y aquellos que ain no comprenden el
sentido emancipador y renovador que se detona dentro del sentido comun y rompe
los limites del lenguaje ideologizado, limites impuestos por discursos hegemaénicos
a mujeres y hombres que intentan excribirse, que luchan por desbordar sus propios
limites en una época determinada, cuestionando las reglas del lenguaje que configu-
ran los cuerpos de mujeres y hombres. En esta fractura de las ficciones del régimen
heterosexual y sus discursos, se localizan unas practicas que vale la pena seguir in-
vestigando con una perspectiva académica, artistica y cultural.

Estos limites configuran lo propio en la comprensidn que cada hablante tiene
de si mismo o si misma. Lo propio es la diferencia, esa diferencia que emerge una
vez se atraviesan los limites del lenguaje, esa diferencia que nadie en su sano jui-
cio puede explicar sin violentarla. Al hablarse de esta experiencia de diferencia se
pierde la intimidad que reclama cualquier rito y se corre el riesgo de profanarla im-
poniéndole dispositivos discursivos como activo, pasivo, blanco, negro, masculino,
femenino, heterosexual, homosexual, loca o loco, entre las herramientas mas recu-
rridas socialmente para excluir, oprimir, someter y violentar. La diferencia es mds
que esta catalogacion ideoldgica. Los rituales instaurados para salir de los limites
impuestos por la vida cotidiana constituyen fuente de experiencia. La experiencia
es algo que uno adquiere por si mismo en didlogo con la verdad de ser otros, ex-
puestes, expuestos y expuestas a y en esos limites.
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La noche y las luciérnagas

LA NOCHIE Y
LAS |||LUCI!||||EI@QN//A\\© #S
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Artes-ASAB

Figura 9. Cartel “La noche de las luciérnagas I”

Fuente: archivo del grupo de investigacién Malinche.



40 Escrituras artisticas

“La nochey las luciérnagas” consistié en una exposicion fotoperformdntica realiza-
da en el edificio Malkita de Bogotd, una bella antigliedad arquitectdnica. El evento
tuvo lugar el 10 de noviembre de 2017. Siguiendo las reglas para la circulacién del
arte contempordneo, este espacio se adecud para un encuentro artistico de tal ma-
nera que en él se pudieran cruzar dos estéticas antagdnicas, una de élite, la otra
popular. En efecto, se cruzaron dos protocolos de socializacién artistica y cultural:
la légica formalista del mundo del arte y la Iégica de cabaret propia de los universos
drag. A instancias del proyecto de investigacion Escrituras artisticas, la Universidad
Distrital Francisco José de Caldas invitd al fotégrafo Hernando Toro a realizar es-
tudios fotogréficos de artistas destacados de los universos drag colombianos. En
Bogot3d, se reunieron artivistas de Cali, Medellin y del Distrito Capital. Ademas de la
produccidn fotogréfica, los artivistas realizaron una performancia en el edificio Mal-
kita la noche de la inauguracion de la exposicién. Con esta actividad, la Universidad
respondid a sectores populares que producen cultura por fuera de los protocolos
tradicionales de circulacidn artistica en Bogotda. Aporté elementos de comprensién
para contribuir a la configuracidon de un campo de estudios en torno a las culturas,
éticas y estéticas diversas (LBGTI). Destacé la creatividad y el optimismo de las arti-
vistas drag, pese al marco de exclusién social que enmarca sus acciones. Lo drag no
es un disfraz de feria, es una actitud, una opcién de vida ante el oprobio cultural. La
actitud drag es una accién politica, aunque es mds preciso decir que tiene efectos
politicos, que su propdsito no es politico per se. Desde esta perspectiva, con la acti-
tud drag se apuesta ante todo a la creacidn artistica, a lainvencidn de si, ala apertura
a otros estados de ser.

Las artivistas drag exponen su piel en cada una de las imagenes corporeizadas. Si
la piel no queda expuesta con autenticidad en una performancia drag o en cualquier
otro tipo de expresidn artistica, no aparece esa imagen que activa el sentimiento
que llamamos arte. Hay algo doloroso en el ejercicio de exponerse a la mirada de los
otros, pero ellos y ellas lo hacen con alegria, generosidad, gracia y optimismo: no se
dejan someter, ni por el dolor individual ni por los discursos que, o les victimizan o
les marginan. La critica mas efectiva es aquella que se realiza con alegria, generosi-
dad, gracia y optimismo. Lo drag no es una estética de victimizacién. Es una propues-
ta de igualdad en la libertad para la diversidad y la solidaridad. La libertad cultural
que reclama lo drag no se la niega a las demds expresiones estéticas y culturales.

“La noche y las luciérnagas” consiste en un trabajo cooperativo que relaciona a
muchas personas. Sin excepcién, con generosidad, todos y todas aportan alegrias,
anécdotas, experiencias, ideas y sinsabores. Pese al dolor que marca muchas de sus
experiencias mas personales, todas ellas y ellos miran nuestro entorno con optimis-
mo, aunque de manera critica. La invencion de los cuerpos drag es un auténtico acto
de libertad que se puede emular en las sociedades democraticas que queremos hoy.
En particular, en la colombiana.
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Como se ha mostrado, el horizonte cultural en donde se localizan las comunida-
des diversas (LGBTI) es amplio y honra su eslogan: la diversidad es el camino. Alli
pululan escrituras artisticas que reivindican otras maneras de expresar la sensibili-
dad heterosexual. Pese a sus prolificas diferencias, estos colectivos se mantienen
juntos y continian con la expansidn de sus ideas estéticas.

Homenaje a Lady Zunga

La Universidad Distrital Francisco José de Caldas de Bogota comprende laimportancia
de promover politicas institucionales con perspectiva diferencial. En concordancia
con este horizonte de justicia ciudadana e inclusién cultural, auspicia la produccién
de “Lanoche delas luciérnagas I1”’, una exposicion perfografica en la cual se socializan
trabajos solidarios de investigacidon y de cooperacidn artistica y cultural entre las
comunidades LGBTI de Bogotda, Medellin, Cali y Pereira, artistas de carrera y artistas
en formacion.

Llamamos perfografia a la accién de una artivista modulada por la accién de un
fotdgrafo. Como cualquier otra practica artistica, la fotografia es una apuesta co-
lectiva por la libertad en la igualdad. Artivista es quien asume, en primer lugar, la
produccidn de imagen como una demanda de verdad dirigida hacia si misma y, en
segundo lugar, como una exigencia de justicia a los demds, como un ejercicio colec-
tivo de inclusién ciudadana y cultural dentro de una sociedad que aun suefa con la
igualdad cultural, ética, politica y social.

La luciérnaga es una figura que tomamos del poeta Pier Paolo Pasolini y del fil6-
sofo Georges Didi-Huberman (2012). En opinién de este ultimo, la luciérnaga porta
una lucecilla de libertad, una potencialidad que le permite resistir la luz de los reflec-
tores dictatoriales y imbombantes que oscurecen y silencian nuestra época. En este
encuentro de resistencias sobrevive la fuerza de la libertad dispersa en la memoria
de quienes en aquél participan.

“La noche de las luciérnagas II” acerca publicos amplios a la apuesta politica
que plantean las estéticas drag, trans y queer. Recoge e interpreta lo mejor de es-
tas practicas de imagen poscontemporaneas. 61 artistas drag son fotografiadas por
dos fotdgrafos representativos de su respectiva generacion. A su manera y sin clau-
dicar ante el impetu de lo real politico que les propusimos, cada uno se destaca por
su compromiso con las formas estéticas y las luchas por la igualdad de derechos
civiles. Se trata de un encuentro entre resistencias, es decir, entre sobrevivencias.

Los artistas de imagen saben que el pensamiento emerge solo en un entre aleja-
do de los extremos. Hernando Toro resiste el vértigo de la imagen digital desde una
estética de estudio, sosegada y de luz clasica. Ricardo Mufioz resiste la cosificacion
de larealidad desde la mirada de la Otra, desde el contexto cultural, politico y social
de cada una de ellas, contexto que el artista hace propio. Las artivistas resisten des-
de la exclusion ciudadana y cultural. Ponen en vilo las reglas ocultas que rigen una
tradicion falocrética y miségina. En este orden de figuras pensantes, esta exposicion
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de luciérnagas sale al encuentro del movimiento universitario que resiste con coraje
las politicas de mercantilizacién de la educacidn publica.

Esta iniciativa artistica, cultural y estética destaca la pertinencia politica y social
de las practicas de imagen drag, trans y queer. Asimismo, evidencia la alta calidad
artistica, estética y figural en cada una de las propuestas. El sentido del arte hace
presencia en las figuras y en los personajes que las artivistas modelan. Por otro lado,
los diferentes colectivos salen a este encuentro cultural y ciudadano, rinden home-
naje a la artivista Lady Zunga, una corajuda pensadora de imdgenes quien fallecié en
2017. Muy apreciada dentro de las comunidades LGBTI y en los dmbitos artisticos,
tanto en Bogota como en Cali y Medellin, su legado estético y politico ain sigue vivo.
Muchas de las artivistas aqui convocadas ven en Lady Zunga su madre conceptual,
estética y politica.

Version 50 aios de Stonewall: homenaje a Sergio Urrego

La nochey las luciérnagas Il recuerda que las revueltas de Stonewall constituyen
unos de los referentes mds importantes de las luchas por la igualdad y los derechos
ciudadanos de las comunidades diversas. Los hechos mencionados tuvieron lugar en
Nueva York el 30 de junio de 1969. Precisamente, 50 afios atrds. Con este referente,
las comunidades diversas de Bogot3, Cali, Medellin y Pereira vienen trabajando cola-
borativa y solidariamente con la Universidad Distrital Francisco José de Caldas. Me-
diante el didlogo, sus propuestas relacionan practicas culturales vitales como las que
realizan las comunidades LGBTI+, con aquellas propuestas artisticas formales que
son elaboradas en la academia. “La noche de las luciérnagas III” conversa para diver-
sar con lo otro aislado, marginado, en lucha permanente, triunfando una y otra vez
en medio de los desastres sociales.

En esta oportunidad, trabajamos bajo la modalidad Ciudad Invitada. Por su gran
trabajo creativo, invitamos a varias casas de activistas de Pereira. No nos equivoca-
mos con la eleccidn de esta bella ciudad. Alli encontramos unas familias de activistas
con unas estéticas muy potentes, con una voluntad de cooperacidn ejemplar. Juli
Mufioz, Niki Hudson, Yoselin Ferrer, Dana Ferrer, Violet Drag, Silvana Guerra, Deme-
trix Atkinson, Alteridades, Otredades, Altocalcifilico, Nayla Adalid, Jugo Rosa y Tita
Kumsr, con generosidad sacaron tiempo para la realizacidn de la idea que se espacid
en la Facultad de Artes-ASAB de la Universidad Distrital Francisco José de Caldas.
Muchas gracias a todas ellas. Especial gratitud le expresamos a Sagitario Drag, uno
de los pioneros del activismo LGBTI+ en Pereira. Su colaboracién fue invaluable. Asi-
mismo, sin el apoyo del Museo de Arte de Pereira, este proyecto hubiera sido mds
dificil de lo que fue, pues, no es facil apaciguar los espantos de la cultura hegemoni-
ca, aquellos atavismos silenciosos con los cuales los cuerpos de mujeres y hombres
se disciplinan, se regulan, se controlan, se someten y se violentan, muchas veces de
manera letal.
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En Colombia, se pueden apreciar a diario muestras de arte social. Solidarias, real-
mente cooperativas y formalmente impecables, muy pocas. Sin asomo del menor
sarcasmo, podemos decir, que Torito es un fotdgrafo de queens. El artista capta las
lucecillas de las reinas que sobreviven dentro de lo real politico y social de nuestros
dias. Reina es toda aquella que sobrevive a sus propios miedos y al acoso de los
demas, es quien no se conforma con la oprobiosa etiqueta estética de moda: victi-
ma. Las queens salen a nuestro encuentro, son unas triunfadoras. Con sus vistosos
atuendos y el vigor de las coreografias, las reinas de las cuales Torito y Meirea del
Busto dan cuenta cada uno por su lado, pero en didlogo social, interpelan parddi-
camente al pueblo que las segrega y violenta. Con su arte, ellas triunfan sobre la
opresidn, muchas veces sobre la muerte.

Siguiendo algunas ideas de Michel Foucault, pensamos la imagen drag, trans y
queer bajo el concepto de heterografias. Las imagenes de “La noche y las luciérna-
gas lII” modelan lugares otros, escrituras otras, cuerpos otros, subjetividades otras.
Imagen, lugar, escritura, cuerpo y subjetividad constituyen las cinco caras de la ac-
tualidad que socializamos en esa oportunidad.

Edicidn espacial: Manifiestas

En esta oportunidad, en colaboracién con el profesor Alejandro Jaramillo y con el
apoyo del Taller de realizacién de televisidn, escuela de cine y television, de la Uni-
versidad Nacional de Colombia, “La noche y las luciérnagas” se unié a la campafia
“Quédate en casa”. Convocamos a las artistas drag a explorar una técnica no ex-
plorada en las ediciones anteriores: el video. La acogida fue sorprendente. Igual los
resultados, para las artistas, para los organizadores y para el equipo de cine y televi-
sion. El concepto Manifiestas nos indica que cada propuesta drag, queer o transfor-
mista es una apuesta politica, con la cual los y las artistas nos reiteran la urgencia de
laigualdad de derechos entre hombres, mujeres y personas LGBTI. Mani-fiestas pone
en escena estéticas diversas, colaborativas y solidarias. Se presentd como una Gala
Pre-Pride sarcastica y, adicionalmente, como apoyo a las marchas del Orgullo LGBTI
2020. La actividad tuvo lugar en |a plataforma vMix a través de Facebook y YouTube,
el 26 dejuniode 6 p.m.agp. m.
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El arte de ciudad

Figura 10. Maria José Arjona, “Hay que saberse infinito”

Foto: archivo grupo de investigacion Maliche.

“Hay que saberse infinito”, retrospectiva
de Maria José Arjona, en el Mambo

Por lo general, Arjonarealiza ejercicios performdnticos de larga duracién. Uno de los
ultimos que presenciamos en Bogotd duré doce horas. Se trata de Camine despacio
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realizado en el Museo de Arte del Banco de la Republica, en 2011, para la curaduria
Arte [ Vida. Aproximadamente dos horas después de iniciada la performancia, la ac-
cién de la artista fue intervenida por un grupo de espontdneos impacientes con la
necesaria e incomprendida inutilidad del arte. Imperturbable, la artista continué
con su meditacidn y los impacientes visitantes desolados, volvieron al vértigo pro-
pio de la vida cotidiana. Arjona, que como ninguna otra artista trabaja con su cuer-
po a la perfeccidn, no logrd tocar y retener aquello que se resiste a ser tocado: los
cuerpos otros.

