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RESUMO

LA IDEA COMO MATERIA: Lucas Ospina ejemplo de la condicién artesanal de las
ideas: ¢ um trabalho que indaga sobre as practicas de cria¢io na contemporaneidade
artistica tentando localizar nos processos da arte contemporanea as caractetisticas do
trabalho artesanal, assim como quem trabalha sobre algum material especifico. Neste caso
o material s3o as ideias, tentando provar que nao existe muita distancia entre as duas areas,
e que o artista contemporaneo pode estar afastado do trabalho manual ou da construcao
directa da obra, mas desenvolve técnicas e ferramentas desde o intelecto, como estruturas
de pensamento, metodologias, processos e habitos. O trabalho procura um fio condutor
dentro da histéria da arte que permita encontrar esta condi¢ao, como resultado duma
evolugdo natural que deriva nesta interpretacio e que tem como ponto de partida o texto

do sociélogo norte americano Richard Sennet: El artesano.

Através dum exercicio curatorial,, ira aplicar-se este conceito através duma proposta
de publicagdao que analisa a obra do artista colombiano Lucas Ospina, e que permite fazer
uma ligacao entre as diferentes pegas do artista e suas diversas facetas pessoais e interesses,
para assim tentar compreender através deste artista e sua obra, como estas caracteristicas

artesanais jogam um papel muito importante nas obras da arte contemporanea em geral.

Alem do contexto artistico, para compreender a obra de Lucas Ospina ¢é necessario
criar um contexto sociopolitico e artistico da cena na Colombia e América Latina, e
tentar encontrar nestes contextos qual é o artesanato das ideias e quais sao as matérias que

compdem o pensamento artistico latino-americano desde o século XX.

A ideia como matéria, ¢ um jogo que tenta levar a outro plano além do fisico os
processos do trabalho artistico, onde seja possivel identificar, valorar e classificar o trabalho
intelectual dentro da arte contemporanea e conceder os valores do trabalho artesanal ao

trabalho contemporaneo.



Para conseguir entender a ideia como matéria desenha-se um caminho com
diferentes questoes onde ¢ possivel encontrar uma base conceitual assim como uma
coeréncia histérica que pode explicar a logica desta proposta, que nao é um olhar sobre
toda a histéria da arte ¢ a criagdo dum contexto onde seja possivel ubicar o papel das ideias

até , a arte contemporanea.

Para dar um sentido a isto, o trabalho comeca pela definicdo do conceito de ideia, e
como evolui ao longo do tempo, como as defini¢des de ideia podem ser muitas, todas
possiveis e nenhuma errada, servem para explicar coisas diferentes, ou melhor, as caras e
usos da ideia, a ideia como modelo, a ideia como entendimento, a ideia como vontade de

uma agao, a ideia como projeto, a ideia como teoria, a ideia como memoria...

Nos campos estéticos a ideia também muda de uso e de sentido, transforma-se
através de temas, de interesses, até afetar as técnicas e as ferramentas. Assim cada “ismo”
dentro da historia de arte, usa as ideias para representar os seus interesses, que sao o reflexo
dos contextos historicos, sejam estes desde imitagao da realidade, a paisagem, as pessoas
com suas tradi¢des, ou as proprias formas de habitar. Também podem ser os simbolos, o
sagrado, o mistico, os mistérios e as representa¢oes miticas dum mundo ideal, até
representar os elementos metaféricos ou mensagens explicitas do espirito humano: desejos,
temores, ilusoes, misérias, outras realidades, para chegar a abstragoes da mente e dos
elementos da realidade, e tocar os limites da auséncia do objeto construido, do objeto que

nao existe na realidade, que ¢ possivel nomear para poder criar na imaginagao.

Outro Ponto importante para o desenvolvimento deste trabalho é também falar das
ideias em América do sul, América Latina dentro dos contextos sociais e politicos
que estes pafses tém, e como a ideia muda dentro de sua condi¢ao de colonizac¢ao por
paises estrangeiros, que criam uma dependéncia tanto econdémica como intelectual e
criativa, onde estas ideias estdo sujeitas a uma ideais de aprovacao por parte
de fatores externos, como as academias e os mercados. Esta situacao vai levar a uma
pesquisa permanente pela identidade de cada pais latino-americano, e esta identidade sera
entdo uma ideia que vai a estar presente no trabalho dos artistas americanos durante os
ultimos dois séculos. Partindo do panorama geral na América Latina, segue em direc¢ao a
Colombia, para ver também como a colonizagao e a identidade sao um ponto comum

dentro do trabalho artistico, mas também como os préprios aspectos do pais modificam os



modos de trabalho e os interesses dos artistas, que estao sempre afetados pelo conflito
duma forma direta o indireta e como estas situagoes propdem uma forma de assumir o
trabalho das ideias, a forma das ideias e as técnicas e ferramentas para trabalhar as ideias,
seja por que as obras tém uma participac¢ao politica dentro dos processos locais ou, pelo

contrario, porque tentam fugir destas condices.

