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			Introducción

		

	
		
			El arte transformador

			Por Mariela Gómez Erro

			Vivimos en un mundo donde todo sucede muy rápido, en donde la inmediatez, lo efímero y lo superficial es lo más importante. Pero ante esta vorágine de información uno puede perderse y sentir la necesidad de buscar zonas donde encontrarse con uno mismo. Para mí, como artista plástica, esa zona es el arte, un oasis que me permite reencontrarme. Frente a esta situación me pregunto: ¿cuál es el rol del artista en la actualidad?

			Una obra de arte producida individual o colectivamente no termina su vida con la sola mirada simple y estática de un espectador. La figura del artista ha cambiado a través de la historia, desde considerarlo meramente un obrero artesano hasta alzarlo como un genio de las artes. Sin embargo, desde el siglo XX el propio artista pone en análisis su propio arte y a sí mismo, buscando la aprobación del otro, ya sea de un mecenas, de la iglesia o de un coleccionista privado. Algunos artistas se alejaron de esta posición narcisista y a través de su medio, que es el arte, reflejaron su sociedad contemporánea, sus valores y creencias.

			Siempre ha habido artistas plásticos que buscaron el aplauso del público en cada una de sus obras, pero en mi camino como gestora cultural, he encontrado que muchos de ellos están interesados en transitar otras sendas, pues no aspiran solo a la satisfacción estética.

			Con su imaginación el artista humanista crea obras nacidas de una nueva mirada hacia el otro, en el que intenta entender y comunicarse. Muchas veces él hará uso de esta empatía y de su propia libertad, aunque otros no la tengan, y construirá caminos y redes que le permitan crear un mundo mejor a través del arte.

			El artista humanista y su arte necesitan encontrarse con el público y así deciden salir de los lugares tradicionales, de los atelieres o galerías, e interactuar humanamente con su entorno en espacios no-artísticos.

			«Arte Humano» muestra cómo artistas de varias nacionalidades se manifiestan de diferentes maneras, sintiendo la necesidad de tomar contacto directo con las personas y sumergirse en distintas facetas de la naturaleza humana: la ética, la historia, la religión, la solidaridad, la metafísica y la magia.

			A través de más de 20 relatos se recorrerá junto a cada artista sus diferentes mundos, motivaciones y sensaciones. Historias de seres humanos comprometidos, solidarios y sensibles con cada suceso del pasado y del presente.

			El arte es una expresión humana, donde están involucrados los sentimientos, los valores y el compromiso con el otro. Para algunos artistas existe una integración entre la vida y el arte, muchas veces como un lugar de refugio y otras como un espacio para sanar heridas. El nuevo rol del artista humanista es la de inspirar a otros con su arte junto a su capacidad de batallar, comprometerse, señalizar y mostrar cuestiones del presente y del pasado para grabarlo en la memoria de todos y no repetirlo.

			«Arte humano» busca animar al lector a conocer cómo una obra de arte humana puede llegar a trascender y llegar a cambiar destinos y hasta a las personas.

			Mariela Gómez Erro

		

	
		
			Prólogo

			Por Irene Jaievsky

			Encarar un libro de arte es todo un DESAFIO. En especial en estos últimos años. La imagen reemplaza todo, nos rodea y hasta sustituye cualquier pensamiento o análisis, se nos vuelve PREGNANTE en todos nosotros. El 2D o 3D se nos cuelan en todo momento y lugar. En vivo o en digital. Real o imaginaria. Congelada o en movimiento.

			Por lo que este libro se torna una gran apuesta.

			LA DESTREZA DE Mariela, como autora, se impone para comunicarnos sus ideas, experiencias y abordajes que se cruzan considerando su aproximación de artista, gestora y curadora de arte.

			Y como periodista sensible al tema social y artístico nos acerca una mirada conocedora tanto en bienales como en ferias de arte de relevancia internacional.

			Resuelve que sea IMPERATIVO comunicar estos puntos de vista de una manera personal. Es en este compendio donde cita específicos eventos dignos de ser analizados.

			Por nombrar sólo algunos:

			•el arte como hito, necesario para visualizar los horrores de las guerras (no nos olvidemos de la cantidad de dibujos encontrados realizados por niños y adultos en los campos de concentración de la II Guerra Mundial).