El ejercicio puesto en marcha durante la inauguracién de ‘“Hay que saberse infi-
nito” dura cuatro horas e introduce un campo sonoro deslocalizador, bellamente
ensordecedor. Serfa un cliché acritico afirmar que la artista conmueve con su ac-
cién. Asi la presion de las modas intenten encorsetarla, Arjona esta lejos de este
tipo de précticas “correctamente politicas”, bella y falsamente conmovedoras. Ni
siquiera aprovecha la coyuntura politica internacional para nombrar su accién “Hay
que saberse infinito”. Pese a que es una artista de trayectoria, no es facil etiquetar
sus inquietudes, ni por parte de la critica especializada ni por parte del mercado de
bienes suntuarios. Si hay politica, la politica de sus imagenes se detona en espacios
disefados cuidadosamente pero reclamando ser perfectamente inttiles para la vida
practica. En las artes, es mds importante la perfeccion que la utilidad. No obstante,
si tenemos que escoger entre la perfeccién de la forma y el tocar la realidad que
agobia los cuerpos, optamos por esta ultima deriva que abre mundos.

“Hay que saberse infinito” no se concibe para resolver problemas en los que
otros y otras practicas son mas eficientes y pertinentes. La politica de Arjona no es
la conmocidn. Sus blsquedas giran en torno a otras necesidades. En efecto, la pro-
puesta conceptual de la artista es relevante para conservar la libertad de ser si mis-
ma, la libertad de parirse a si misma, una y otra vez, en cada una de sus acciones. Se
localiza dentro de un paisaje dindmico que no distrae a los visitantes con florituras
artisticas ni los disuelve por medio de terapias estéticas. “Hay que saberse infinito”
es uno mas de sus prolificos partos.

El cuerpo de Arjona se expande en los espacios que perlabora. Sus performancias
son perlaboraciones, constituyen giros infinitos en entorno a su finitud, alrededor
de si misma, que tienen la potencia de sacar a flote problemas personales anclados
en necesidades sociales. Las artistas saben que lo subjetivo estd determinado por lo
social, por eso mismo, lo interpelan mediante formas que tienen la virtud de parecer
indtiles. En este caso especifico, seria mejor decir que la artista se arrastra sobre la
profundidad de cuerpos infinitos, flotantes y superficiales. Durante su parto de si en
el Mambo, Arjona logra afectar de manera singular la imaginacién de los visitantes
activando zonas a las cuales no tiene acceso la estética de la conmocidn propia del
arte contemporaneo, aquel en que se especializan las bienales y las documentas. La
artista sobrevive a su parto mediante este “toque” alo real de la existencia en otros
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cuerpos. Todo tocar comienza en la imaginacién. Emulando a los leones marinos, la
performancia en el Mambo es un acto de sobrevivencia animal.

Arjona no busca conmover. Este tipo de finalidad compromete las libertades del
arte pues la conmocién adoctrina y somete. El arte de hacer pensar opera por me-
dio de metaforas visuales, no se activa por medio de conmociones discursivas, tal y
como divulga la critica de Saldn comercial. Mds que conmover, Arjona sorprende.
Sus figuras tocan los cuerpos de los visitantes activando en ellos multiples y lacdni-
cas preguntas. Sin preguntas de este tipo, la realidad se estanca. La pregunta visual
agita larealidad. En este sentido, sin proponerse ser agitadora de cartdn ni de cartel
para Saldn, Arjona es una agitadora de superficies profundas.

“Hay que saberse infinito” es una coreografia que sin exagerar se acerca a una
obra de arte total, asi lo expresa el critico y curador Ricardo Arcos-Palma en la parte
final del registro de la accidn. Tiene sus referentes empiricos en una experiencia de
la artista en las islas Galdpagos durante una residencia. De alli toma el movimiento
ligero e infinito mediante el cual los leones marinos sobreviven en este complejo
habitat. Arjona perlabora metdforas, hoy en dia una actividad venida a menos. Per-
labora una meritoria reflexion acerca del hundimiento del tiempo moderno dentro
del espacio actual. Sus movimientos evocan el juego eterno de la existencia, del ir y
venir de todo lo que existe, de la repeticién incesante de la diferencia que lucha por
no ser silenciada por las modas discursivas en boga.

Durante horas, Arjona se desplaza sin cesar a lo largo y ancho de una instalacién
que simula el deambular de un cuerpo sin érganos dentro de un habitat marino. Este
cuerpo sin érganos es silenciosamente sonoro. Mediante un sencillo pero ingenioso
recurso instalativo y visual, logra que la visitante perciba la superficie profunda del
cuerpo del tiempo. En juego libre, el tiempo deviene superficie y viceversa. Arjona lo-
graimbricarlos para que el visitante perciba que lo profundo es superficial y lo super-
ficial intensamente profundo. La accidén invita a mirar hacia abajo, hacia si mismos,
hacia la profunda superficie de la existencia; invita a poner los ojos a ras del suelo.
No se percibe en la performancia del Mambo ningun tipo de consigna. El visitante es
emancipado para darle la responsabilidad de indagar por si mismo su finita infinitud
mediante la experiencia de otras lenguas.

“Hay que saberse infinito” es perfectamente interactiva. Mediante el sonido
envolvente de unainstalacién activada por los movimientos de los cuerpos en trance
de la artista, Arjona logra desprenderse de sus referentes empiricos produciendo sin
cesar en la imaginacién de los visitantes multiples figuras que no hacen parte de lo
conocido e interpretado. Arjona introduce la posibilidad de explorar nuevas lenguas.
Logra activar en los cuerpos de los visitantes una experiencia placentera pocas veces
lograda por los artistas contemporaneos. El placer propicia el acontecimiento de
lenguas inéditas. Arjona piensa en los cuerpos ya fatigados de los visitantes jévenes
y les ofrece el placer de la distension. Puestos en libertad, los cuerpos se activan
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produciendo diversas lenguas. La actividad de estos cuerpos es lo que llamamos
alma, afirma Jean-Luc Nancy (2003).

Después de esta, muy pocos artistas serios se atreverdn a realizar una perfor-
mancia. Arjona deja los estdndares muy altos. De alguna manera, arregla cuentas
con todos aquellos que dicen hacer performancias, pero quedan atrapados en acti-
vismos de ocasidén o para Salén.

Bogota queda gratamente sorprendida con la performancia de Arjonay le agra-
dece a la artista que ponga su talento e ideas al alcance de sus ciudadanas y ciuda-
danos.

La performancia tuvo lugar el sdbado 10 de marzo de 2018.

Figura 11. “Falto de palabra”, colectivo Maski

Foto: Ricardo Mufioz Martinez, 2018.

“Falto de palabra”: colectivo Maski,
no, pero si. Luis Camnitzer: si, pero no...

En NC-arte, Claudia Segura pone en escena una idea en la cual se relacionan no solo
dos generaciones de artistas. Principalmente, se muestran dos maneras de pensar
y escribir con imagenes-signo. Ambas escrituras abrevan en la misma ontologia
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estética: las vanguardias del siglo XX. Por un lado, Camnitzer aborda los juegos del
lenguaje que introducen las primeras vanguardias; por el otro, Maski elabora los pro-
blemas del espacio explorados por el minimalismo. Por varias razones, la propues-
ta en conjunto es arriesgada para todos los artistas involucrados. Cuando el artista
asume riesgos muestra el coraje que requiere todo pensamiento libre. El riesgo es
la opcidn que tienen los jévenes para decir aquello que en otras condiciones seria
imposible articular. Sin embargo, los visitantes a una exposicién muchas veces no
cuentan con las herramientas culturales para percibir con propiedad los riesgos que
el artista asume. La formacidn de esta percepcion desaparecio con la critica.

Camnitzer muestra en Bogotd una propuesta que perpetda la inquietud del pen-
samiento anglosajon por el lenguaje a partir de los afios sesenta del siglo XX. Hoy
sabemos un poco méds a este respecto. El lenguaje produce formas de existir, de re-
lacionarse. Ninguna obra es capaz de sostenerse por si misma, requiere un visitante
que sepa leer y sentir en su cuerpo la escritura que le sale al encuentro. La lectura se
realiza en un lecho espacial que a su vez es otro tipo de escritura.

La trayectoria profesional de Camnitzer es un insumo importante para compren-
der su ultima propuesta, pero no es suficiente cuando se trata de llegar y tocar visi-
tantes que han sentido diversamente su ciudad. Mas importante que leer y nombrar,
en el arte de hoy lo primero es sentir el espacio en el cual se inscribirdn o reinscribi-
ran los signos de una existencia cada vez mds nuda. A pesar de la maestria que se
le reconoce a Camnitzer, el primer riesgo que un artista de trayectoria asume es la
critica. Como cualquier critico puede sospechar, Camnitzer no es solo una marca
sostenida por el mercado y la propaganda. Es joven y no teme serlo. Es arriesgado.
Asi lo muestra en sus intervenciones discursivas en espacios universitarios, criticos
por definicién. Asimismo, en NC-Arte.

Camnitzer acepta dialogar con artistas jovenes tan coherentes politicamente
como él mismo, como lo es el colectivo Maski (Juan David Laserna fue distinguido
con el IX Premio Luis Caballero). Debe hacer frente a un espacio cuyas condiciones
de existencia estan muy lejos de ser la universalidad que preconiza el arte moderno,
estética en la cual siguen enraizando sus imdgenes-signo. Las condiciones de exis-
tencia de NC-arte son otras, asi las leyes del mercado jueguen alli su juego mortal.
Las condiciones culturales no se pueden evadir. Camnitzer afronta el reto de ate-
rrizar una escritura abstracta dentro de una percepcién espacial socialmente muy
problemadtica. Los problemas de Colombia no son ajenos a NC-arte, asi muchos artis-
tas se las arreglen para esquivarlos o para estetizarlos a la medida de las exigencias
del mercado. Por lo general, los buenos artistas no claudican ni sucumben ante sus
condiciones culturales, pero si las evidencian.

A pesar del refinamiento de la idea explorada, la instalacion de Camnitzer no
toca la sensibilidad de una ciudad acicateada con todo tipo de fobias aristocraticas e
intereses populares. A pesar de que los visitantes responden la invitacién del artista,
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el juego de desnombrar y volver a nombrar propuesto, no logra transgredir el hori-
zonte tedrico dentro del cual se han forjado sus imdgenes-signo a lo largo de su vida
profesional. A estas alturas de la exploracién espacial contemporanea, Camnitzer
luce ingenuo, lo cual es muy bueno para todo artista. La ingenuidad es la zona de
ignorancia en la cual germina la verdad del arte, tépico del cual hablé en la Leccién
inaugural de la Maestria de Estudios Artisticos de la Universidad Distrital (Facultad
de Artes ASAB, 2018). Seguin Camnitzer, en esta zona de ignorancia acontece lo poé-
tico, la verdad del arte. No hay arte sin poesia.

Las reflexiones visuales de Camnitzer acerca del lenguaje siguen siendo moder-
nas, es decir, problematizan en abstracto la relacién del lenguaje con la realidad.
Desidentificar los objetos para luego reidentificarlos no resuelve nuestras luchas
con las palabras, con sus regimenes, con sus escribientes, con sus ferias y censuras.
A pesar de que su propuesta introduce al visitante dentro del juego que implementa,
los cuerpos no constituyen el foco de su atencién, no logran enlazarse con el dispo-
sitivo propuesto, no pueden hacer parte de la obra. El interés del artista es la 16gica
del juego, es decir, el juego por si mismo. El visitante no tiene ninguna experiencia
real porque el espacio no logra alcanzar ni fertilizar ningiin cuerpo. Camnitzer no se
percata de que estd sometido por una pulsién conceptual, la cual le demanda unay
otra vez la puesta en escena de un discurso cerrado sobre si mismo, sobre el trauma
del artista que lo lleva a crear el conceptualismo latinoamericano radicado en Nueva
York. Mucha critica decolonial evidencia este sindrome.

Maski (Camilo Ordéfez, Juan David Laserna, Jairo Sudrez), también se arriesga.
Con este didlogo conceptual, espacial, formal y perceptual, los ejercicios previos del
colectivo quedan comprometidos con un formalismo y unas légicas de circulacion
estética muy cuestionadas hoy en dia, asi los artistas no tengan mas espacios, o
precisamente debido a esta carencia. En Colombia, artistas y agentes culturales criti-
can persistentemente las politicas de NC-arte, su compromiso con el economicismo
neoliberal que se chupa la imaginacién de los artistas contempordneos. Por supues-
to, NC-Arte no esta solo. El Estado colombiano lo acompafia. Sin duda alguna, estas
criticas y relaciones afectan la percepcidn de quienes vistan sus espacios. Este es el
riesgo de Maski: parecer critico de Saldn.

Maski aborda el problema que plantea Segura no tanto desde la Iégica del len-
guaje como desde la especificidad de los signos. El lenguaje es a la modernidad lo
que el signo es a la contemporaneidad. Su instalacidon devela una opresidn larvada:
los sujetos que entran en relacién con la arquitectura interna de los buses de Trans-
milenio quedan atravesados, empalados por sus signos, sus esperanzas son silencia-
das. Los artistas piensan un dispositivo en donde se evidencia la manera como los
signos marcan los cuerpos, los disciplinan y los normativizan.

Maski se apropia de un signo de opresién como lo es aquel con el cual se disefia
la estructura interna de la flotilla roja de la ciudad. Se trata de los pasamanos con
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sus respectivos amarres, una metafora del inconsciente social: todos se transportan
soportando algin amarre. Los amarres terminan por producir placer haciendo im-
posible la insurgencia ciudadana. Los artistas liberan el signo de su carga opresiva y
lo usan para escribir algo que solo se puede leer si se comprende la serie de planos
de edificios expuestos en los alrededores de la instalacién. Se trata de un grupo de
edificios que evidencian fallas estructurales. Maski quiere contaminar la instalacién
con los signos de los planos. La metafora es contundente: la ciudad de Bogotd tiene
fallas estructurales. Es una ciudad fallida. Como se espera de los edificios documen-
tados por el colectivo, Bogota en cualquier momento se va a derrumbar. Sin embar-
go, al visitante no le queda facil comprender la intensidad que se expresa en la me-
tafora. Su sentido existencial y real pasa por desapercibido. A pesar de este quiebre
del sentido, los visitantes hacen de esta tuberia amarilla un lugar de juego libre. No
se trata de otro espacio relacional. En el juego el hombre y la mujer se desrelacionan
por medio de unaregla que acuerdan: asi son libres como nifios y nifias. La respuesta
de los visitantes a la instalacién muestra que son los nifios quienes nos ensefian a
mirar de manera desprejuiciada una propuesta artistica sencilla en su construccién,
pero compleja para su inteleccién.