Dentro deste contexto colombiano situam-se artistas colombianos com os quais é
possivel oferecer um exemplo de como as ideias sao trabalhadas na Colombia, sdo artistas
nos quais ¢ também possivel perceber como o conceito e 0 modo de trabalhar as ideias se
tem modificado no tempo, em rela¢ao a evolucao dos conflitos internos e aos cenarios
internacionais. Os artistas sao: Beatriz Gonzalez e suas relagdes com a pintura, os objetos
populares, as noticias aparentemente domesticas € a arte como constru¢ao da memoria. O
artista Antonio Caro, e a sua obra como elemento de reclamacao, ou melhor de defesa do
trabalho dos artistas, como da dignidade dos colombianos, um trabalho também de
linguagem, de palavras, e sua obra como elemento educativo. Por dltimo, o artista Oscar
Muifoz, que com o seu trabalho desde o desenho, fala do tempo, dos desaparecidos e

ausentes, um auto-retrato que permite construir um retrato dos que nao tem rosto.

Com estes elementos passamos ao exercicio final, a descricio que permita
encontrar os elementos que fazem do artista um artesao das ideias, e assim elaborar um
discurso que serva como base para a criagao de projetos curatoriais, onde a partir desta
condigao de artesanato seja possivel ter ferramentas para a avaliagio do trabalho dos
artistas através das caracteristicas dos processos, do trabalho, das técnicas, utensilios e
habitos, que com ajuda de algumas caracteristicas oferecidas pelo Richard Sennet podemos

pCI‘CCbCf como artesanato ou nao.

Ja com um contexto construido, apresenta-se um possivel projeto curatorial que
tentaria através de uma publicacao descobrir o artista colombiano Lucas Ospina como um
artesdo das ideias, e como seu trabalho em diferentes campos molda o seu trabalho
plastico. Esta proposta explora assim os limites das relacGes entre as ideias e a matéria e as
formas de construcao das obras de arte, onde todos os elementos, inclusive os que parecem
estar mais longe, trabalham na transformacao da ideia e questiona como a peca construida

na realidade nao pode ser uma correspondéncia exata do objeto construido na imaginagao.



como também questiona os limites entre a curadoria e o trabalho editorial, a0 propor um

libro como espago de exposicio.

A obra de Lucas Ospina esta entre a realidade e a fic¢ao, entre o objeto ¢ a
literatura, entre a performance, o desenho e o collage, entre a investigacao e a educacio,
pelo que a publicagao faria uma pesquisa entre todos estes elementos para encontrar as
relagoes entre eles e descobrir os limites da sua obra e quais sao as técnicas e ferramentas
que o artista usa para formar as suas ideias. Dentro destes elementos ha uma pe¢a muito
especial que ¢ a personagem de Pedro Manrique Figueroa, pioneiro do collage na Colémbia
e que parece ter sido descoberto pelo Lucas Ospina. Esta é uma personagem incorporada
no trabalho do artista e que permite um jogo onde ¢ possivel vislumbrar os diferentes

interesses do artista.

A intencdo deste trabalho nao ¢ definir o artista como artesdao, mas sim apresentar
um espago que de para olhar e entender a arte contemporanea duma manera diferente.
Pretende-se encontrar o destino dos esforcos do trabalho e ainda refor¢ar que o trabalho
das ideias precisa de um compromisso, umas técnicas ¢ umas ferramentas, e que como que
no artesanato, precisam de tempo, de fracasso, de erro, de repeti¢cdes, até conseguir ser um

mestre.

Palavras chave

Ideia, Matéria, Artesanato, Arte contemporanea, Colombia.



RESUMEN

LA IDEA COMO MATERIA: Lucas Ospina ejemplo de la condicién artesanal de
las ideas: es un trabajo que divaga sobre la posibilidad de asignatle a los procesos en arte
contemporaneo las caracteristicas del trabajo artesanal, que trabaja sobre algiin material
especifico en este caso las ideas, intentando demostrar que no existe mucha distancia entre
las dos areas, y que el artista contemporaneo puede estar distante del trabajo manual o de la
construccion directa de la obra, pero que adelanta el desarrollo de técnicas y herramientas,
mas cercanas a estructuras de pensamiento, a procesos y habitos. El trabajo busca
encontrar dentro de la historia de arte un hilo conductor que permita ubicar esta condicién
como resultado de una evolucién natural que deriva en esta interpretacion, teniendo como

punto de partida el texto del socidlogo Richard Sennet, El artesano.