			•o el hallazgo de situar como «galería de arte» un supermercado, espacio de cruce cultural y consumo. La idea del no lugar como espacio dedicado al arte, como por ejemplo el Street art.

			•el arte como redefinición de «disponibilidad de tiempo», como medio comunicacional o como medio sanador (tal como llamamos a la arteterapia)

			•pensar el arte como producción artística a partir de colectivos de artistas (es un ejercicio casi cotidiano que muchos grupos de mujeres artistas se manifiesten logrando empoderarse y constituir obras con producción de sentido, interacciones y nuevos desafíos, entre ellos abordando la temática de violencia de género, de parto respetado o la doble jornada laboral, entre otros).

			•la relación de arte e internet como espacio abierto e itinerante no establecido y que desplaza lo conocido hacia una nueva interacción entre arte, artistas y espectadores.

			Por supuesto no es azaroso la elección de temas y su enfoque.

			Desde su sensibilidad de artista comparte con colegas ciertos temas que la preocupan y le producen intranquilidad: sobre la libertad y su relación con el arte, así como la del arte y nuestra finalidad en este mundo. La búsqueda de respuestas vislumbra una visión de conjunto, la que nos brinda la oportunidad de ser mejores con nosotros mismos y con los demás.

			La elección de estos ejes paradigmáticos es el resultado de un proceso de investigación teniendo en cuenta que en donde los profesionales del arte estemos involucrados no existe una receta única o fija. Los caminos se van plasmando en función de entusiasmos, conexiones emocionales, entornos demandantes de precisiones o simplemente amores fugaces por tal o cual artista.

			Por suerte carecemos de premisas que nos forjen un destino prefijado. La libertad que Mariela expresa en cada capítulo de este libro da rienda suelta a sus variados intereses. El conjunto de temas presentes conforma un corpus que delinea una realidad contemporánea que se declara compleja y enredada con nuestro hoy cotidiano, nuestra historia próxima que antecede a un posible futuro promisorio.

			Me interesaría rescatar unas líneas de la autora escritas a partir de una maravillosa experiencia artística site specific realizada en una empresa de marketing en Madrid:

			… «Concibo el arte como una afirmación de la libertad de las personas: es pensar, parar un momento y ver qué pasa conmigo misma y con el mundo que me rodea. La integración del arte con la vida es una preocupación que tienen los artistas desde hace muchísimos años, cada vez más conscientes de que esa unión enriquece la propia vida…».

			… «en mi caso, lo utilizo como una vía para recordar vivencias, plasmar palabras que no quiero olvidar.»

			¡Hoy acompaño a Mariela en esta odisea con la felicidad que me propone asociarnos intelectualmente en este proyecto y que por suerte comparte con todos nosotros!

			Irene Jaievsky
Curadora de arte

			Ex curadora Museo del Holocausto,
del Museo de Arquitectura y Diseño,
del Museo de la Mujer y Museo
de la Legislatura de Buenos Aires, Argentina.

		

	
		
			Dolor

			La creación nacida de un dolor no debe ser ni fría ni distante; como pasa muchas veces durante las exposiciones de arte. Las tragedias sobre niños, mujeres o animales, o las guerras sangrientas no deben quedar solo en una exposición, deben ir más allá de eso, lo que se muestra debe quedar en la memoria. La historia tiene la función de hacernos abrir los ojos y que un dolor señalizado sirva para concientizar lo que no debe repetirse.

		

	
		
			Lo que queda de las guerras: Roberto Jacoby

			Obra: El hilo rojo de la historia, Francia
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			Roberto Jacoby

			Obra-Instalación: «El hilo rojo de la historia» 11ra Bienal de Lyon, Francia (texto, pedestal y dinero)

			Hace muchos años que encuentro y reencuentro durante mi vida a un artista multifacético y enigmático como es Roberto Jacoby. La obra de Jacoby llama mi atención porque va desde lo conceptual hasta lo político, comunicándose desde varios y diferentes soportes, pasando por temas que nadie se atreve a tocar o a mencionar. Lo conocí a partir de uno de sus maravillosos proyectos del 2006, el «Proyecto Venus de la Fundación START» por el que ganó la Beca Guggenheim.

			Roberto Jacoby siempre ha trabajado para mostrar al otro sus fallos, sus aciertos, construyendo y destruyendo, experimentando, resolviendo y destacando.