“Falto de palabra” se despliega en dos instalaciones que pese a la propuesta
conceptual tienen poco en comun, imprevisto que favorece a los dos colectivos. A
manera de una cascada, un telén de Maski impreso con significantes relaciona los
dos espacios. En principio, se pensé que los audios de Camnitzer irrumpieran en la
instalaciéon de Maski. A Ultima hora se rompié este enlace. Sin duda alguna, la idea
de filtrar las voces de los ciudadanos que captura Camnitzer dentro del dispositivo
de Maski hubiera relacionado los dos espacios de manera mas intensa. Al romperse
el enlace, se potencia la instalacién de Maski, pues sus signos quedan liberados de la
estética conceptual en la cual las ideas de Camnitzer se apalancan. Maski cuestiona
el lenguaje desde los cuerpos que habitan sitios especificos, dentro de problemas
reales, esos que afectan la existencia de mujeres y hombres. Camnitzer ain no logra
salir de si, del circulo magico de la [égica del Circulo de Viena.

La inauguracién de la exposicién tuvo lugar el 17 de febrero de 2018.
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Figura 12. Julidn Santana, “Museo decolonial”

Foto: archivo grupo de investigacién Malinche.

Julian Santana: “Museo decolonial”.
Flechas dirigidas al dispositivo museo

Julidn Santana es un artista joven que con persistencia y trabajo esmerado poco a
poco se abre paso dentro del complejo dispositivo que actualmente administra el
arte colombiano. Recientemente lo hemos visto en varios ejercicios de arte contem-
pordneo, como artista, curador y gestor. Santana orienta sus actividades de investi-
gacién-creacion a pensar los cédigos que cubren crimenes imperiales y silencian las
huellas dejadas en miles de cuerpos de mujeres y hombres. Sus imagenes cuestionan
el paso glorioso de la espada, la cruz y el penddn coloniales que se resefian en los
museos del mundo, en especial de Bogota y Berlin, concebidos todos ellos sin pe-
cado. Su intervencién en el Museo Colonial recalca in situ no solo la brutalidad del
proceso colonizador y evangelizador de la sensibilidad prehispanica, nos permite in-
teligir también la pesada carga mercantil que configura la realidad artistica, politica
y social que padecemos hoy.
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En 2017, Santana participa con solvencia conceptual en el Il Salén de Arte Joven
(11 SAJ). Lleva una propuesta concebida para sitio especifico, tal y como se debe
plantear este estimulo de la Fundacién Gilberto Alzate Avendafio, si en verdad quie-
re diferenciarse de otros estimulos al arte joven. A pesar de la fuerza y la genero-
sidad del Saldn Central en donde instala sus ideas estéticas, el historicismo de las
vecindades a su alrededor no le favorece. En este tipo de ejercicios colectivos, nadie
sale favorecido. Todos pierden.

El Il SAJ es una exposicion colectiva cuyo propdsito consiste en mostrar los ima-
ginarios de aquellos y aquellas artistas que tocan con insistencia las puertas siempre
cerradas de la simbolizacidn artistica. No existe arte sin imaginacién. Tampoco sin
simbolizacién. Siguiendo algunas ideas de Lacan, el primer registro corresponde a
un gesto individual, el dltimo reclama una construccidn social. Llamamos “obra” al
encuentro de lo imaginario con lo simbdlico. La potencia imaginaria del gesto artisti-
corequiere un pacto simbdlico, el cual es social, se realiza dentro del lenguaje, y este
no depende del ego del artista. Al contrario, el artista se arroja al lenguaje, como
Empédocles ante el Etna. Solo asi, lo imaginario se vuelve real. Cuando el artista por
si mismo simboliza sus imaginarios no logra trascenderlos. No alcanza realidad mas
alla de si. Para desgracia de los artistas jévenes de las dos ultimas generaciones, sus
imaginarios no han encontrado respuesta alguna dentro de los espacios de simboli-
zacién colombianos.

El [ SAJ se realiza en dos fases. En cada una de las dos exposiciones realizadas
chocan muchas ontologias estéticas y se ponen a prueba algunas de las estrategias
artisticas mejor ubicadas dentro de los imaginarios historicistas que mds influyen
en los artistas de hoy. La propuesta de Santana no alcanza a ser decodificada ni
comprendida en los términos que propone el artista. En realidad, en este contexto
ninguna propuesta puede ser comprendida ni leida. He aqui la dificultad de evaluar
este tipo de ejercicios. Aqui se evidencia la confusién conceptual a que se prestan
en este tipo de exposiciones colectivas que terminan con una premiacién. He aqui la
insatisfaccion con los artistas premiados, sean quiénes sean.

Las ideas que Santana presenta en el Il SAJ se amplian con vigor en su exposicién
del Museo Colonial. A diferencia de muchos artistas poscontemporaneos, Santana
evita cosificar los signos de las simbdlicas vencidas que sobreviven dentro de la his-
toria colombiana, se resiste a traficar con las imagenes sensibles que le salen al en-
cuentro, ya se trate de un campo devastado por el extractivismo cultural, minero y
sensible, ya sean las luchas por el derecho a la cultura en un barrio popular o grupo
étnico, o aborde el estudio iconografico en un Museo como el de Berlin. Santana
piensa decolonialmente. En arte, el asunto no es lo decolonial: el problema que debe
abordar un artista poscontempordneo consiste el exceso de “pseudoactivismos” y
la ausencia de un pensar desideologizado, nos dice provocadoramente Slavov Zizek
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(2018). Este es el reto para el arte por venir. Las acciones sociales son faciles de llevar
a cabo cualquier dia, lo es menos pensar visualmente.

El riesgo que corren muchos artistas que tienen como horizonte de comprensidon
los estudios culturales consiste en que terminan ilustrando sus teorias, sus simbo-
lizaciones, en detrimento de los procesos propios de la imaginacién. Santana logra
esquivar con relativo éxito esta pesada carga tedrica y logra pensar por si mismo al-
gunas de las imdgenes que le salen al encuentro. Siguiendo el nuevo guion curatorial
del Museo Colonial, entabla un didlogo con sus curadores e instala estratégicamente
dentro de los signos reordenados un conjunto de videos, los cuales se destacan por
su factura técnica, su perspicacia conceptual e icdnica, y por la relacién que algunos
de sus signos logran establecer con el entorno. En especial, los videos instalados en
el primer piso activan prolificamente los multiples significantes' que los rodean y
jalonan los procesos mentales de los espectadores. Sin pecado concebida es uno de
ellos, es el mas libre y por ello mismo, el mas impactante. En él, el artista logra des-
prenderse de la retdrica que se puede apreciar en otras de las propuestas visuales
instaladas en el segundo piso. Sin pecado concebida capta la esencialidad plastica y
conceptual del icono dentro de la tradicidn cristiana. Sin lugar a dudas, es el video
que logra mayor autonomia dentro de su propuesta.

Santana trabaja a sus anchas dentro del museo, luce cémodo pese a la densidad
simbdlica de los espacios intervenidos y a la ideologia que en general este espacio
encarna. En Colombia, no es facil intervenir un espacio como este, tampoco pensar
con la aparente libertad con que trabaja el artista, a no ser que se haga parte del
Premio Luis Caballero. Explora la relacién entre diferentes técnicas de expresion ar-
tistica (video, fotografia, instalacion, cartel). Se aprecia la urgencia de aprovechar
el apoyo y confianza recibidos, y cémo trata de copar la mayor parte de espacios
posibles, lo cual tiene como resultado el que se evidencie un mejor manejo de unos
medios que otros.

Respecto a los contenidos, aquello que hoy llamamos significados, estaresefia se
los deja a la actividad propia del espectador. No se trata de readoctrinar al adoctri-
nado sino de emancipar la imaginacién en los cuerpos sometidos. Con sus imagenes,
Santana aporta un plus de sentido que cada visitante debe elaborar por si mismo.
Por supuesto, es imprescindible pasar por la doctrina de la historia, pero al artista
le urge dejarla atras lo mds rdpido posible y remontarse hasta la esfera en donde
el signo se libera de sus lastres ideoldgicos. Al respecto, como ya se dijo, Sin peca-
do concebida es la pieza mejor lograda en lo formal y en lo conceptual. Asumimos
esta actitud de distancia, pese a que el artista hace énfasis en su trabajo directo con
comunidades tradicionalmente subyugadas y arrastradas hasta la marginalidad, en

1 Significante: imagen sensible aislada de su significado, todo significado es impuesto por algtn disposi-
tivo de poder.
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especial, le interesan las autdctonas prehispdnicas y las de origen afro. Esta indaga-
cién es importante, pero su relato debe ser desbordado en la elaboracidn artistica.

El ejercicio de Santana es importante para el arte y la cultura de hoy por varias ra-
zones. En primer lugar, porque activa unos espacios que suelen ser indiferentes para
la ciudadania en general. No es arte relacional. Al contrario, es una propuesta des-
relacional, decolonial. Debemos tener el coraje de desrelacionarnos con nosotros
mismos. Los apegos someten, en muchos casos matan. En segundo lugar, porque
Santana envia un mensaje a los artistas interesados en este tipo de propuestas: atin
se puede dialogar con algunas de las instituciones que administran la historia, la cul-
turay el arte colombiano. Aln se puede acceder a los restos de nuestros cuerpos di-
sueltos en la historia de los vencedores. Sin embargo, a este respecto, se requieren
ideas e imaginacion si se quiere aportar ese plus de sentido que aportan los artistas
a los regimenes hegemonicos. Ese plus de sentido en la poética de la propuesta. Sin
poética no hay obra. No se trata de programar acciones de intervencion per se para
redocumentar lo documentado, o reideologizar lo ideologizado, solo por molestar al
sefior burgués que todas y todos llevamos dentro. Como nos conmina Zizek (2018),
en la actualidad, el asunto central de toda cultura es pensar en medio de la deses-
peranza. Santana piensa, asi no luzca desesperanzado. En tercer lugar, porque el
artista logra relacionar el mundo marginal del arte colombiano con amplios sectores
de opinién que miran con indiferencia el activismo de los artistas, un publico que adn
no se entera en qué consisten tales activismos. Recordemos una vez mas que Zizek
los denomina “pseudoactivismos”.

El Museo Colonial comprende que su irrealidad simbdlica —concebida sin pe-
cado original— puede llegar al mundo real por medio de propuestas imaginativas
como la de Julidn Santana. A los museos colombianos les falta el toque de lo real,
de ese dia a dia que flagela despiadadamente la sensibilidad de hombres y mujeres.
Ojala el programa de estimulos del Ministerio de Cultura considere girar recursos
tanto al Museo Colonial como al Museo Santa Clara para que este tipo de ejercicios
no sean esporadicos, sino, por el contrario, entren a formar parte de un programa
estatal para estimular a los artistas a pensar in situ los signos fragmentados de nues-
tra historia, esos restos de sentido que llamamos historia colonial de Colombia. Es
facil apreciar que las directivas de los museos mencionados tienen la voluntad de
salir al encuentro de la ciudad, pero no cuentan con el programa ni tampoco tienen
los recursos para animar a los artistas a presentar propuestas de investigacion deco-
lonizadas, es decir, informadas en lo formal y libres de los protocolos de cosificacién
de otros campos.

La visita guia realizada por Julidn Santana el dia 25 de enero de 2018 fue muy con-
currida. De esta manera, los artistas se constituyen en el enlace entre la irrealidad
de nuestros museos y la realidad colonial y mercantil que cada uno y cada una encar-
namos. El proceso de colonizacién no cesa. Tampoco la inclemente mercantilizacién
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del artey la cultura. Ademas de logros visuales que se aprecian en la concepcién de los
videos y la exploracidn estética que se pone en marcha, la gran respuesta del publico
no artistico a la guia programada constituye otro de los méritos de la exposicion “Mu-
seo decolonial”. Muestra con claridad que Colombia requiere arte, cultura e historia
desideologizada. Los nuestros son tiempos que exigen pensar esa colonialidad que dia
a dia luchamos por reforzar.

La exposicién estuvo abierta desde diciembre de 2017 hasta enero de 2018.

Figura 13. Dayro Carrasquilla, “Territorios en resistencia”

Foto: archivo grupo de investigacién Malinche.

Dayro Carrasquilla, “Territorios en
resistencia”, en el Museo de Arte Moderno
de Cartagena y en Bordeaux, Francia

Por medio de un conjunto de alegorias, el artista elabora el pesimismo que marca
nuestra época. El pesimismo es una condicién global. Anula la experiencia y extin-
gue la imaginacién (Agamben, 2007a). El pesimismo es igualitario. Marca a todas y a
todos por igual. El pesimismo restaura la bestialidad perdida.

Carrasquilla piensa en la deriva que el pesimismo introduce dentro de la meca-
nica social y la dindmica artistica, tanto en la necesidad impuesta por el mercado
contempordneo como en la libertad de quien logran sobrevivirlo: algunos artistas.
Le extrae su verdad, la verdad de las verdades que hoy agitan la opinién general, es
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decir, la no-opinidn. Lo piensa poéticamente para impedirle que de manera selecti-
va asfixie los imaginarios libres que aun sobreviven en las historias no contadas de
hombres y mujeres al margen del Estado social de derecho refundido en los escri-
torios de los jueces. Solo aquello que se elabora poéticamente tiene la potencia de
renovar la existencia vagabunda, casi perdida de un pueblo que se siente libre pero
confundido.

Una y otra vez, hoy nos preguntamos: ;quién es artista? Carrasquilla lo muestra
en su exposicion: solo quien tiene la potencia de mediar entre el olvido y la memoria.
Esta potencia se entiende como la potencia de no (Agamben, 2007a). La potencia de
no ceder a las imposturas ideolégicas de la época. El artista de hoy muestra aquello
que se niega a ser mostrado: el habla que relaciona, que une y diferencia. Renueva
sus mitos y sus ritos. Piensa los acontecimientos que lo marcan, pero no los ilustra.
Sus imdgenes son una poética de la existencia arrastrada a sus prolificos minimos.
Toda escritura artistica es una transaccién con lo real, una lucha con aquello que se
rehdsa a entrar en el lenguaje.

