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Edit

A estas alturas reivindicar la cuota que tiene el arte de compromiso social, entendiéndolo como capacitacion
comunicativa entre la sociedad que lo recibe y sus agentes, no deja de ser una actividad insensata y estéril.
El entorno artistico (cada vez mas plegado sobre si mismo, cada vez mas imbricado en esa elegante manifestacion
de la devoradora dinamica capitalista, a traves de “tendencias” que se imponen una y otra vez, interfiriendo
en procedimientos, disciplinas, materiales, instituciones, gobiernos, criticos, galeristas, coleccionistas, historiadores,
comisarios... y como no, en los propios artistas) ha optado por un cinismo postmoderno que dura sospechosamente
mas de lo que cualquier oscilacion del gusto anglosajon pudiera desear, evitando compromisos que, si bien
nunca llegaron a materializarse otrora de forma contundente, suponian un ejercicio dinamico y voluntarioso
de dotar a las artes de “ese algo diferenciador” que proporcionara una dimension renovadora de sus principales
defectos: el proselitismo. Ese distanciamiento habria de entenderse como localizacion espacial imaginaria que
permitiera al arte evidenciar otros modos de ser, de ver, de entender, de vivir.

La situacion actual se ubica en las antipodas de aquel distanciamiento. El re-conocimiento social no puede
venir dado exclusivamente a través de la cotizacion de una obra o las medallas y clasificaciones “Top 40”
que los artistas ostenten, sino por los puentes integradores que éstos faciliten entre un lenguaje visual herido
de prepotencia y una sociedad cegada por el desconocimiento, o peor aun, por el materialismo snob.

FIN esta planificada como espacio de accion, una obra social en la que la participacion colectiva de los artistas
nos conduce a esa dificil tarea de resistencia y construccion de un nuevo marco tedrico-practico, ausente en
estas tierras, que revele el entramado de nuestras creaciones. Estas expresiones colectivas deben ser puntos
de conexion, experimentos conceptuales que arriesgan la voluntad de conocer y ser conocido.

FIN desea pues, romper el largo silencio mantenido, generar un sustrato teorico vinculado a los creadores y
potenciar cierta didactica de lo contemporaneo que, en la medida de lo posible, aproxime.



En este primer proyecto inaugural, los artistas han sido invitados a elegir una obra propia y escribir sobre la
misma en la forma, sentido y extension que desearan. Con ello se pretende que el ambito del arte vaya
abandonando ese topico (herencia modernista), en parte dotado de un rentable escapismo, de que el arte es
inexplicable, o de que solo la objetiva re-lectura de las obras provenga de agentes externos al autor.

En los mejores casos parece que los artistas quedan poseidos por un arcano temor que les impidie mostrar
su interior, un pudoroso miedo escénico poco favorable a los ya de por si exiguos contactos con el resto del
corpus social. A traves de la expresion verbal no se pierde la estereotipada “magia” presuntamente incluida
en una obra, ni tienen por qué imponerse versiones autoritarias interpretativas. Muy al contrario, la obra ha
de enriquecerse con la continuacion de lo que, por derecho propio, son las desinencias de su auténtica razon
de ser. Mostrar reticencias al conocimiento, a valorar diversas interpretaciones, a la proximidad que proporciona
el entendimiento mutuo solo produce ostracismo y esterilidad. El alejamiento alimenta suspicacias y un orgullo
mal entendido de algo que ofrece pero que no da. Se debe tratar, al fin y al cabo, de comunicar.

Quisiéramos dar las gracias a la revista “Ramona” de Buenos Aires (Rafael Cipollini, Roberto Jacoby) por
habernos inspirado en la génesis de esta e-vista. Mas alla de las evidentes diferencias entre ambas propuestas,
la referida publicacion supone un envidiable instrumento de teorizacion artistica que participa activamente
en la escena argentina y como tal instrumento deseamos que nuestra revista se desarrolle, en este y otros
proyectos, contribuyendo modestamente a enriquecer el ambito de nuestras acciones, abriendo ventanas que
incomprensiblemente siguen permaneciendo cerradas.



S/T, El montano Patricio, S/T
pausilvah@hotmail.com

Como uno de mis primeros acercamientos hacia las artes visuales, el estudio del paisaje, se ha convertido en el eje principal de mis obras.
Actualmente me encuentro desarrollando mi produccion artistica en Buenos Aires, siendo mi lugar de origen la ciudad de Santiago de Chile.
Mis trabajos no estan exentos de la iconografia propia de la geografia chilena, marcada por la fuerte presencia de la Cordillera de los Andes.
Esta circunstancia ha acentuado mi necesidad de recordar las particularidades de la naturaleza que me circundaban y también estimulo la
representacion de elementos que conforman parte del paisaje argentino.