			Durante mi tiempo de investigación y lectura me topé con una crítica realizada por Patricia Avena Navarro para la revista «Arte al día internacional» sobre la 11ª Bienal de Lyon del 2011 (Francia) organizada por la curadora argentina Victoria Noorthoom donde hizo enfoque en la obra del artista argentino Roberto Jacoby «El hilo rojo de la historia».

			Jacoby es un artista comprometido con el presente y con el pasado y en esta exposición enfrentó a cada visitante con una instalación donde había un pedestal de billetes y con el dilema moral de mostrar las tragedias desde el arte. Durante la exposición de la obra, se produjo en Jacoby un conflicto: el recibir un pago por el hecho de recordar la dolorosa historia de un pueblo. Memoria y comercialización es una contradicción difícil de resolver para este artista y por ello el pago de 2000 euros fue colocado en un pedestal al alcance del público.

			Roberto Jacoby decidió exponer en la obra «El hilo rojo de la historia» un suceso desafiante y triste para el público de Lyon. Aquí hizo referencia al secuestro y a la matanza de niños durante la ocupación nazi, de un orfanato de religión judía llamado «Maison d`Izieu», en el pueblo Izieu, una comuna francesa del departamento de Ain, en la región de Auvernia-Ródano-Alpes al sur de Francia.

			El responsable de esta atrocidad fue el genocida Klaus Barbie, jefe de la Gestapo (policía secreta oficial nazi alemana) en aquella ciudad, cuya captura y juzgamiento tuvo repercusión en la Argentina. Roberto Jacoby reflexionó acerca de este lugar como observador exterior y la posible reacción del pueblo francés sobre esta historia cruel y real. En esta obra se pudo ver el itinerario de Barbie, su huida hacia América del Sur, pasando por Buenos Aires, protegido por el Vaticano y por funcionarios argentinos hasta llegar a Bolivia, donde no detuvo sus horrores.

			El interés del artista fue mostrar la vergüenza sobre el comportamiento en ese momento de su país: Argentina. De esta forma apareció el título de la obra «El hilo rojo de la historia», concepto que Marx retoma de Goethe para definir a algo o sucesos que se unen indisolublemente durante el tiempo y se extienden como el hilo rojo en las sogas de la marina británica. Según escribe Blanca Riestra, profesora del IE School of Arts & Humanities (Madrid, España), el escritor Goethe e incluso una expresión francesa y alemana -Der Rote Faden- hacen referencia al hilo rojo, una metáfora del hilván que interrelaciona todos los acontecimientos, las consecuencias con las causas. Goethe recuerda una costumbre particular de la marina inglesa, de trenzar todas las cuerdas de la flota con un hilo rojo, que permite reconocer hasta el más pequeño fragmento de cuerda que pertenece a la corona. ( http://focus.ie.edu/es/el-hilo-rojo - Humanidades - El Hilo Rojo, 7 Septiembre 2010).

			«Mi intención era provocar un conflicto en el visitante al ver todo ese dinero al alcance de la mano y sin saber a dónde iría destinado. Finalmente, nunca se supo claramente qué sucedió. Algunos sostuvieron que se llevaron algunos cientos de euros y que la Bienal luego los restituyó para no asumir la realidad. Pero finalmente el dinero fue donado a la Maison D´Izieu, de la cual recibí posteriormente la gratitud.»

			Roberto Jacoby

		

	
		
			El arte indiferente a nadie: Roberto Jacoby

			Exposición Instalación: Tucumán arde y 1978. Documental sonoro, Argentina
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			Roberto Jacoby 

			2014-Fotografía de la exposición «1978.documental sonoro»

			(Foto de Delfina Gil Soria del Centro Cultural Haroldo Conti) Buenos Aires, Argentina

			Mariela: Para mí el arte es una afirmación de la libertad de las personas ¿y para vos?

			Roberto Jacoby: Si, me parece que se puede decir eso, aunque en las actuales circunstancias sucede cada vez menos. El arte está siendo absorbido, dirigido y controlado, al igual que el resto de las actividades humanas, por la financiación. El famoso uno por ciento. Yo lo siento personalmente porque si bien se me ha concedido una exagerada consideración, cuando llega el momento de participar de eventos nacionales o internacionales es muy raro que se me invite.

			Mariela: ¿Tienes miedo al fracaso o al error?