A diferencia de muchas propuestas artisticas contemporaneas, la de Carrasquilla
parte de un pensamiento situado de verdad y con verdad: habla de si mismo y de los
otros comunes. El artista habla de algo singular como su experiencia de vida pero si-
multdneamente también revela una condicién universal de existencia. Parte de una
decision: cambiar el mundo, es decir, transfigurarlo. Digo transfiguracion porque Ca-
rrasquilla es creyente. Pregunto: ;creyente? jAnatema en un mundo de criticos des-
creidos! Responde el artista con una sabiduria que silencia a los apdstatas del arte
contemporaneo. ;C6mo no ser creyente en un contexto en donde el Estado provee
pocos apoyos, en muchos casos, ninguno? En efecto, se es creyente o no se existe. El
artista sabe que este cambio general con el cual suefia, solo es posible cambidndose
a si mismo, examinandose, analizando sus verdades Ultimas, mirando en la profun-
didad que se expresa en las superficies de su entorno. La superficie de los cuerpos
que interesan al artista, es profunda. Comprenderla requiere mucho sentimiento y
pensamiento.

Carrasquilla sittia su practica artistica como una practica de conversacién social.
A través de esta Ultima, sentimiento y pensamiento se enlazan. El artista no preten-
de hacer politica pero sus gestos tienen efectos politicos, sus gestos no son morales
pero repercuten en la ética de las personas, tal y como exigia Fassbinder a las artes.

Carrasquilla cuestiona la autonomia del arte, pero comprende que este ultimo
es un recurso de analisis que le permite relacionar de otro modo a su comunidad.
Los recursos del arte median entre la necesidad de olvidar y la libertad de recordar.
Sirven para abstraer de lo real algunas imagenes que ayudan a pensar la verdad de
nuestra época y las cargas de historia profunda que la lastran. La historia especta-
cularizada es una carga profunda, sumerge a hombres y mujeres en el olvido. Como
persona, Carrasquilla no es un mediador. Como artista, transporta los recursos de las
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artes hasta un lugar sentido en la superficie mas profunda: sus pies. Esos pies que
transitaron por calles enlodadas antes de entrar a la escuela en donde las maestras
exigian a los nifios llegar con los zapatos limpios. Las formas y las figuras de las artes
le permiten ala comunidad de la cual hace parte, comenzar a comprenderse y repen-
sarse de otro modo. La escritura de Carrasquilla es colectiva. Lo comun orienta las
singularidades que se ponen en escena en una escritura. Cuando el artista agradece
la presencia de “su gente”, la noche de inauguracion en el museo, les dice con afec-
to, “yo soy parte de ustedes”: “yo les pertenezco”. Reitera la poética de Rimbaud:
“yo soy otro”. Ese otro es multiple, es aquello que el artista [lama “mi gente”. En
este orden de ideas, Carrasquilla elabora otra manera de ser artista. Se piensa con
otros y otras mirdndose a si mismo.

Carrasquilla piensa en contexto las duras luchas, en muchos casos mortales, de
una comunidad especifica que lucha por sobrevivir, la que hace parte de aquello que
algunos llaman la “otra Cartagena”, aquellas memorias dispersas de hombres y mu-
jeres que llegaron al barrio Nelson Mandela hace veinte afios, desplazados de todo
el pafs por todo tipo de violencias. El barrio Mandela, como se le conoce en Cartage-
na, es un barrio de invasidn, es decir, es un espacio legitimo pero declarado ‘ilegal’.
Ala comunidad se le exige usar zapatos limpios asi sobrevivan en lodazales. El artista
reside allf, en esta condicidn, desde hace veinte afios, entre la ilegalidad impuesta y
la legitimidad emancipadora. Este entre es el lugar de todo artista.

Carrasquilla dirige unas pocas palabras a los asistentes la noche de la inaugura-
cién. Les informd que esa misma tarde del 5 de octubre, un lider comunal de Man-
dela habia sido asesinado. Interpreta el crimen como una advertencia a toda la co-
munidad, la cual se alarma. La prensa local recoge este sentir. Sin embargo, como
artista, Carrasquilla no se deja amedrentar, aunque es prudente. Los recursos del
arte contribuyen a la prudencia que demanda la situacién. Las imagenes que produ-
ce son pensadas con esmero, emergen del juego estético entre abstraccion y figu-
racion, entre lo ético y lo politico, entre la sabiduria de la meditacién y la furia que
se traga a pedazos la vida cotidiana. Solo la libertad del juego puede garantizar el
acontecimiento de la verdad dentro de los problemas que el artista tiene el coraje de
mirar de frente, en si mismo. En si mismo, porque sabe que es otro. Se trata de tener
acceso a la otra verdad que reclama la comunidad, asi la verdad ame esconderse,
como decia Herdclito.

En la propuesta “Territorios en resistencia”, se aprecian intuiciones de mucha re-
levancia. Todo artista se mueve dentro de muiltiples intuiciones. Por ejemplo, una idea
que estd en los imaginarios de los hombres y mujeres del comun, pero que adn no
se puede simbolizar: existen dos Cartagenas, quiza multiples. Con esta idea se alude
poéticamente a dos tipos de memoria. Por un lado, una memoria que es una carga. Por
otro lado, una memoria que es una fuerza (Didi-Huberman, 2012). Carrasquilla medita
en esta ultima. No le interesa la memoria mercancia, como escenografia de una gran
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pelicula para los vaqueros globales que llegan a Cartagena a robarse sus paisajes.
Nada mds pesado que cargar la utileria de los montajes histdricos de la posverdad
que anima los mercados. Carrasquilla recoge una fuerza libre que halla dispersa por
doquier, en especial en Mandela. La limpia, elaborando cuidadosamente sus heridas
por medio de las imagenes que piensa, tal y como se cuida el cuerpo de un muerto
para mantenerlo con vida. En ese cuidado, la memoria se hace fuerza y le otorga
inmortalidad a un pueblo.

Mediante un conjunto de figuras, las cuales propician la emergencia de subjetivi-
dades inéditas, Carrasquilla elabora un relato que muestra cdmo hombres y mujeres
sobreviven en Mandela. Con su alegoria (conjunto de metaforas) entrega a su comu-
nidad otras estrategias para configurar espacios de juego, igualitarios e incluyentes.

Carrasquilla no es un artista politico. Se piensa a si mismo antes de dar el paso
a la politica. El verdadero artista es aquel que no termina de dar ese paso, el paso
fatal hacia la politica. Una y otra vez, el artista insiste en pensarse a si mismo en sus
imagenes. Solo asi transfigura el entorno.

Si bien la exposicidn hace parte del IX Congreso Internacional de las Artes del Ca-
ribe, realizado del 5 al 7 de octubre de 2017, en Bellas Artes de Cartagena, el trabajo
de Carrasquilla fue posible, en primer lugar, gracias a la bolsa de trabajo otorgada
por la Fundacién Sara Modiano, y, en segundo lugar, a la gestion personal del artista
en el Museo de Arte Moderno de Cartagenay ante otras instituciones que apoyaron
su propuesta. El Museo muestra su actualidad moderna tensionando su discurso con
propuestas como la de Dayro Carrasquilla.

La inauguracién de la exposicién tuvo lugar el 5 de octubre de 2017.
La exposicién en Francia se da como muestra no oficial del afio Colombia-Francia, 2017.
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Figura 14. Rodrigo Echeverri, “Ejercicios de sustraccién”

Foto: Ricardo Mufoz Martinez, 2018.
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“Ejercicios de sustraccion” de Rodrigo Echeverry
en el Museo Santa Clara de Bogota

Con “Ejercicios de sustraccion”, del artista Rodrigo Echeverri, comienza propiamen-
te el IX Premio Luis Caballero. Decimos comienza, porque solo en la critica sobrevive
el artista y su obra. El premio tiene muy poca critica, pero mucho mds que cualquier
otro evento artistico nacional. Con la critica el artista accede al sistema del arte. La
propuesta de Echeverri suscita critica, pues tiene la pretensidn de entrar en nuestros
imaginarios estéticos, politicos, plasticos y sociales, y lo mds importante, como todo
artista, legitimamente quiere transfigurarlos. En la critica se activa y sobrevive el
pensamiento del artista.

La visitante ingresa directamente por la puerta lateral de la antigua capilla de
las clarisas, aquella que da a la carrera octava. Se encuentra en la nave central con
unas videoinstalaciones que extraen pequefas historias acerca de la vida de quienes
padecen la mineria colombiana, sus desgracias y sus avatares. Queda inquieta por el
formalismo al que recurre el artista para instalar sus videos. Se pregunta acerca de
la relacién de estas pequefias historias, con otras pequefias historias de mujeres del
siglo XVIII. No logra hilar nada respecto a esta relacion. Refuerza su escepticismo
acerca del arte contemporaneo en su modalidad “trabajo in situ”. Piensa y con sus-
picacia se pregunta: ;en verdad esta exposicidn no es una muestra del extractivismo
artistico y estético tan en moda en nuestros dias?

Hasta este momento del recorrido, ni la visitante ni las clarisas hacen parte del
pensamiento del artista: una y otras quedan marginadas, reducidas a espectadoras
modernas, pero despojadas de los goces que ofrece el arte moderno. Se la aprecia
deambular aburrida. A veces se entretiene mirando las bellas pinturas del lugar. Sos-
pecha que el artista solo ha usado la devocidn y los imaginarios de las clarisas para
provecho personal. Se perturba con la idea, segtn la cual el artista no logra pensar
los imaginarios de estas monjas ilustradas.

De pronto la visitante sale de la nave central e ingresa a la antigua sacristfa. Se
encuentra con el corredor por el cual transitaban las monjas cuando debian salir a
confesarse en esta capilla colonial. El largo corredor permanece a oscuras. Habitual-
mente es iluminado con lamparas fijas que hacen visible alguna guia o alguna ima-
gen. Echeverri suspende esta iluminacidn fija y se la entrega al visitante: lo emancipa
dirfa Ranciere. Esto es lo que hace un arte de imaginacidn: como Prometeo, el artista
robalaimaginacidn alos dioses y se la entrega al vulgo, a los vulgares, a aquellos que
son reprimidos como comenta con frecuencia Rafael Escallén en sus notas acerca de
la champetay los “champettios”.

Mediante este gesto, de inmediato, el artista activa los imaginarios de la visitante
y se apropia de ellos. Aquella se sume en la oscuridad y comienza a jugar con las luces,
a pesar de que el artista busca adoctrinarla en una ideologia especifica que da réditos
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estéticos y econdmicos. Finalmente, Echeverri logra tocarla, porque al tener la luz del
entendimiento en sus propias manos lo comprende todo. Se develan varias verdades:
la de las clarisas y las de los mineros. Unas y otras sobrevivieron en tuneles de amory
dolor, entretejiendo este Ultimo con el primero. Pero se muestra una verdad mas fun-
damental: la venalidad de la época, la compraventa de emociones estéticas.

La comprensidn de la visitante se activa cuando el artista toca la imaginacion de
su interlocutora. No solamente los imaginarios de las “las olvidadas” por el artista.
También la imaginacidn de aquel cuerpo que en vivo se conmueve con la historia
ingratamente olvidada de las clarisas. En lugar de las espermas y cirios, Echeverri
recurre a linternas portétiles que la visitante usa para desplazarse a lo largo del co-
rredor. La visitante se siente transitando por el tinel, o como una monja devota o
como un minero resignado. A cada paso se encuentra con fotografias que una vez
son modeladas con bisturi, el artista dispone en los nichos del corredor de sombras
vivientes. La visitante siente que dispersa su luz sobre la oscuridad del arte que Eche-
verri castiga y enclaustra.

Hasta ahora, ninguna de las exposiciones del IX Premio Luis Caballero ha pen-
sado la visitante. A pesar de los olvidos del artista debidos al régimen cultural que
opera en silencio en los imaginarios del arte contemporaneo, esta propuesta la toca
y se la apropia. Echeverri gana la apuesta del reto de trabajar in situ, pues con las
lamparas que entrega a la visitante, estas se sienten a si mismas dentro este espa-
cio y se involucra como parte de esta propuesta critica con la actualidad. En este
momento, la visitante luce alegre. No se ve como el ignorante que produce algunos
discursos de arte contemporaneo.

“Ejercicios de sustraccion” recibe apoyo de la curadora Maria Alejandra Tapia.
Los dfas 19, 20 y 21 de octubre, Rodrigo Echeverri programé un foro en el cual parti-
ciparon expertos en el problema de la minerfa y algunos artistas que han producido
imdgenes a este respecto, como Chécolo, Camilo Bojacd y Eduard Moreno Sanchez
y el curador Santiago Rueda. Moderado por Hannah Jane Ahern.

No sobra destacar que Santiago Rueda y el artista Julidan Santana presentaron
una propuesta para el 44 SNA acerca de los estragos de la mineria extractivista. Los
artistas no pasaron el examen. El Estado colombiano no reconoce los efectos de la
extraccidon como paisaje.

En este orden de ideas, Rodrigo Echeverri acertd con la invitacién a los artistas, a
que contaran sus experiencias al respecto, a que elaboraran en publico aquello que
habian pensado acerca de este problema. Pensar es poner en comun los problemas
que configuran actualidad.

Para terminar, preguntamos: ;qué buscan obras politicas y sociales como las de
Doris Salcedo y Ana Marfa Escallén para el Hospital San Juan de Dios de Bogota?
¢Han aportado algo a la comprensién de los problemas que rozan? Preguntamos:
centrar en las grandes colecciones de arte internacional como la del Banco de la Re-
publica exige la ilustracién de algunos temas de interés para las ideologias en boga?
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La exposicién estuvo abierta desde el 28 de septiembre hasta el 12 de noviembre
de 2017.

Figura 15. Jorge Zapata, “Levantamientos”

Foto: Ricardo Mufioz Martinez, 2017.
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El infrarrealismo de Jorge Zapata

La exposicidn “Levantamientos” de Jorge Zapata, en La Silueta Casa, es una exposi-
cién importante para Bogotd. Muestra a los artistas universitarios que la tradicion de
la pintura occidental sobrevive en el pensamiento de artistas que manifiestan poco
interés en ella para concentrarse en la gente. La pintura recobra su pertinencia es-
tética, politica y social cuando se relaciona con las personas, cuando sus imagenes
abordan la mas cruda cotidianidad de aquellos hombres y mujeres que nunca haran
parte del dosier publicitario con el cual las grandes ciudades ocultan su infrarrealidad.
El arte se legitima politicamente en el momento cuando el visitante exclama “;esta
es la gente!, jese soy yo!, jahi esta el Parque Bolivar!”’, como afirma con entusiasmo el
sociélogo Armando Rodriguez, visitante de la exposicidn la noche de inauguracion.