Este cuerpo de obras es un ejemplo de como desarrollo estos estudios por medio de diferentes materialidades: ceramica, dibujo y fotografia.

Elaboré la obra escultdrica pensando en una montafia humanizada, de ese concepto surgio su titulo “el montafio Patricio” Me interesa la
idea de que el paisaje de mi memoria se materialice con ciertas caracteristicas hibridas, personificar al objeto estudiado atribuyéndole minimos
rasgos de individuo —expresiones faciales— junto con particularidades propias de las montafas.

La fotografia es una toma detras de un vidrio empafiado de un dibujo realizado con carbonilla. De esta manera pretendo manifestar algo
parecido a lo que provoca la memoria al distorsionar la imagen del referente, en este caso el paisaje: el enrarecimiento de una situacion
que queremos recordar, y que a pesar de la obstinacion por reconstruir “eso” que nos obsesiona, sufrimos la permanente frustracion de
estar privados de experimentarlo una vez mas. Aqui, los elementos concernientes a la naturaleza no se revelan completamente y la iluminacién
es insuficiente para esclarecer las imperceptibles pistas de lo que esta ocurriendo.

Por ultimo, el dibujo sobre papel, proviene de la escena que construian dos pinos en el jardin botanico de Buenos Aires a los que no se les
veian sus troncos, y eran tan frondosos que no permitian introducir la mano entre sus ramas para saber que escondian.

Pensé el montaje de las tres obras en conjunto porque comparten una paleta similar, la de los ocres, que recuerda a escenas de pinturas
antiguas.

Creo que forman en su conjunto una atmosfera de inquietud contenida, una situacion cargada de incertidumbre en donde las referencias
se disipan revelandonos un universo melancdlico.



PAULINA SILVA-HAUYON
S/T Fotografia de dibujo. 125 x 85 cm. 2006.
El montano PatriCiO Ceramica, esmalte. 30 x 30 x 30 cm. 2006. S/T Dibujo sobre papel. 50 x 70 cm. 2006.




Serie Lycaeides sublivens
aaronlloyd_co@yahoo.com

El Ornamento del Hueso

Sobre un plato ceramico, -como si de una ofrenda se tratase-, huesos, ordenados, entorno a una silueta que no les corresponde. La invertebrada
imagen que describen sus fragmentos, resulta mas propia de un contorno voluble que el de la corporea materialidad de las piezas que lo
dibujan.

A su vez, el contraste blanco y negro del continente y contenido, resulta mas literario que visual.
La “sagoma” intermitente no es mas que la supuesta imagen de una figura simultdneamente vertebrada e invertebrada, en el momento de
ser representada.

De hecho, la silueta no es mas que la Lycaides sublivens que tantas veces nos ha ayudado a suavizar el crudo mensaje de la muerte. En
este caso, sin embargo, la “mariposa huesuda” no es mas que imagen fosil de su propia forma. Un resto de su significado y de su materia.
La ofrenda es asi, espejo de si misma, reiterado mensaje, traducido en el conjunto de la pieza, en una ornamentada y repetitiva, por no
decir, obsesiva silueta de transformacion y perecedera belleza.

Esta pieza, cargada de significados semanticos y complejos, es nexo iconico de unidon dentro de la escenografia que, en septiembre de 2005,
planteé para la Galeria JM de Malaga, cuyo titulo: S.0.S. Simphony, aunaba un conjunto de piezas espaciales y sonoras, que conformaban
una composicion casi elegiaca.

El recuerdo y el homenaje a una persona concreta, fueron en este caso, la excusa para seguir hablando de una de las tematicas mas recurridas
en mi produccion reciente: La muerte. En este conjunto de piezas, dando una vuelta de tuerca a los significados y modos utilizados en piezas
anteriores, usé el sonido y de nuevo la luz, para trasmitir sensaciones tetradimensionales a la obra, afiadiendo contenidos retoricos y dobles
significados, como viene siendo comun en mis proyectos, desde 1997.

La figura de la mariposa, ayudd a ornamentar a la manera de las criptas del barroco romano, -mediante una reconstruccion osea de su
forma-, el conjunto de las dos salas en las que se ubicd la instalacion nombrada previamente.

Aaron Lloyd. 25 de septiembre de 2006



AARON LLOYD
Serie Lycaeides sublivens

Ceramica tefiida, huesos, ornamento mural. Medidas variables. 2005.




Bic Monochromes, Blocs
www.ignaciouriarte.com

Arte de oficina.