			Roberto Jacoby: El fracaso es mi punto de partida de modo que no me puede pasar nada peor.

			Mariela: ¿A qué le das importancia en el mundo del arte y en la vida? ¿Y por qué?

			Roberto Jacoby: Responder a estas preguntas requeriría disponer de una vida adicional y lamentablemente no se me ha concedido por el momento. De todos modos, brevemente, del mundo del arte elijo a los artistas, por supuesto no a todos, los que son buenos artistas y buenas personas. Y en la vida, me importa la vida misma, sus manifestaciones, lo que late, lo que lucha y lo que tiene placer.

			Una de las intervenciones artísticas-políticas más importantes que ha tenido el arte argentino fue «Tucumán arde», una obra que Jacoby realizó junto a un grupo de artistas de Rosario (1968) protestando contra el gobierno de ese momento. Pero, debido al fuerte mensaje opositor y de denuncia que poseía la exposición, muchas de las obras fueron destruidas para proteger las identidades de los que participaron.

			Este artista piensa que es muy difícil lucrar con temas tan penosos y lamentables. Hace unos años, en el año 2008, se le presentó el dilema al tratar el tema de los desaparecidos en Argentina. Él fue invitado por el Centro Cultural de la Memoria Haroldo Conti para exponer en el interior de uno de los mayores campos clandestinos de detención y exterminio de personas en la ciudad de Buenos Aires, la ESMA (Escuela de Mecánica de la Armada, hoy «Espacio, memoria y derechos humanos»). Allí presentó, junto a Luciano Azzigotti y Nacho Marchiano, la exposición «1978. Documental sonoro» (2014) donde abordaron la sensación del tiempo suspendido.

			«No sabía si aceptar o no y finalmente acepté, aunque me enfermaba durante dos o tres días cada vez que entraba a ese lugar. Pensé en dejar intacta la inmensa sala que me habían dado porque no podía poner objetos allí. En cambio, puse 17 parlantes donde se oían los festejos de la población en 1978 cuando la Argentina ganó el mundial de fútbol: cantos, silbatos, tambores, fuegos artificiales y un grito masivo de «Argentina, Argentina». Esos sonidos eran los que oían los prisioneros en esos días cuando la población aterrorizada se mostraba indiferente a lo que sucedía detrás de las paredes de la ESMA. La tragedia de los detenidos desaparecidos es un caso muy próximo a mí. Pero hay otros artistas a los que no les conflictúa para nada y recorren las bienales con su mercancía» cuenta Roberto Jacoby, quien aspira a que el arte no deje indiferente a nadie. Según él, su arte genera conflictos para movilizar al otro de muchas maneras, desde sus fotografías, sus instalaciones o de recurrir a técnicos especialistas para crear una obra significativa.

			Otro de sus inolvidables proyectos artísticos fue durante la Bienal de Sao Pablo dónde convocó a 25 profesionales que dictaron talleres y mesas de discusión donde Jacoby lideró la llamada «Brigada Internacional Argentina de Apoyo a Dilma Rousseff» (2010) donde mostró un arte multidisciplinar, donde se cantaba, se hacía magia y se intercambiaban ideas y opiniones.

			«Hay un punto en el que el discurso de la memoria tapa la percepción del presente» señala Roberto Jacoby acerca de su instalación «Fotos 2016», 24 retratos donde su rostro expresa dolor, horror y ridiculez, con la intención de mostrar la situación de su país: Argentina (2017, galería de arte «El Gran Vidrio», Córdoba).

			Sobre Roberto Jacoby

			Roberto Jacoby, nacido en Buenos Aires en 1944, es sociólogo y artista visual-conceptual, un vanguardista y un observador de lo que pasa a su alrededor. En la década de los 60 participó de eventos como miembro de la «Generación Di Tella» («Experiencias del 68» y «Tucumán arde») y junto a Eduardo Costa y Raúl Escari proclamaron el manifiesto «El arte de los medios» en 1966. Además, ganó la Beca Guggenheim por los proyectos «Bola de Nieve» y «Proyecto Venus» (2002).