Jorge Zapata localiza la tradicién de la pintura occidental por fuera de la contami-
nacion estética que padecen Medellin y otras metrépolis como Bogota. Contrario al
protocolo estético que rige la produccidn de arte universitario, Zapata lleva el arte
a la gente. Su propuesta es relevante por varios motivos. En primer lugar, porque el
artista despliega su sensibilidad en un espacio que comprende con generosidad, sin
juicos previos y sin animo de lucrarse estética o materialmente. En segundo lugar,
porque satisface la busqueda de sentido que clama el arte de nuestros dias, el cual
ha sido despojado de cualquier relevancia ética o politica, asi hoy se hable profusa-
mente acerca de “arte politico” y “arte ético”. En tercer lugar, porque muestra que
la estética moderna —técnica y conceptualmente— se queda corta cuando se trata
de hablar con verdad.

El arte de Zapata es una propuesta alegre, no porque el contexto sea jocoso sino
porque las gentes colombianas son alegres y generosas en medio de los desastres
que a diario las humillan y sangran. Asimismo, es joven porque interesa a los jévenes,
porque los toca y anima su imaginacién. Cuando el arte joven solo interesa a los aca-
démicos, los curadores o expertos, como suele ocurrir con mucho arte universitario,
esta muerto.

Con sus ejercicios de cardcter callejero, Zapata muestra que lejos de las grandes
urbes metropolitanas la pintura es una actividad muy prolifica en imdgenes inéditas
para la historia del arte, potente en su sentido, generosa enideas y vehemente en su
busqueda de verdad. En este momento en el cual, el arte contemporaneo es objeto
de muchas criticas por parte de una ciudadania que lo siente alejado de ella, Zapata
muestra que se puede sentir el contexto de otro modo y pintarlo con pasién medi-
taday sin prejuicios, es decir, con amor por unas gentes y unas practicas de sentido
precarias, subvaloradas por la critica y despreciadas en muchos espacios institucio-
nales. Zapata permite que lo real se manifieste en la imagen. Llamo infrarrealismo a
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esta manifestacion de lo real. Zapata es uno de sus poetas. A lo real solo se accede a
través de una escritura poética. Zapata escribe una poesia acerca de la gente.

Sin necesidad de enajenarse en ninguna teologia, La Silueta Casa manda un men-
saje claro a los artistas universitarios y al sistema artistico colombiano: o se renue-
van en historia de la actualidad acercandose al hombre y la mujer del comun, o serdn
desplazados por aquellos artistas que, sin pompas estéticas, silencian sus egos aca-
démicos para que la realidad se deshaga de sus velos, hable y muestre su verdad, es
decir, su represién cultural. El maestro David Lozano respalda este enfoque (2017,
comunicacion personal).?

Ahora bien, los artistas y criticos se preguntan con qué criterios podemos abor-
dar la legitimidad de una imagen dentro del arte colombiano actual. Se proponen di-
versos enfoques, con los cuales se estudian conceptos e ideas que provienen desde
la tradicidn clasica y llegan hasta examinar la apuesta poscontemporanea. Si se trata
de dialogar razonablemente (de td a tu) con la tradicidn clasica o moderna, serfa im-
portante volver a leer la Poética de Aristdteles. Este filésofo comprende a cabalidad
la importancia que tienen las artes para mantener, incrementar o remediar la salud
publica. O el arte reivindica su condicién publica o no se le puede considerar arte. Da-
vid Lozano afirma que en Colombia no hay arte publico. Es decir, el arte no hace parte
de la vida de hombres y mujeres. Por un lado, no significa para ellos ninguna mejoria
anfmica, ética ni estética. Por otro lado, no es expresidn de emancipacién politica.

Aristdteles (1988) comenta que mas alla del espectdculo y la técnica, lo esencial
en el arte es la historia especifica que sostiene a toda imagen verosimil. La historia
en la imagen relaciona lo individual con lo publico. La técnica importa, incluso el
espectaculo, pero lo esencial en arte es la historia que habla en la imagen. Solo la
historia tiene la potencia de hablar. El arte que molesta a muchos artistas y criticos
del arte contempordneo, es aquel que no tiene historia. Sin historia solo queda el
espectdculo, la mercancia. No se trata de las referencias a la historia del arte que
suelen realizar los artistas universitarios. Me refiero a la infrahistoria del dia a dia, a
la historia de la actualidad que hombres y mujeres padecen sin clemencia.

Jorge Zapata es un historiador de la actualidad. Su exposicién en La Silueta
Casa es un conjunto de pequefias historias que hacen grandes y memorables al
hombre y a la mujer del comun. Ahora, a mi modo de ver, el arte contempordneo
o comercial exige un arte sin historia (Doris Salcedo). Criticos del arte contempo-
raneo como Dimo Garcia tienen razdn: el artista contempordneo menciona tan-
gencialmente la historia, solo para desaparecerla por medio de una historia global
(la historia de las victimas, por ejemplo). Y con un propdsito: que la forma silencie
el ruido y el vértigo que produce lo real, la infrarrealidad. Las imdgenes de Zapata
permiten que lo real hable.

2 Entrevista con el maestro David Lozano el dia de la inauguracion.
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Recientemente, bajo el nombre de “Crénica centro” y con curaduria de Oscar
Roldan-Alzate, Jorge Zapata muestra en el paraninfo de la Universidad de Antioquia
un amplio repertorio de imagenes populares que reflejan la gente. Son historias ima-
ginadas a partir de su relacién diaria con hombres y mujeres que luchan permanente-
mente por un pequefio espacio en las grandes urbes de Colombia. De este pequefio
espacio depende la existencia de cientos de hombres y mujeres en Medellin, pero
también en Cali, Barranquilla y Bogotd. El montaje (Aristdteles lo llama escenogra-
fia) de “Crénica centro” es precario, pues trata de estar acorde con el ethos social
delas gentes retratadas y con la precariedad técnica que se evidencia en la construc-
cién de la imagen. Incluye imdgenes con pretensién de cuadros, algunos de forma-
to grande. Una accidn legitima, si se trata de otro interés del artista. Sin embargo,
estos cuadros debilitan la propuesta gréfica en aquellas imagenes que se presentan
como apuntes rapidos de la singularidad propia de la cotidianidad de Medellin. Por
otro lado, el exceso de luz externa e interna, produce reflejos que impiden gozar el
color, apreciar la gracia en el dibujo y comprender la pertinencia de la composicién
que el artista pone en escena.

En la exposicién de los relatos de Zapata se goza, lo cual es algo que sucede con
poca frecuencia en una exposicién, pues los artistas contemporaneos nos prohiben
gozar y nos exigen pensar sus duelos a su manera. En términos de Ranciere (2010),
Zapata emancipa al espectador, para que goce en libertad las propiedades de laima-
gen y la intensidad que el artista capa en cada historia. Finalmente, la precariedad
del montaje deja de estorbar y molestar. La potencia de la historia de todas estas
pequefas grandes historias que Zapata recoge, concentra la atencidn del visitante,
lo deslumbray lo compulsa a pensar.

En Bogotd, el concepto, el formato y el montaje cambian. En primer lugar, no se
presentan imdgenes en formatos grandes. Hay unidad formal en medio de la diver-
sidad de imagenes, motivos y problemas. En segundo lugar, el concepto de “Levan-
tamiento” suple al de “Crdnica”. El concepto que recoge las imdgenes que llegan a
Bogotd aun deja translucir la afeccién luctuosa con que la academia, el Estado y el mer-
cado marcan la produccién de imagen artistica en las Ultimas décadas. Sin embargo,
bajo la presién del color sobre la sensibilidad del visitante, finalmente, este olvida el
duelo y el luto impuestos a la produccién de imagen por parte de la triada colombiana
(academia, Estado, mercado). El concepto de crénica es mas diverso. La crénica puede
ser alegre, colorida y placentera, el visitante puede gozar en medio de la tragedia que
Zapata recoge con carifio en sus imagenes. La “Crénica” que se muestra en Medellin
es algo acerca de la vida. El “Levantamiento” del que se habla en Bogotd refuerza la
tanatopolitica de los artistas politicos. Aunque cabe pensar el “Levantamiento” de
Zapata, menos como un acto administrativo y mds como una insurreccién politica.

A “Levantamientos”, le antecede una esmerada seleccién de historias de vida
por parte de Andrés Fresneda, director de La Silueta Casa, agente cultural que no
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tiene la pretension de fungir como curador. Asimismo, la exposicién se favorece por
ser el evento con el cual La Silueta Casa abre este espacio a la ciudad. Se trata de un
espacio pensado de manera esmerada para sacar o mejor de las imagenes de los
artistas. El montaje de “Levantamientos” supera de lejos la precariedad de “Crdnica
centro”, la exposicion de Medellin. Asi el concepto que agrupa las imagenes sea
luctuoso, el montaje en Bogotad es discreto, elegante, sencillo y resalta cada una de
las historias en particular, y a todas ellas en conjunto. Esta unidad diversa toca al
visitante y lo lleva a reconocer estas imagenes como algo propio.

Como dice Marlon Brando en ;Viva Zapata!, la icénica pelicula de Elia Kazan, ima-
genes como aquellas que recoge Jorge Zapata son nuestras, nos pertenecen, por
ello mismo las cuidamos ampliando su sentido. Nuestro deber como espectadoras
es defenderlas. En las imagenes de Zapata sobreviven las historias que el arte con-
tempordneo volatiza. Las Gltimas palabras e imagenes que vemos en La Silueta Casa,
son las primeras de otra manera de mirar artisticamente el entorno, con sensibildiad
social. Ser sensible significa comprender el entorno propio en lo ajeno. El contexto
actual necesita una mirada mds limpia, una sensibilidad descontaminada de las afec-
ciones que la enclaustran. Jorge Zapata tiene la mirada que requiere la nueva fase
que actualmente exploramos con esperanza las colombianas y los colombianos.

La exposicién tuvo lugar en agosto de 2017.

Figura 16. Simén Susacén, “Imaginarios’, en Art Studio

Foto: archivo grupo de investigacién Malinche.
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“Imaginarios”: una exposicion en
Art Studio que teje vacios

En 2016, Jorge Jurado abrid las puertas del espacio de arte contemporaneo Art Stu-
dio, del cual actualmente es su director. Adquirir un ejercicio artistico exige confian-
za en el ser humano y demanda generosidad consigo mismo. Comprar obras de arte
consiste en aceptar que el arte es un producto del mercado, en reconocer que las
obras promocionadas se vuelven relevantes de manera artificiosa, pues se constru-
yen con base en una trama publicitaria y no a partir del pensamiento del artista. Por
sujuventud, Art Studio se puede caracterizar como un espacio para poner en escena
los ejercicios de los artistas.

Abrir un espacio como Art Studio muestra que, en Colombia, la esperanza vuelve
a tomarse los corazones de hombres y mujeres. Los galeristas serios saben que no
es facil asumir las responsabilidades estéticas, morales y econdmicas que implica
aventurarse en este tipo proyectos. Todo aquello que tiene que ver con arte es una
aventura. Esta condicién legitima la préctica del artista y de todos aquellos que le
acompafian o intervienen en el proceso de concebir, imaginar, pensar, simbolizar y
exponer una idea en arte.

Con cocuraduria del artista y fotégrafo Orlando Salgado, Jorge Jurado convo-
ca un grupo de artistas a que respondan con sus imagenes e imaginarios asuntos
puntuales acerca de la actualidad. Los artistas convocados son expuestos bajo la
expresion “Imaginarios”. Marcela Blanco, Paola Cardenas, Simdén Susacén y Sebas-
tidn Rojas se exponen en sus imagenes, quiza a su pesar. No es facil exponerse de
manera abierta, tal y como hacen los artistas. No muchos artistas se exponen hoy,
en el sentido fuerte y vital de la expresion.

“Imaginarios” muestra artistas jovenes que no se avergiienzan del oficio ni del
pensamiento con imagenes y metaforas. Esta conviccion estética y ética distingue a
los artistas y les otorga un lugar en las escrituras del arte. Los artistas de “Imagina-
rios” exaltan el oficio como una forma de vida y lo exploran como herramienta para
pensar el dia a dia de comunidades especificas. En este sentido, los artistas se des-
marcan del régimen del arte, controlado por los discursos que suministra el mercado
académico. Finalmente, el arte no importa. Actualmente, aquello que hace diferen-
cia y, por ello mismo importa, no es otra cosa que la imagen parlante, pensante,
doliente, sintiente. Mucho mds en este momento en el cual la profusién mecanica
de im3agenes asfixia el pensamiento libre. Un artista de oficio es un artista que realiza
sus ejercicios por vocacidn, no solo por compensacion.

Los artistas reunidos en “Imaginarios” tienen en comun varios aspectos. En pri-
mer lugar, apreciamos el ya mencionado gusto por el oficio, por el juego de imaginar
mundos mediante imaginarios que tienen la potencia de sacarnos del agujero al cual
nos arroja la violencia. En segundo lugar, comparten el concepto de vacio asociado
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a la imagen. Esta relacién entre imagen y vacio la aporta el espectador que llega al
espacio como critico, como testigo de la crisis en la que estd inmerso el artista. Un
imaginario consiste en la disposicidn de un conjunto de imagenes que emergen de
una experiencia fundamental, por lo general violenta, del vacio que se abre alos pies
de quien intenta expandir el mundo. En el trasfondo de toda existencia subyacen
restos de antiguas violencias. Una y otra vez, la imagen elabora esos restos activa-
dos por el pensamiento del artista. Ese resto nunca se satisface con laimagen que se
le acerca. Por ello mismo, una y otra vez, los artistas deben actualizar las imagenes
que dan cuenta de esos restos de ser, de esas insurgencias reprimidas. La imagen
es una figura, como tal, una entidad abierta. Al contrario, las formas son entidades
cerradas, acabadas. En arte, las formas constituyen obras. En tercer lugar, los artis-
tas comparten su juventud, su esperanza de poder abrir puertas a realidades mas
igualitarias, por ello mismo, mas justas.