Cuando dej¢é mi vida de empleado administrativo para dedicarme de lleno al arte, me di cuenta de que la libertad adquirida implicaba una
gran responsabilidad. De ninguna manera queria abusar del arte para lograr una liberacion personal que me asimilase al artista cliché, rebelde
y marginal, si no que al contrario, queria permanecer en mi propia realidad pequefioburguesa para tratarla desde adentro con conocimiento
de causa. Por eso, no he dejado de utilizar herramientas y métodos similares a los de cualquier empleado administrativo, trabajando siempre
de manera rutinaria y con la rutina como foco tematico.

A nivel estético, mi trabajo tiene claras referencias al arte conceptual y minimalista de los afios 60. Fue entonces cuando se dio de manera
casi simultanea la ‘desmaterializacion del objeto artistico’ en el mundo del arte y la sustitucion de productos por servicios en el mundo de
la empresal. Quiza por ello, las estéticas también empezaron a asimilarse, por ejemplo en la limitacion cromatica a y en la simplicidad formal,
que sefializarian como tanto producto comercial como objeto artistico ahora se generarian en la mente (en blanco). Se podria hablar incluso
de una fetichizacion mutua, que llevo por ejemplo al uso de luz de nedn y archiveros como medios artisticos y al uso de arte minimalista
como decoracidn preferida en oficinas.

Los trabajos que ves a continuacion, y otros que te invito a ver en la pagina, siguen con la misma linea de trabajo y estética. Parto de
momentos en las rutinas de oficina, que muchas veces tienen algun aspecto ‘artistico’, casi siempre ridiculamente pequefio. Ejemplos: Cuando
pintamos garabatos durante una conversacion telefonica (Bic Monochromes) 6 cuando arrancamos hojas de un bloc (Blocs) estamos realizando
pequeilos actos pictoricos y escultdricos. La repeticicon sistematica de estas actividades segun reglas predefinidas, las convierte en meta-
rutinas, en reescenificaciones del mito de Sisifo. La unica diferencia quiza sea que las obras resultantes registran en detalle el esfuerzo
metddico y repetitivo que llevo a su produccion. Asi, la rutina sobrevive; se hace legible y recreable para cualquier espectador.

Bic Monochromes: Tanto los tres dibujos como las correspondientes pistas de audio documentan la misma actividad: Hacer garabatos. Vemos
y oimos que el trabajo fue hecho de manera regular y horizontal (de izquierda a derecha y de derecha a izquierda y asi sucesivamente).
También tenemos la oportunidad de recrear la rutina que llevo al dibujo y de sumergirnos en el universo de color de la oficina, altamente
influenciado por el fabricante de boligafos ‘Bic’.

Blocs: Todas las paginas de un bloc se arrancan siguiendo patrones diferentes. Las lineas que se forman, complementan o reflejan el
arrancamiento anterior, ademas avanzan en una direccion u otra. El procedimiento se repite con blocs de tamafio A4 y A5.

1. Soft Office (Fetishism - Capitalism - Art); Guillaume Desanges; 2003; publicado en la revista Trouble #3






S/T, S/T

www.duville.com

Esta serie de obras sobre papel, realizadas en crayon, son la decantacion de una larga serie de trabajos hechos sobre distintos materiales
agredidos.

En esta serie todo el cumulo de violencia que anteriormente depositaba sobre el material, ahora forma parte de los micro relatos representados
sobre unas cuantas hojas de papel.

Las imagenes que vengo realizando son zonas geograficas imaginarias, perdidas en un lugar gobernado por el caos.

Ultimamente me atrapa la idea de un paisaje dominado por vehiculos en un aparente estado anarquico. En esta fantasia recurrente nunca
aparece un solo ser humano, solo una mirada que testifica las multiples acciones, como lo haria una camara cinematografica en medio de
un set de exteriores, perdido en un planeta similar al nuestro.

Estos sitios perdidos parecerian ser el background de una cabeza que hurga torpemente en su memoria, produciendo cortocircuitos y
alteraciones.

En estas superficies el sentido de las cosas cambia y el tiempo se torna espeso. El fuego y el agua se alteran y viajan por las superficies de
manera particular, como si dentro suyo hubiese un ser que dicta su sentido. Los objetos perdidos del mundo real aparecen repentinamente,
en una region que tiene otra escala, quizas una escala muy diminuta o exagerada para nuestro conocimiento.

Los animales parecen tener un objetivo claro jDestruyan todo lo que se mueva!

Hay dibujos que existen en mi mente pero nunca llevo a cabo. Son partes que prefiero dejar inconclusas, como un lugar innombrable al
que prefiero no pedirle respuestas.



MATIAS DUVILLE

S/T, S/T Pastel crayon sobre papel. 70 x 100 cm y 150 x 150 cm. 2006.
* Obra expuesta en la galeria Luis Adelantado. Valencia, septiembre de 2006.