			Entre los años 2005 y 2007 recorre con su instalación «Dark Room» el Museo de Arte Latinoamericano y el Centro Cultural Recoleta de Buenos Aires y también la Bienal de arte de Pontevedra (España). Jacoby participa de importantes Bienales y Museos del mundo como la Bienal de San Pablo (Brasil) con la obra «El alma nunca piensa sin imágenes» (2010), y en el Museo Nacional de Arte Reina Sofía de Madrid (España) presenta «El deseo nace del derrumbe» (2011).

		

	
		
			Detener el tiempo para reflexionar: Claudia Fontes

			Instalación: El problema del caballo, Italia
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			Claudia Fontes

			 Instalación escultórica: «El problema del caballo« Modelado, escaneo y fresado 3D, y vaciado en resina y polvo de mármol, montado sobre estructura de metal. Medidas del espacio de exhibición: 4700 x 1000 x 500 cm. 

			Sala d´Armi de la Galleria Arsenale de Venecia, pabellón argentino en la 57a Bienal de Venecia, 2017 (Foto gentileza: Bernard G.Mills).

			El caballo está presente en casi todas las historias pasadas y del presente, especialmente durante las guerras y conflictos, el hombre utiliza al animal como un arma para seguir destruyendo a su propia naturaleza. Actualmente podemos ver cómo el caballo es utilizado para llevar basura y como vehículo de traslado de las personas más humildes y también recordamos a los próceres argentinos montados heroicamente en su caballo haciendo alarde de sus victorias.

			En el año 2017 la artista argentina Claudia Fontes presentó su obra-instalación «El problema del caballo» en el espacio del Arsenale, de la 57ª Bienal de arte en Venecia, Italia, un conjunto de figuras aisladas en este recinto: un caballo blanco junto a una niña, y un niño con piedras en el suelo a su alrededor y otras suspendidas del techo.

			El espacio Arsenale es un lugar inmenso, con una carga simbólica muy fuerte, porque antiguamente allí se encontraba una fábrica de cañones y balas para los barcos que salían a la conquista y que participaron en la batalla de Lepanto de 1571 (Galeras-Galeazas). El galeón era un barco velero armado útil en las grandes batallas, desarrollado en el Arsenale de Venecia (Grandesbatallas.es).

			Para la artista Claudia Fontes estos datos llevaron a la reflexión sobre el conflicto entre los hombres, y de cómo el caballo tomó parte de estos conflictos bélicos, de una manera forzosa, como un prisionero más.

			Las figuras parecen congeladas y frías a causa de su color blanco del material utilizado, y dan la sensación de estar detenidas en el tiempo. Frente a esta obra nos preguntamos: ¿por qué la artista elige este material frío para contar esta historia? y ¿por qué las realizó de diferente tamaño, diferencias entre la niña y el caballo; y entre la niña y su propia mano?

			En este espacio vacío nos encontrábamos con la monumental figura del caballo junto a una niña que parecía que le estuviera acariciando. Es una escena donde el caballo se muestra desafiante, como rebelándose contra algo, y la niña con su mano acaricia al caballo para calmarlo. El caballo, que pertenece al aire y a la libertad, se encuentra dentro de un lugar cerrado donde se siente amenazado por lo humano y por las piedras, que están como a punto de caer. La artista Fontes relata que este caballo tiene miedo a las cosas móviles y a las inmóviles también.

			En el conjunto de obras está carente de lo patriarcal, pero está presente lo femenino, lo sensible, lo humano y lo infantil.

			En la sala del Pabellón Argentino de la Bienal de Arte de Venecia había otra figura, la de un niño como escondido con una piedra en la mano, agachado y con la cabeza baja sobre el que podíamos ver unas piedras suspendidas del techo, que parecían surrealmente detenidas por una fuerza extraordinaria. Estas piedras representaban las balas que hoy en día las personas las utilizan para agredirse, para tirarlas contra la policía durante una protesta, son unas piedras que lastiman. La artista Fontes tiene una posición posthumanista y en la charla que mantuvo con el curador del pabellón argentino Andrés Duprat comentó «que debemos asumir nuestra responsabilidad en el trato con los animales y en relación fluida con nuestras condiciones de vida».

			La artista plantea el tema de cómo el caballo y otros elementos de la naturaleza son empujados a participar de los conflictos humanos, y cómo estos se convierten en armas al servicio de la conquista y de la civilización. Aquí se encuentra la oposición «salvaje-domesticado» pero a la vez cuenta una historia futura y esperanzadora donde se espera que la juventud intente frenar estos conflictos y no usar a la naturaleza para la maldad. Esta obra está llena de poesía y de fantasía, un espacio donde parecíamos dentro de un sueño.