Marcela Blanco es pintora. Su sensibilidad es atraida por el color local de secto-
res que no tienen imagen o han sido despojadas de ella, que deambulan a través
de los multiples vacios en los cuales sobreviven. Toma los colores de las barriadas
que nadie visita, aquellas realidades de las cuales muchos jévenes quieren escapar.
El relato visual que Blanco expone, le permite mirar su realidad, la Colombia real,
la cual piensa desde otra perspectiva. Blanco trabaja el vacio a través de placas de
cemento a las cuales les inscribe su sensibilidad. Tiene el propdsito de que le ayuden
a comprender y nombrar lo innombrable. En arte, nombrar consiste en figurar. La
artista activa esos restos de violencia que la animan, que animan a todo un pais a
modelar imaginarios incluyentes. La activacién tiene un propdsito: actualizar el rela-
to del vacio en el que estd inmersa. Blanco se apoya en algunos rady made. Si es que
se le puede dar el nombre de ready made a los calderos que Blanco convoca dentro
de sus pinturas. Por el contexto en el cual la artista piensa, los ready made que ella
instala en algunas pinturas deben tener historia, un aspecto que solo el tiempo tiene
la potestad de develar.

Paola Cardenas modela en la piel de la pintura sus propios vacios. Se trata de
arrastrar el lenguaje escrito hasta laimagen. Durante este ejercicio laimagen se rom-
pey serenueva. La artista dispone un conjunto de imagenes que piensan y exponen
su realidad a la manera de Aby Warburg. Teje historias que quedan abiertas, que se
mueven en multiples direcciones y en donde el norte estd en todas partes.

Cardenas no instala una perspectiva privilegiada para realizar la lectura del panel.
Al romperlas con breviarios filoséficos, emancipa las imagenes, y a la vez, detona el
pensamiento que se despliega mediante un juego entre imagen y palabra. No menos
importante es el aspecto estético. Algunas de sus pinturas, en formato pequefio,
son de calidad y de interés visual. Llaman mi atencidn sus pinturas blancas. El blanco
es un color al cual muchos artistas temen. No es el caso de Cardenas.
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Simdn Susacén mueve sus ideas en varias direcciones. Explora lenguajes tradicio-
nales como el dibujo y el grabado, los cuales azuza con ensambles sugestivos mucho
mds contemporaneos. Con sus ejercicios, el artista da cuenta de personajes en fuga
0 en clausura; en algunos casos, se trata del relato de experiencias personales. Lla-
man la atencidén algunas piezas localizadas en el espacio como instalaciones. Otras
dispuestas en pedestal no tienen la misma fuerza de aquellas que se inmiscuyen
en el espacio del espectador, que lo cuestionan, que lo sacan de la cdmoda distan-
cia que el pedestal impone. Susacén juega un juego interesante: relaciona estéticas
conceptuales con dibujos que dan la impresidn de ser una expresidn naif: inocente.
Si es asi, jmucho mejor! Nada mas eficiente que una estética naif para erosionar,
para fertilizar el formalismo moderno. Y viceversa. A su manera, cada uno abre un
vacio en el otro, un vacio a través del cual pueden respirar.

Sebastidn Rojas es un artista que nace en la era digital, como tal, es el mas joven
del colectivo, pero no por ello es menos perspicaz. Su interés por el cine de terror lo
lleva a explorar figuras miticas dentro de la Historia del Cine, una de ellas es Nosfe-
ratu. Con este tipo de figuras, el artista pone en escena los fantasmas que pueblan
los imaginarios de aquella especie que se niega a desaparecer, que muere. El animal
desaparece, el hombre muere, dice Heidegger (2001). En este orden ideas, Rojas
saca del armario los fantasmas del ser que se niega a desaparecer, que aspira a vivir
eternamente bajo su condicidn de ser para la muerte. Se vive eternamente en la
imagen, a través de los imaginarios que una y otra vez los artistas suturan o retejen.
Rojas emplea técnicas de grabado no tradicional. No desconoce estas técnicas ni
otras tan antiguas como estas, pero explora los adelantos que la época pone a su
disposicién. Sus grabados son en vidrio y son impresos con técnicas laser. El resulta-
do es inquietante. Evoca la presencia del fantasma ausente.

Muchos nos peguntamos con suspicacia en dénde se halla eso que el régimen
del mercado Illama “boom artistico”. La suspicacia proviene del escepticismo de
encontrarnos dia a dia con los mismos artistas que reiteran los mismos problemas
anclados a las mismas formas. La exposicion “Imaginarios” muestra que, en Colom-
bia, en verdad existe un “boom artistico”, pero que este se encuentra en lugares
insurgentes cercanos a la propuesta y apuesta de Art Studio. Es insurgente porque
es una provocacion apostarles a los artistas jévenes que creen en su vocacion, que
se arremangan para lanzarse a la aventura del arte cuando se alia a la existencia.

En efecto, hay boom, pero sus artistas no se encuentran en los mapas que las
ferias de arte distribuyen. Como los artistas de “Imaginarios” debe haber mds, pero
es necesario buscarlos por fuera de este mercado de obras de arte, que en verdad
no es arte con sentido. El boom existe, pero es mds de orden politico. Consiste en
la expresién de una esperanza que caracteriza a la época reciente: los artistas jéve-
nes quieren ayudar a contar la historia de la actualidad. El boom se refiere a que es
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posible contar un relato diferente de las experiencias de vacio que animan la exis-
tencia de los sobrevivientes de la violencia.

No hay artista que no reciba un estimulo econédmico a su pensamiento. La danza,
la musica, el teatro, cuando presentan sus ideas al publico requieren un pequefio
importe. El artista plastico y visual no, con excepcién de aquellos espacios como el
Museo Nacional y el Museo de Arte Moderno, para hablar solo de Bogot3, los cuales
exhiben obras de arte y cobran por apreciarlas.

Desconozco los precios de los ejercicios de los artistas que hoy pueden apreciar-
se en Art Studio. Reitero: no son obras. No son productos del discurso, de ese valor
agregado que se moviliza cuando el ejercicio del artista deja dudas. Distingo entre
ejercicios y obras, porque en el ejercicio hay verdad esencial, no domesticada, y en
la obra solo hay formas discursivas. Pienso que los precios pueden ser asequibles a
ciudadanasy ciudadanos del comun que ven en este boom la oportunidad de comen-
zar a tejer su propia historia.

La exposicién estuvo abierta durante junio y julio de 2017.

Figura 17. Yury Forero, “Ebullicién-basamento”

Foto: Meira del Busto.

Yury Forero: un ser entre el mundo

Ebullicién - basamento es una instalacion performativa en la cual Yury Forero se
pregunta por el ser de la palabra. Aquello que ebulle es la palabra en acto. El
basamento es el discurso que la hace perceptible. Forero es una ebullicidn que
insurge en el basamento contempordneo, en los discursos que someten la palabra
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libre. La palabra sin libertad es discurso, consigna ideoldgica. La palabra libre no es
un canto individual. Al contrario, es coro de hablantes.

Durante el ejercicio colectivo realizado en las instalaciones de Estudio 74, queda
clara la pregunta del artista: en arte, ;quién habla hoy? El maestro pregunta y quie-
nes pueden hablar con libertad deben responder. La libertad en la palabra obliga.
Actualmente, el mercado pretende hablar a nombre del coro de hablantes que con-
figura el ser humano. Sin embargo, en los bordes del mercado insurgen acciones
habladas como aquellas que propician artistas como Yury Forero. He ahf la impor-
tancia del arte poscontemporaneo. Forero no es un artista contemporaneo. Con-
temporaneos son quienes intentan pensar solo para vender. El artista contempora-
neo es un ser para la feria. Forero esta prometido a la palabra. Sin él saberlo, algin
dios lo prometid al habla. Piensa para comprenderse y habilitarse como poeta, como
transfigurador de realidades, de basamentos. Este compromiso consigo mismo lo
habilita para tocar el mundo, para dislocarlo, para reinstalar en él la palabra del poe-
ta. En este tocar mundo insurge la politica. Fernando Pertlz acompafia a Forero
en esta aventura. Uno al otro se acompafian mostrando que uno no es compaiia.
Pertuz aparece como curador en “Ebullicién-basamento”, pero se siente incémodo
con esta nominacién. No es para menos. Por otro lado, durante el tiempo que la
propuesta estuvo abierta, los artistas estuvieron acompafiados por la comunidad
artistica, en especial por Ana Maria Villate, Adrian Hueso y Diana Carolina Romero.

Forero pone en acto conversado y coreografiado lo real, ese disloque que intui-
tivamente llamamos “la realidad”. Lo real —el disloque—, consiste en aquello que
es silenciado por las imagenes institucionales. El artista lleva la palabra a lo real. La
palabra configura la realidad. Con la palabra acontece lo politico y la politica. Sin pa-
labra no hay politica. La palabra expone lo real en sus mdiltiples juegos, aquellos que
insurgen entre ebullicién y basamento. Las sociedades libres, aquellas que reivindi-
can la multiplicidad como principio de la accidn, se configuran en el juego que se da
entre uno y otro estado, entre la fuerza que atrae y sedimenta y aquella otra que
dispersa y disuelve, entre lo abierto y lo cerrado, entre lo ligero y lo pesado, entre
la palabra abierta del poeta y el discurso cerrado de la ciencia del arte. Las citas que
Forero toma de la historia del arte son ejemplos de este juego.

Las diferentes figuras que componen la propuesta artistica reiteran la multipli-
cad de sentires que emergen en el juego de los opuestos que pierden su rol de tales
durante este juego mortal, pues una vez se entra en juego la realidad queda disuelta.
Todo juego es mortal. El juego es movimiento incesante. Quien se detiene pierde
su ser, es decir, el movimiento de la huella que le da ser. El juego cambia la realidad
permanentemente. Asi es una instalacidon performativa de Forero: se abre a publicos
amplios y se sedimenta en aquello que Fernando Perttz llama una pieza, evocando
con esta nominacién una composicién musical encarnada en cuerpos que se coreo-
grafian a si mismos. En el juego, siempre estamos cambiando de lugar y de posicién.
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El compromiso del artista por el cual preguntamos hoy en dia, no lo encontramos en
los contrarios. Ni en las ideologias politicas que se expresan en los discursos de los
grandes medios de formacién de publicos sumisos, ni en las teorias estéticas que, de
oficio, las ilustran de manera profesional. El compromiso es con el movimiento, con
la huella de libertad que se resiste a desaparecer y habita a todo artista. El artista de
verdad no produce seres sumisos. Cuando el artista sale de lo real y se encuentra con
la palabra que une y separa, se constituye en un emancipador de si'y de los otros.

Yury Forero no es un artista sumiso. Tampoco quiere mujeres ni hombres sumi-
sos. Tampoco es un profesional, en el sentido que abajo explicaremos. Fernando
Pertiz sigue la misma ruta. Los dos artistas que se acompafian mutuamente en esta
propuesta artistica son rebeldes con causa. Exploran signos que les permiten con-
figurar una realidad otra, una que sea incluyente, que resuelva aquellas dialécticas
modernas que crean amos, feudos y siervos para el mercado de arte profesional.
Ambos quieren tocar la realidad cosificada para abrirla y transfigurarla. Forero es un
insurgente que trabaja en las entrafias de ser con otros, alli en donde la injusticia no
se camufla. Allf en donde se muestra sin pudor y con descaro, es decir, sin palabra,
sin libertad.

Pertlz transporta las ideas de Forero a otros mundos. Las inserta en otras dina-
micas. Lleva a Forero a explorar los mundos virtuales que conflictian con el orden
mercantil establecido. Hoy no hay sociedad. Solo el mercado existe. Este salir desde
si mismos de los dos artistas, este movimiento, es un salir al encuentro de los otros,
los ascépticos que se aislan en las redes sociales. Este es el compromiso. Dar un
paso en el fuera de si, en aquello que alin no tiene signo, o lo ha perdido, consiste en
transitar hacia el encuentro del otro u otra. El compromiso del artista consigo mismo
esta orientado hacia aquellos seres que estdn en los lindes del mundo cosificado.
Aquellos y aquellas que resisten los procesos de cosificacion que impone el mercado
global. El siglo XX |e exige al artista compromiso, pero siempre como respuesta a las
necesidades y esperanzas de cada época. El hombre y la mujer de hoy habitan sin
habitar aln, estan en la ebullicién de la red que Forero espera que sedimente en un
mundo igualitario.

Al igual que a Didgenes le bastaba un cuenco y un tonel para existir en el pensar,
para Forero es suficiente un cambuche o un pedazo de roca, o un guijarro inmensamen-
te simple. Forero piensa en conversacidn con otros, abre a los otros su pensamiento.
Las figuras mediante las cuales ofrece su manera de pensar plantean a los visitan-
tes muchas preguntas. La principal de sus inquietudes conceptuales se esboza en
un vidrio circular en el cual estd inscrita la siguiente pregunta: “;Historia hoy?”. La
escritura que escruta el entendimiento del lector se localiza en la parte superior del
circulo. Forero quiere que el espectador escriba con él, que esboce sobre el vidrio
un intento de respuesta a los problemas de hoy, en especial, respecto a la ausencia
de los artistas como él y Pertiz dentro el lenguaje institucional. Sin embargo, no se



76 Escrituras artisticas

trata de ellos solos. No es una querella egoista por un mendrugo de pan, por sobras
estéticas que ArtBO le deja al Ministerio de Cultura. Saben que son muchos los artis-
tas que son marginalizados por el arte institucional o profesional.

Al parecer, Forero pregunta: ;se puede configurar una historia del presente que
sea mas igualitaria? ;Quién la escribe? ;Acaso el historiador? No, pues el objeto del
historiador es el documento mediante el cual se hace presente el pasado en aquel
hoy, atrapado como estd en todo tipo de conflictos. ;Quién entonces puede escribir
la historia del presente? Evidentemente, los artistas. Estos pensadores de espacios
mdviles se sumergen en la actualidad para escucharla. Como se sabe, la escucha es
una de las modalidades como se nos da la comprensidn del sentido de aquello que
queremos ser hoy. Forero medita. Meditar consiste en descolocar el yo para que
el cuerpo se expanda, para que regrese a si, al flujo de la existencia. Forero insiste
unay otra vez en este término: la dislocacion. Durante su instalaciéon performativa,
la inquietud por el otro, la vuelve hacia si, sale al encuentro del olvido de su si mis-
mo. Forero es un meditador: un filésofo. Meditar no es argumentar egdéticamente.
Consiste en el acto de emanciparse del si mismo colonizado por todo tipo de filoso-
fias. En el si mismo, Forero expande su cuerpo, solo asi se puede pensar. El suyo es
un cuerpo que ha sido tallado no solo con agravios estéticos, politicos o sociales.
También las ideas de otros pensadores han modelado su cuerpo, Beuys y Duchamp,
principalmente. Estos artistas asaltan con frecuencia su espacio y lo dinamizan. Me-
diante este ejercicio comprende lo que somos en un mundo controlado por agentes
mercantiles.