			Sobre Claudia Fontes

			Claudia Fontes nació en Argentina en 1964 y desde el 2009 reside en Inglaterra. Ella estudió arte en la Escuela Nacional de Bellas Artes Prilidiano Pueyrredón e Historia de las Artes en la Universidad de Buenos Aires y recibió una beca para desarrollar su práctica en el Taller de Barracas en Buenos Aires. Como artista realizó una residencia en la Rijksakademie van Beeldende Kunsten de Amsterdam, Países Bajos, bajo la tutela de los maestros Richard Deacon, Michelangelo Pistoletto y Joan Jonas (www.claudiafontes.com)

		

	
		
			El arte expone una realidad y se solidariza: María Lamas

			Exposición: Ensueño social, Argentina

			[image: ]

			María Lamas

			«Cómo dormir« Acrílico sobre tela, 40x40 cm.

			En el año 2000 en Argentina se profundizó una de las crisis económicas y sociales más duras donde muchas personas fueron conducidas a la pobreza y a la marginalidad. Personas que comenzaron a organizarse sin la ayuda del estado, para poder sobrevivir. Ellos salían a recolectar lo que otros desechaban, cómo alimentos a la salida de los supermercados, vestimenta, cartones, papeles y metales. A estas personas, llamadas popularmente «cartoneros» la artista plástica María Lamas decidió unírseles a su vorágine diaria con el fin de plasmar luego estas experiencias de manera plástica en lienzos o maquetas.

			«El arte tiene el poder de curar, de abrir nuevos caminos y conocimientos, y observar lo que ocurre en ese momento, en mi pueblo, en el país y en el mundo.»

			En el año 2015 realizó la exposición «Ensueño social» en la galería de Mónica Sanucci «Viejas costumbres «, donde presentó su serie de collage «Mantas», sobre la verdadera realidad de los excluidos de la sociedad. En la exposición se presentaron siete obras que posteriormente, para interiorizarse de la misma, se realizó un taller de producción de obra y temáticas personales dirigido a artistas.

			En uno de mis encuentros con ella pude charlar sobre las influencias en su pintura y de su compromiso con los necesitados. El arte de María Lamas une diferentes culturas, y se puede descubrir tanto el arte argentino y la cultura mejicana. Ella proyecta en cada creación sus diversas influencias, que van desde la literatura americana como Octavio Paz pasando por el arte pictórico internacional, hasta los maestros de la pintura argentina como Felipe Noé, Diana Dowek, Graciela Sacco, Miguel D’ Arienzo, Gorriarena y Antonio Berni.

			«La serie Mantas marcó un corte en mi trabajo. Fue un nuevo comienzo, donde las ideas se desarrollaban intensamente y ello me llevaba a una nueva manera de expresarme.»

			La serie «Mantas» fue realizada bajo la técnica del patchwork, técnica textil que une diferentes piezas, telas, colores o fragmentos para formar un todo, donde la artista utilizó los residuos, específicamente lo que otras personas dejaban, como así también recolectó cajas, plásticos y bolsas. Cada composición suya es minimalista donde se ve el compromiso en la elección del tema provocando descubrimientos y una comunicación directa con los sueños buscados, que quedaron paralizados en un tiempo.

			Para abrigar a los desplazados, se llevó a cabo una acción llamada «Campaña contra el frío» junto a los habitantes de la ciudad de Chascomús y a la «Fundación SI» para que las personas acercaran sus propios tejidos, que luego serían unidos para formar mantas que fueron repartidas entre los más necesitados.

			«Fue una experiencia extraordinaria, y un trabajo que se hizo con mucho cariño. Creo que eso abre en cada uno de nosotros puertas hacia el entendimiento del otro que parece diferente, pero que en el fondo no lo es.»

			Sobre María Lamas

			María Lamas es una artista de la ciudad de Buenos Aires, que decidió residir en un lugar tranquilo de la provincia de Buenos Aires. Ella cuenta que en el año 2015 dispuso mudarse a un lugar rodeado de naturaleza, con la clara intención de criar a sus hijos conectados con el pueblo, para que vivan sus propias experiencias, lejos de la gran ciudad.