Durante la conversacion entre Yury Forero, Fernando Pertuz, Orlando Salgado,
Jorge Pefiuela, Liliana Caycedo, Diana Carolina Ochoa y los asistentes a este encuen-
tro, se configuré una comunidad de habla en la cual se tramitaron emociones, ex-
periencias, ideas, prejuicios y tensiones. Para orientar el ejercicio de estar con otros,
nos preguntamos lo siguiente: ;cémo se compromete un artista hoy? De inmediato,
la pregunta genera tensiones, disloca la realidad de la instalacién performativa, pues
en la actualidad se expresa poco cuando se dice que el compromiso es con la socie-
dad o con la vida. Es necesario hacer la pregunta y los dos artistas asumen el reto de
responderla. No eluden este compromiso consigo mismos.

El talén de Aquiles del llamado arte politico consiste en que no se cuestiona a si
mismo. Muchos artistas politicos olvidan que, para transfigurar el mundo, primero
hay que tener el coraje de cuestionarse a si mismo, de modificar las verdades del
yo neoliberal que todos y todas llevamos dentro, régimen econdémico por el cual
inconscientemente luchamos, en especial, los artistas profesionales. La meditacién
propicia la deconstruccién del si mismo colonizado. Aunque el artista no tiene que
responder a este tipo de preguntas o cuestionamientos, a mi manera de ver, duran-
te el encuentro en Estudio 74, artista y curador respondieron de manera satisfacto-
ria, en el sentido fuerte de responder: se responde por el si mismo, por aquello que
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nos hace ser. Los artistas escuchan la advertencia con que el critico interrumpe su
realidad. El compromiso social o politico, expresado a secas, es un discurso demasia-
do amplio y, por su bastedad, no se puede cumplir. Queda reducido a arenga inane,
sin potencia de tocar aquello que se quiere transfigurar.

El artista de hoy no se resigna a ser un ser sin compromisos, sin nada qué sofiar
o decir. Nuestra época exige compromisos, suefios y palabras. Quiza toda época.
Talvez aquello que llamamos “época’ solo sea una relacion diferente entre compro-
misos, suefios y palabras. He aqui la ética que muchos artistas reclaman hoy en dia
como una manera de ser artista actual. El fracaso del artista de otras épocas a este
respecto, nos lleva a pensar nuestros propios problemas de manera diferente.

Marta Traba aseguraba que Obregdn tenia un compromiso con la pintura. Con-
sidero legitima la afirmacién, entre otras cosas, debido a que Traba argumentaba
desde la sensibilidad estética que su época exigia. Toda época tiene sus compromi-
sos, sus suefios, sus palabras, su estética, su politica. También su ontologia. Hoy los
problemas son otros, uno de ellos, la ausencia de palabra, la ausencia del otro, la
ausencia de politica. Sin el otro no hay compromisos, tampoco suefios, mucho me-
nos palabras. Hoy no hay otros. El hombre y la mujer de hoy sobreviven sin mundo.
Por ello mismo, el artista poscontemporaneo debe llevar sus grafias hasta la palabra
que le sale gozosa a su encuentro. Con sus grafias, el artista anuncia la palabra que
desjerarquiza, que modela una sociedad otra, una mas igualitaria, mds incluyente y
justa. En este momento insurge la politica del artista. Solo en la palabra hay politica.
Una vez mas, Forero llama dislocacién a esta insurgencia que clama por palabra. Su
accién cambia la relacidn entre historia y ficcion. Muestra el oficio del historiador
como ficcidn, y la accién del artista como el lugar en donde resplandece la verdad.
Respecto a esta idea, Forero cita a Beuys, un artista inquieto por su sociedad y los
problemas de su tiempo.

Yury Forero es un artista colombiano que tiene mucho que aportar a nuestras
practicas, pero por ello mismo, aqui, a pesar de ser colombiano, no tiene acogida
en los espacios institucionales. Aporta experiencias que ayudan a comprender pro-
blemas algidos del arte colombiano. Actualmente, dentro del régimen que controla
el destino de los artistas, es muy importante la profesionalizacién del artista, y por
su puesto la acreditacién de la escuela. En Colombia, la escuela te da un barniz, una
especie de glam que te hace superior a los demds mortales, asi no tengas compro-
misos ni suefios o nada qué decir. Los que tienen compromisos, suefios o algo que
decir, como Forero y Pertlz, se quejan de esta indiferencia institucional hacia ellos.
Los artistas profesionales no comprenden que el glam con el cual se cubren, en su
esencia es una experiencia de libertad, una manera de relacionarse con uno mismo
de manera diferente.

Actualmente, quien controla la profesion del artista es la “Sefiora Usura”, que
dirige las ferias de arte. Un ciudadano del comtn no puede tener una pintura de un
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artista que aprecia. En un foro de Facebook, Federico Daza, director del espacio de
arte contemporaneo El Validadero Artistico, lo expresé de manera elegantemente
descarnada: la profesion en artes es una Bolsa de Valores (2018, comunicacién per-
sonal). Es un campo de especulacién. Las acciones de unas empresas valen mds que
otras. Este control institucional de la profesidn por parte del Estado social de mer-
cado por medio de un glam vaciado de su sentido de libertad es importante para el
régimen neoliberal. En primer lugar, porque clasifica y segrega. En segundo lugar,
porque clasifica y sectoriza. En tercer lugar, porque masifica y esclaviza. En cuarto
lugar, porque tecnifica y banaliza. En quinto lugar, porque venaliza. Sin ambigiieda-
des, Forero y Pertiz toman distancia con respecto al régimen que controla las ferias
de arte profesional.

La instalacién performativa de Yury Forero es un canto de libertad, son hojas de yer-
ba: es decir, un ser para el viento. Aqui contradigo a Heidegger: el artista-hombre-mujer
no es un ser para la muerte, jes un ser para el viento! jQué mas libre que la yerba! Mucho
del arte profesional que apreciamos en muchos salones es amanerado, cerebral, preten-
sioso y venal. Muchos de sus promotores no saben lo que es el canto. Forero sabe que el
asunto central de todo arte es propiciar una experiencia de canto. El artista profesional
no canta. La conversacién en Espacio 74 entre publico y artistas fue un canto que Forero
supo coreografiar.

En conclusidn, el arte profesional solo es un servidor, aquello que algunos artis-
tas como Dimo Garcia, llaman bufones de corte renacentista. jAy, la escuela! jAy, las
ferias de arte! ;En alguno de esos no-lugares nos dardn a beber la cicuta! Pero no
importa. Forero y Pertlz saben que lo importante en arte es la igualdad en libertad.
La exposicion se realizé del 10 al 18 de julio de 2017.
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Figura 18. Alberto Baraya, “Estudios comparados de paisaje”

Foto: Ricardo Mufioz Martinez, 2017.

Alberto Baraya: el regreso de lo reprimido

I am very interested in art but | am instinctively more
interested in truth [...] The more I work, the more | see
differently.

Alberto Giacometti

Con respecto al ejercicio Ornitologia bolivariana, la fdbula de los pdjaros, en una rese-
fia critica planteé que Alberto Baraya es uno de los artistas mdas imaginativos, proli-
ficos y rigurosos con que cuenta el actual régimen artistico colombiano. El rigor reta
alaimaginacion. Del juego mortal entre estas dos potencias insurge el pensamiento
del artista. En arte, prolifico quiere decir que el artista no es un asalariado del mer-
cado. Al contrario, el artista con rigor imaginativo se exige a si mismo, el tiempo ne-
cesario que requiere la verdad que se promete en todo ejercicio plastico. La cabeza
de Baraya no es un banco de proyectos, no es una actividad de produccién estética.

En 2015, por segunda vez Baraya se presenta al Premio Luis Caballero con Or-
nitologia bolivariana. La primera vez que participé en este evento nacional fue en
2005. La propuesta registrada para esta ultima convocatoria fue Expedicién. En am-
bas oportunidades, Baraya muestra que piensa sus imdgenes mediante herramien-
tas del filésofo-historiador contempordneo. La historia que narra es la historia de
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hoy. Sabe que a ese hoy solo se accede desde las ideas que son silenciadas en otras
épocas. Sus metodologias son sarcasmos a la figura del cientifico, la institucién mas
venerada dentro de las liturgias estéticas que promueve el Ministerio de Cultura a
través del régimen de las curadurias de investigacion artistica. Baraya no es un in-
vestigador regido por el modelo geométrico. Al contrario, piensa las imdgenes de
aquello que somos en la actualidad. Es decir, explora con delicadeza los bordes del
lenguaje para apreciar la claridad oscura de las ideas que actuan y afectan los cuer-
pos que modelan su época: los nuestros. Saca del olvido aquellas revueltas de senti-
do que han sido sepultadas en los discursos de la historia. Baraya relaciona con éxito
el oficio de arquedlogo con la practica del genealogista. Sus montajes evidencian
el sentido de lo politico en el arte de aquello que es lo comun. En Colombia, la idea
de lo comun aun no se entiende, a pesar de que los artistas repiten acriticamente la
consigna segun la cual “todo arte es politico”. El mérito de todo pensamiento artisti-
co consiste en producir vacios dentro de la existencia domesticada, en abrir abismos
dentro del lenguaje. Artistas como Baraya no pintan con base en “hechos de la vida
real”. Saben que ser artista es todo lo contrario. Se es artista por las ficciones que se
inscriben en su imaginacidn. Siguiendo las ideas de Giacometti, la verdad solo acon-
tece en las figuras de ficcion que produce la imaginacion.

La exposicion “Estudios comparados de paisaje” de Alberto Baraya, en Espacio
Odedn se trata de una muestra transdiciplinar inédita en cuanto a sus motivaciones
plasticas (la alegria de pintar y sofiar); prometedora respecto a sus propdsitos politi-
cos (lo politico del arte es mantener distancia con respecto a la politica de lo comin
vuelto comun, o reducido a comunidad). La politica artistica y estética de Baraya
rompe con el cliché del artista politico. La politica del juego de metédforas que Baraya
pone en accién rompe con el consenso en torno a “lo comun”, segun las 1égicas de
Estado y de su aliado estratégico, el mercado. En arte, “lo comin’ no es comun. Al
contrario, es apertura, dispersion y diferencia (Esposito, 2009). Asimismo, la mues-
tra de Odedn es ingeniosa en cuanto al uso de las herramientas contempordneas de
montaje, y, lo mds importante, generosa con el espectador. Pocas veces los artistas
de hoy piensan en los espectadores. En esta oportunidad feliz, Baraya se muestra en
Odedn como un artista alegre, burlesco, jovial, sencillo y terrenal. En sus recorridos
por los infiernos ocultos de la historia del paisaje colombiano, se hace acompafar
por varios poetas: Melissa Vargas, Luis Alfonso Morales y Diego Castillo, entre otros.
Estos tres pianistas sonorizan los paisajes comparados de Baraya y contaminan el
espacio y la sensibilidad de quienes asisten a esta performancia pictdrica.

Dentro de los relatos acerca de la propuesta artistica de Baraya, nunca se filtré la po-
tencia pictdrica del artista. Al respecto, Agamben (2007b) habla de la potencia-de-no,
propia del pensar sin supuestos comunes. Se reprimid al artista, se le “normalizd”
dentro de la estética de “lo contemporaneo” estatal. Se encasilla a un sensible y
talentoso artista en un discurso fuerte, pero, por ello mismo, muy débil y precario,
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inutil dentro del sistema del arte real, aquel que hace espacios a “lo comun” como
diferencia sentida e imaginada. La imaginacidn del artista fue sometida a unos con-
ceptos interesantes para el mercado internacional, pero queda limitada en cuanto al
acceso a ideas de emancipaciéon comun.

Ahora bien, pienso que Alberto Baraya no solo quiere hablar del paisaje. Seria una
obviedad superflua e ingenua pretenderlo. El artista, dos veces nominado al Premio
Luis Caballero, no tiene un pelo de ingenuo (en el peor sentido, porque hay una in-
genuidad inteligente y muy potente). Sin embargo, €l sabe que el tema del paisaje lo
agota el 44 SNA sin mayores resultados. Al respecto, algunos hablan de fiasco, por
ejemplo, en Bucaramanga, el artista Carlos Eduardo Serrano. La pifia estatal —una
mas dentro de este sacro rosario— seria razon suficiente para mandar un mensaje
sutil a quienes hacen un pegote discursivo de los salones nacionales. Con estas notas,
Baraya nos quiere decir algo mas acerca del 44 SNA. El paisaje colombiano ain no
logra ser pensado. La exposicion “Estudios comparados de paisaje” retoma el proble-
ma del paisaje y el artista hace un esfuerzo por pensarlo adentrandose en sus infier-
nos. Sin embargo, esto ultimo no es muy relevante. En segundo plano, asi el artista
no lo sepa, Baraya quiere sacar a la pintura del silencio que le impuso el mercado. Y
lo logra con destreza e ingenio. Lo vi haciendo una performancia no prevista (qui-
za sf). Durante la performancia de inauguracién, en varias oportunidades cambid las
“partituras” dispuestas en los pianos. En medio de la multitud, vestido para no llamar
la atencién sobre lo accesorio, lo vi rondando con sus paisajes “al hombro”, como
cualquier campesino cargando sobre sus espaldas un bello racimo de platanos verdes
por las veredas de Dios. Baraya conoce muy bien este tipo de paisajes humanizados.

Baraya nos hace notar que el arte, y en particular el de paisajes, tiene voz, una
voz que requiere ser leida y comprendida. Por primera vez, nos damos cuenta de
que el arte contempordneo no tiene voz. Por ello mismo, nadie lo comprende. Aho-
ra, esa voz que le llega a los paisajes, sale de las manos diestras y siniestras de
los pianistas Melissa Vargas, Luis Alfonso Morales y Diego Castillo, entre otros, sin
contar con los espontaneos que el evento activa. Esta voz colmd los espacios de
Odedn y cred la conmocidn que se puede apreciar en el registro, tanto en Odedn
como en quienes generosamente siguieron la transmisién del evento en directo, a
través de Facebook.