			Esta interesante artista realizó sus estudios en el Instituto Universitario Nacional del Arte en Buenos Aires (IUNA) y asistió al taller del Profesor Juan Doffo. Su obra fue destacada varias veces, durante toda su carrera, entre ellas se destaca la Beca «Prilidiano Pueyrredón» del Departamento de extensión cultural de artes visuales de la ciudad de Buenos Aires. Como artista plástica María busca la inspiración desde la observación hacia el otro y trata de estar siempre atenta a las experiencias que le pone la vida, y las que le conectan a ella.

			La artista argentina María Lamas considera que su «yo artista» ha atravesado diferentes dificultades, pero cuando uno se mantiene activo, vivo e investigando surgen inevitablemente los obstáculos, que ella trata siempre de superar con el quehacer artístico diario. Para ella el arte va de la mano de la libertad propia del artista y de las personas que observan. El arte es experimentar con técnicas que la lleven a estar junto a los cambios culturales y sociales.

			«Para mí es importante en la vida y en el arte considerar lo genuino, que va de la mano de la pasión y del deseo. Me inspira la libertad y el deseo junto al razonamiento, los conocimientos previos y las ideas. Me motiva ir a Buenos Aires para ver a otros artistas. Creo que el mundo del arte puede disuadir, ayudar y decir mucho más.»

		

	
		
			Infancia y mujer

			Muchas veces los objetos de arte invaden los lugares no habituales, como son las paredes de un hospital, los pasillos de una aseguradora, los parques de paseo, los muros de un barrio o de un baño público. Los artistas humanos buscan constantemente nuevos escenarios, nuevos desafíos en donde el público se sienta atraído.

			«¿Porque son tan importantes las imágenes producidas por el arte?» Se pregunta el crítico de cine francés Jacques Aumont en su libro «La Imagen» (Ediciones Paidós, 1992) y señala que las imágenes son como un mediador entre el espectador y la realidad. Cuando la imagen se relaciona con nosotros de modo simbólico nos aporta información del mundo. Ernst Grombich dice en su libro «Arte e Ilusión» que no hay una mirada inocente del espectador, en este interviene un conjunto de expectativas, conocimientos previos o experiencias, lo que genera un papel activo de éste en el sistema visual.

		

	
		
			Ser conscientes del poder de la imagen: Ron English

			Exposición: Brandit – Popmart, New York, USA
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			Ron English

			2013 «Brandit Popmart« Intervención en la galería de arte Catalyt, New York Beacon, USA

			Durante mi tiempo de investigación me topé con la instalación-intervención «Brandit Popmart» realizada en el año 2013, en la galería de arte Catalyst, por el artista estadounidense Ron English junto a los estudiantes de la Universidad del Norte de Texas (USA), una obra donde la imagen actúa sobre el espectador, con sus formas, sus colores y llamando su atención, sobre todo porque se acerca más a nuestra cotidianeidad.

			Ron English cuenta que para su instalación invadió una galería de arte y la transformó en un supermercado llenando el lugar con productos falsos realizados por el artista. Los productos parecían reales, como «Cereal Killer» pero al acercarnos nos dábamos cuenta de que eran dibujos del artista criticando productos de consumo que dañan la salud por la cantidad de azúcar que contienen. La idea fue crear un diálogo consumista en un ambiente habitual como lo es un auténtico supermercado. El diseño publicitario de los productos que adornaban las estanterías de los supermercados llegaba directamente al consumidor. En cada pieza consumista el idioma refleja las técnicas de publicidad y el diseño del producto y el artista ofreció un argumento totalmente opuesto al original. Lo más curioso fue que Ron también realizó «intercambios» en verdaderos supermercados, colocando sus pseudo-productos y causando en el cliente una anomalía.

			El producto intervenido favorito del artista fue el «Sustituto de leche humano», un producto que normalmente contiene leche vacuna, aquí el artista colocó otro diseño donde se puede ver como una mujer amamanta a su bebe. Es una crítica a la equivocada idea que tienen muchos de que beber leche humana es horroroso, según cuenta Ron English.

			«El supermercado no es solo un lugar de productos sino de conceptos. Cada diseño de embalaje desarrolla un cuento sobre el producto que contiene. Normalmente elijo productos que contienen una cantidad no saludable de azúcar. Todo mi arte trata de narrativas y el mejor lugar para presentar una alternativa es justo el lugar que las empresas usan para vender sus cuentos. El supermercado es la galería de arte perfecta. Mis productos falsos muchas veces son una crítica hacia la cultura consumista americana».