Los pianistas reinterpretan las notas pictdricas de Baraya, pero no se ponen a su
servicio. Esto seria servil. Al contrario, creo que al ejercitar su libertad de pensamien-
to de la potencia de no, nos dicen mucho mas de aquello que los paisajes pueden
decir. La exposicién deja mucho que pensar. Ojala nos pongamos en esa tarea. Los
artistas involucrados lo merecen. Haber trabajado con musicos del talento como
aquellos que estuvieron en la inauguracion es un gran logro. Urge explorar mucho
mas estos lazos con la musica. Sin embargo, en mi opinidn, los pianistas no se limi-
taron a acompanar los paisajes de Baraya. Hicieron su propia propuesta, asi muchos
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aun no lo hayan notado. Baraya sabe que mantuvo un téte a téte con los pianistas
invitados. No podia ser de otra manera.

Compartimos en YouTube la conversacidn que Alberto Baraya concedid al colec-
tivo Liberatorio Arte Contempordneo. Durante el coloquio, muestra que es uno de
los artistas mejor preparados con que cuenta Colombia, en lo plastico (es pintor),
en lo estético (comprende a cabalidad los regimenes que se ponen en escena en la
Historia), en lo politico (tiene la sabiduria para no caer en la bocaza de la politiqueria
criolla, de medios y de mercados), en lo sensible (comprende la necesidad de alegria
que tiene del espectador de arte en todos los tiempos).

La exposicion estuvo abierta del 26 de abril al 10 de junio de 2017, en el Espacio
Odeon.
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Figura 19. Nicolas Mendoza, Uber Coca

Foto: archivo grupo de investigacién Malinche.

Elogios a las piedras que somos hoy: exposicion
colectiva en El Validadero Artistico

A pesar de que Federico Daza es el artista que gestiona este espacio de encuentro
localizado enuna zona deriesgo en Bogota, sus palabras dejan entrever suincomodidad
con su papel de agente convocante. Sin lugar a dudas, dejan claro que su actividad no
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es una practica curatorial. Por lo menos, no pretende serlo. Daza no juega a ser el
editor de la escritura de los artistas que se hospedan en El Validadero. Sus reservas
y malestar me permiten inferir su sentir: el dispositivo curatorial como recurso
administrativo y comercial, le resta relevancia a las propuestas de los artistas que
hacen parte del ejercicio propuesto. Nada menos que pensar la relacién del ser
humano con las piedras, aquella deuda impagable que les debemos. Algunos de
los cuerpos que hoy salen al encuentro en El Validadero no serian cuerpos sin la
mediacién de las piedras. Sin embargo, la mayoria de quienes hoy nos reclaman ser
cuerpos, en verdad no lo son ellos mismos: estan atados a discursos e ideologias
que les impiden ser actuales. Son solo piedras usadas como soporte de perfumesy
prendas desechables, que no dicen nada que merezca ser conservado. La exposicidn
actual en El Validadero nos susurra quedamente una blasfemia: en el comienzo
nunca hizo presencia el logos (la idea). Aquel comienzo con el cual acontecen los
cuerpos es obra inacabada de la piedra. jTodo un manifiesto politico!

Otro aspecto llama mi atencién del didlogo fugaz que mantuve con Federico
Daza, la noche de apertura. Este no es el momento mds oportuno para escuchar y
tramitar preguntas, pero el artista accedidé a entablar una pequefia conversacidn.
Daza se coloca mds aca de las consejas con que se trata de bloquear y reprimir la cri-
tica artistica, aquellas practicas que se realizan al margen del comercio de estimulos
artisticos. Creo que Daza sospecha algo terrible: los traficos que sostienen el merca-
do del arte favorecen, por un lado, la aparicion de traficantes inéditos y oportunistas,
y, por otro lado, facilitan el refuerzo de aquellos traficos que impiden la insurgencia
de propuestas imaginativas y emancipadoras dentro del arte colombiano. Esta época
de tinieblas arropa las mercancias artisticas.> En opinidn de Daza, la critica indepen-
diente es una perspectiva relevante para comprender los ejercicios artisticos y la pe-
nuria imaginativa y sensible que afecta a las grandes ciudades como Bogotd. Quien
aprecia y respeta la critica artistica merece aprecio y respeto porque muestra aprecio
y respeto por su propia actividad. Por supuesto, alguien asi merece una critica elabo-
rada. Quien grita todo el tiempo y no respeta la critica no merece salir de su engafio.

Los artistas que responden a la voz del arte que los nombra se retinen en torno a
una inquietud claramente materialista. Toman distancia con respecto a ese imperio
que se levanta con el arte de ideas, esa ideologia con la cual se evapora cualquier
asomo de libertad real para la imaginacién mediante la cual los cuerpos se desplie-
gan configurando mundos. Con sus propuestas, marcan un giro hacia los cuerpos
reales, hacia esas materialidades que cruzan o atraviesan sus existencias, la mayoria
de las veces, sin su consentimiento. No puede ser de otro modo. El sector en donde

3 El colectivo Traficantes elabora estos problemas en su proyecto escritural para Experimenta Sur.

4  Marcelo Verastegui, Verénica Giraldo, Andrés Pongut3, Liliana Caycedo, Rafael Medina, Siu Vasquez,
Giorgio Simone, Lina Montoya, German Rodriguez, Nicolds Mendoza, Nora Renaud, Federico Daza.
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se localiza El Validadero es una constelacién de lugares en donde los cuerpos viven
su dia a dia en constante peligro. Alli las ideas no cuentan. No son comienzo de
nada. Los cuerpos estan expuestos a multiples peligros. Los cuerpos expanden por
doquier todo tipo de contagios. Alli peligra la vida del artista de saldn, de aquel ser
que es todo idea, que no existe porque fue despojado de ser y existencia, que teme
los contagios del mundo material. No cabe duda: los cuerpos en acto hacen palide-
cer las ideas de los artistas conceptuales. Llamo cuerpo en acto a aquella realidad
que puede hacer uso de una piedra, o de aquella realidad que hace las veces de tal.

Los artistas invocan la piedra mediante unas figuras que insurgen entre los in-
tersticios de larelacién naturaleza-ciencia. Figura es aquella realidad mdvil que insur-
ge en la relaciéon que mantiene un cuerpo con otro cuerpo. Llamo sujeto a la figura
que surge en este encuentro. El artista poscontemporaneo constata en si la caida de
la idea como realidad real, su develamiento como ficcién ideoldgica. Se desprende
de la ideologia de las formas y se comprende mediante las figuras insurgentes que
su imaginacion produce.

La inquietud de los artistas convocados a El Validadero se expresa mediante dos
enunciados: la naturaleza de las piedras, la ciencia de las rocas... Los enunciados
configuran mundos contrapuestos. Por un lado, la materialidad de las piedras. Por
otro, las ideologizaciones de la ciencia.

En las propuestas, los artistas meditan acerca de las herramientas que los cuer-
pos usan para perpetuar sus experiencias, para elaborarles una escritura y fijarlas en
la memoria. Como es propio de un evento artistico, cada artista aborda el problema
desde sus propios vacios, a partir de sus mismas angustias y penurias. A diferencia
del cientifico, el artista no tiene preguntas. Su trabajo se alimenta del vacio y la an-
gustia de sus locuras. Los artistas mas perspicaces en este encuentro, exploran en
profundidad sus manias (locuras del cuerpo), sus esperanzas (locuras de la imagi-
nacioén) o sus frustraciones (locuras del entendimiento). En esta oportunidad, no
me detengo a explorar quién es quién en esta propuesta, porque hacerlo implica
un estudio detallado de cada obra. Ademads, considero que los artistas de esta ex-
posicién no exponen obras. Serfa frustrante que un lugar de resistencia entrara a
coquetear con esta légica burguesa, seguin la cual los pensamientos se desactivan
cosificandolos, para luego venderlos como arte al mejor postor. Al contrario, ellos
mismos se exponen como realidades inacabadas, como seres mdviles, en permanen-
te configuracion.

Espacio independiente es una denominacién vaga para un espacio donde se tra-
mitan necesidades afectivas, artisticas, politicas y sociales. Impide apreciar aquello
que se siente en El Validadero, en cada uno de los recorridos que los visitantes rea-
lizan, en cada uno de los susurros que merodean atravesando sus rincones, en cada
uno de los silencios que las propuestas producen. Las gestualidades que alli se des-
pliegan son actos de resistencia, son gritos silenciosos de independencia contenida
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o reprimida, son actitudes contundentes frente al lustre artificioso y ominoso del
régimen de marmol que en las ferias de arte se traga la imaginacién de los mejores
artistas. Por tal razdn, la critica artistica se desplaza de la obra al movimiento que su
presencia genera para inacabar la misma obra.

He aqui la importancia de las propuestas que los artistas llevan a El Validadero:
nos ayudan a comprender una actualidad que no es nuestra, que es construida en
las academias, en las galerias, en los periddicos, en los museos, o en un programa
de televisidn. Esta actualidad mercantil crea no-acontecimientos, es decir, eventos
sin potencial emancipador. La actualidad mercantil es proclive a disfrazarse perma-
nentemente, se encuentra obsesionada con enmascarar la indigencia material que
afecta a los muchos, usando todo tipo de afeites estéticos. Incluso, los del arte. Qui-
za seria mejor decir: usando de manera preferencial los afeites del arte, con benepla-
cito de algunos artistas. Tal vez, con la aprobacién de muchos.

El Validadero Artistico se constituye en un lugar de resistencia. No es un espacio
para mostrar obras, asi encontremos obras. Sus obras no son obras porque estan
concebidas para no acabarse, son obras inacabadas, son procesos abiertos que de-
ben pensarse unay otra vez, que no satisfacen a los artistas. A pesar del cuidado con
el cual se conciben e instalan las obras; a pesar del esmero técnico y formal que se
pone en escena; el conjunto de la exposicion evidencia la precariedad profunda que
mantiene con vida al arte colombiano, precisamente, en el momento que el cuerpo
del arte estd en peligro. Sin libertad no hay arte. Solo se puede pensar en libertad
desde la precariedad. El lujo de las estolas y las pieles perfumadas que salen a escena
en nuestras galerias y museos, ciega la inteligencia, tal y como se puede apreciar en
algunas exposiciones recientes. Cabe esperar que El Validadero se consolide como
un espacio de resistencia y que no caiga en las manos de algun habil traficante de
afectos y emociones.



Conclusiones

En Colombia, las practicas culturales como aquellas que realizan los colectivos diver-
sos (LGBTI) y las practicas artisticas formales, denominadas “arte contemporaneo”,
comparten un mismo ethos: son expresién de minorias que buscan comprenderse
con base en un examen exhaustivo y un cuidado de si mismas y si mismos. Se dife-
rencian en que las primeras no se encuentran reguladas estéticamente ni cuentan
con respaldo econdmico, politico ni social. De alguna manera, las primeras expresio-
nes son mas libres que estas Ultimas, paraddgicamente, porque son una necesidad.

Las dos propuestas estéticas expuestas aqui, se asemejan, entre otros aspectos,
por su voluntad de imagen, por su actitud critica y por sus blisquedas de espacios
y lenguajes abiertos a la diferencia. Desde esta perspectiva, los dos conjuntos de
artistas promueven comprender el sentido comun con el cual se regula la vida coti-
diana como un sentido poco comun. Al comprender se hace apertura a una critica
que tiene el propdsito de mejorar las practicas artisticas y las relaciones sociales que
afectan la vida de mujeres y hombres, relegados a los margenes de la cultura domi-
nante, aquella que se destaca por su homofobia y su misoginia.

Los cruces formales que se dan con frecuencia entre estas dos minorias propi-
cian la configuracién de éticas mas incluyentes. Los artistas contempordneos centra-
dos en el estudio de la forma aprecian las luchas de los colectivos diversos (LGBTI),
en cierto grado envidian su coraje, espontaneidad y sinceridad. En este sentido, el
arte politico auténtico se aprecia dentro de los colectivos LGBTI. Los artivistas rece-
lan de los protocolos estéticos y de las formas museisticas, pero sienten una gran
atraccién hacia ellos. Estos puntos de contacto hacen posible un encuentro de sen-
tidos, un reencuentro con algo mds comtn que el sentido comun. Lo mas comun es
la diferencia.

En medio de la exclusién impuesta por un régimen politico centrado en el dispo-
sitivo falico que administra los cuerpos de mujeres y hombres de hoy, son muchas y
muchos los que luchan por la libertad de crearse a si mismos y a si mismas venciendo
resistencias y derribando todo tipo de obstadculos con arte, imaginacién y paciencia.
Ninguno de los encuentros resefiados aqui se ha logrado sin tener que lidiar con
todo tipo de resistencias; en el caso de las comunidades LGBTI, con la homofobiay la
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transfobia larvadas, solapadas o explicitas de quienes regulan la aparicién de lo dife-
rente dentro de un espacio publico. Al igual que los artistas contemporaneos, los ar-
tivistas que dinamizan las culturas diversas (LGBTI) plantean preguntas que golpean
insistentemente en las puertas del sentido comtin que obstruye la expresién de lo di-
verso. Sus acciones reconfiguran lo comun sentido, aquello que nos relaciona con la
multiplicidad de maneras de sentir y pensar que pueblan de esperanza nuestro pafs.

Los didlogos realizados con los artistas contempordneos y las comunidades drag,
queer y trans colombianas se orientan creativamente, es decir, por medio de imdage-
nes pensantes. Los estudios que socializamos en las exposiciones “La noche y las
luciérnagas” destacan la vitalidad y el sentido de las luchas de las estéticas drag. En
todos los casos estudiados de arte formal, se muestran alternativas artisticas, litera-
rias y discursivas a la propaganda del régimen del arte mercantil. Este encuentro de
una Facultad de Artes como la ASAB, con sentido de realidad, y unas comunidades ar-
tisticas y culturales, con sentido de diferencia, es una propuesta de creacién e inves-
tigacion, escritural y artistica, politica y social que se resuelve como invencidn de si.

Si la tercera versién Post-porno Bogota logra realizarse podria mejorar, no obs-
tante, ser mejor no quiere decir desmarginalizar —blanquear la expresién irreveren-
te—, pues en esta condicidn queer esta la esencia, la fuerza de este tipo de expre-
siones. Las condiciones queer, drag, trans, BDSM retan la sensibilidad de salén que
anacrénicamente impera aun en el arte colombiano actual. La academia colombia-
na, en especial la Facultad de Artes ASAB, debe salir de su nicho marginal y comen-
zar a pensar estas problemdticas en didlogo con todos los colectivos LGBTI, pues
son varios los y las estudiantes que llegan a la Universidad Distrital Francisco José de
Caldas con estas inquietudes de investigacién-creacion.
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