			Durante todo el tiempo que estuvo abierto el «supermercado: Brandit Popmart» los clientes trajeron productos de alimentación auténticos y a cambio de estos se llevaron los productos de parodia de Ron. La verdadera comida fue donada a un refugio de mujeres de la localidad.

			En su obra «Popaganda» este artista reúne la cultura «alta» y la «baja», los símbolos prehistóricos se comunican con los actuales superhéroes del Comics. Sus intervenciones describen mundos y viajes de la calle al museo, o viceversa, además mezcla elementos de películas y de libros.

			Pero junto a todo esto también está el compromiso de ayudar: «en otros de mis proyectos como por ejemplo en las tiendas «Popaganda» inventé una visión de una economía post-prohibición de las malas hierbas y establecí falsas tiendas de marihuana con productos relacionadas con el cannabis».

			«En gran parte, mis prácticas artísticas son una narrativa en primera persona sobre cómo se siente uno en realidad, al vivir dentro de una cultura de consumismo abundante. Me gusta crear ese diálogo en las arenas donde se comercializan esos productos. El proceso creativo de mi arte visual es más autorreferencial. Creo que la producción de un artista está muy vinculada con el ADN de este y es en gran medida, en el caso de artistas maduros, una extensión de su ser. El arte es el acto supremo del ser humano, entonces es muy importante. El arte es una afirmación de la libertad de las personas, es lo que nos une mientras celebramos nuestra individualidad».

		

	
		
			El arte atraviesa límites: Rubén Sánchez

			Intervención: Mi casa es tu casa, Jordania
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			Rubén Sánchez

			2014 «Mi casa es tu casa» Grafiti junto a niños en Jordania

			Durante los últimos años se ha dado al entorno urbano otro significado, como un sistema comunicativo, donde todos los problemas humanos interactúan allí, ya sean de identidad, tecnologías, marginalidad, pensamientos y también diferentes modos de vida.

			Rubén Sánchez es un artista español que reside actualmente en la ciudad de Barcelona pero que lleva años viajando y viviendo en el Medio Oriente, comunicándose con otra cultura muy opuesta a la suya, y es allí donde construyó espacios por medio de la pintura grafiti en las paredes del lugar.

			«El arte es un lenguaje universal que no precisa de idiomas ni comprende barreras. Al igual que con las palabras, con el arte tienes el poder de generar sonrisas, enfado, crear ilusión y confusión, cuestionar diferentes temas, provocar, crear conciencia o acercar las diferencias.»

			Rubén Sánchez ha trabajado en el norte de Jordania de manera independiente y más tarde se unió a la fundación Awareness & prevention through art (AptART), una organización de artistas y activistas a quienes los une el tema de crear conciencia.

			Un ejemplo de ello es el proyecto «Mi casa es tu casa» en Za´atari, en Jordania, realizado en el año 2014 junto a la fundación. Esta obra es un trabajo en conjunto con los niños del campo de refugiados de esa ciudad. El artista los invitó a crear un lenguaje común, donde los chicos se mostraron colaborativos y con un espíritu fuerte de equipo. Rubén cuenta que en el proyecto se pudo ver como cada uno de esos niños impregnaron en las paredes los dibujos de sus casas abandonadas por causa de la guerra, como ellos las recordaban.

			En cada obra de Rubén Sánchez se puede ver su tierra en las costas del Mediterráneo, en ellas construye universos reuniendo su pasado histórico español, surreal y cubista. El no busca nada en concreto con el arte, solo se deja llevar y no tiene límites.

			A este artista le preocupa también el tema del papel de la mujer en el mundo árabe. Rubén considera que la posición de ella en ese lado del mundo es muy crítico y problemático, porque a ellas se las valora muy poco, como un ser de segunda clase, sin voz ni voto.

			«La libertad muchas veces es frustrante y otras veces todo lo contrario, un infinito mundo de aprendizajes desde los otros y de uno mismo».

			Durante su proceso creativo él observa el entorno, lo acepta o no, luego estudia la integración de la obra y las cuestiones técnicas. También, apunta ideas, dibuja y se deja abrazar por las «rachas de la inspiración».
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