A través de un ejercicio curatorial que intenta aplicar este concepto analizando la
obra del artista colombiano Lucas Ospina por medio de la propuesta de una publicacién
que permita hacer un enlace entre las diferentes piezas del artista con sus demas facetas
personales e intereses, para intentar comprender la manera como estas caracteristicas
juegan un papel muy importante en la construccion artesanal de la obra contemporanea.
Para comprender la obra de Lucas es necesario crear un contexto socio politico y artistico
de la escena en Colombia y latinoamericana, e intentar ubicar en estos contextos como la
artesania de las ideas y cudles son las materias que componen el pensamiento

latinoamericano desde el siglo XX.

La idea como materia, es un juego que intenta llevar a otro plano mas alla del fisico
los procesos del trabajo artistico, donde sea posible identificar, valorar y clasificar el trabajo
intelectual dentro del arte contemporaneo, y otorgar los valores del trabajo artesanal al

trabajo contemporaneo.

Palabras clave

Idea, Materia, Artesania, Arte contemporaneo, Colombia.
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La Idea como materia: Lucas Ospina, ejemplo de la condicion artesanal de las ideas

Introduccion

Este trabajo intenta reflexionar sobre los procesos de creacion en el arte
contemporaneo, a través de la analogia de la Idea como materia y por tanto del artista
contemporaneo como artesano de la idea, a través de la obra y el trabajo del artista
colombiano Lucas Ospina, buscando las posibilidades de uso de esta analogia y que se

puede entender y explicar del trabajo artistico actual a través de este planteamiento.

La propuesta consiste en buscar una manera de reflexionar sobre los procesos
del arte contemporaneo y construir una hacia una postura critica que permita valorar y
crear un lenguaje sobre la obra de arte dentro del arte contemporaneo que debido a sus
multiples formatos y exploraciones no resulta ser comprensible para una gran parte del
publico, que no logra encontrar vinculos con el arte actual, ya que el arte
contemporaneo es en muchos casos insustancial, amorfo, etéreo, es solo palabra y gesto,
resultando encriptado, o deliberado, entonces ;como valorar ese gesto?.

Al asignarle los valores de la artesania tal vez sea posible llevarlo a unas
condiciones que proporcionan algunos factores “medibles”, como el compromiso con el
trabajo, las exploraciones, las investigaciones, los habitos, y las relaciones establecidas

con la obra y su construccidn, tanto fisica como conceptual.

El origen de esta propuesta se encuentra en tres momentos, el primero es la
lectura del libro El artesano de Richard Sennet!, Luego una entrevista al carpintero del
artista conceptual Sol Lewitt? y por ultimo la lectura del libro La Idea Fija de Paul
Valéry3, los tres momentos en su tiempo parecian satisfacer algunas intuiciones que ya

venian conmigo, todas en relacion a la pregunta sobre como es el proceso de creacion y

! Richard Sennet, El artesano, trad. Marco Aurelio Galmarini (Barcelona: Anagrama, 2009).
2 Stefan Romer, Paraiso Conceptual, (Kassel: International Documentary Film and Video Festival 2006).

3 Paul Valéry, La idea Fija, trad. Carmen Santos (Madrid, La balsa de medusa,1988).
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como valorar las obras de arte, hasta el momento del encuentro con estos tres elementos,
valoraba el proceso artistico de un artista segun el trabajo que desarrollaba sobre un
tema, sobre una especie de idea fija, creia en el artista obsesivo, terco, pero esta
situacion se quedaba corta para entender aquellas obras que ya tenian algiin valor dentro
del mundo del arte, o obras que me interesaban que parecian no estar ligadas a esta
cualidad de trabajo, obsesivo fisico, con el cual intentaba comprender, manteniendo asi

por separado el valor de la creacion manual y por otro lado el valor tedrico.

En esta escala de valores asuntos como el encargo no parecen encajar, ahi
aparece la escena del carpintero de Sol Lewitt, que deja clara cual es la participacion del
artista en el encargo, que encaja en la descripcion que hace Richard Sennet de lo que el
considera un artesano, y luego buscando comprobar la importancia de la idea obstinada,
encontré el libro de la Idea Fija* que prometia en su titulo, confirmar mi punto de vista
sobre la importancia de la terquedad y la obstinaciéon como valor de la creacion, pero
Paul Valéry en las primeras paginas ya deja claro que es imposible retener una idea, y
que las ideas estan siempre en constante mutacion. Entonces tenemos : Valéry pone el
concepto de la idea mutable, Sennet el concepto del artesano y Lewitt a través de su

carpintero un pequeio ejemplo del posible artesano de las ideas.

El Artesano de Richard Sennet:

“En diferentes momentos de la historia occidental, la actividad practica ha sido
degradada, se la ha divorciado de los objetivos supuestamente superiores. La habilidad

técnica ha sido desterrada de la imaginacion...”s

En el Mundo del Arte, y sobre todo en los movimientos de la segunda mitad del

siglo XX, las actividades practicas y manuales, como dice Sennet, son degradas,

4 Paul Valéry, La idea Fija, trad. Carmen Santos (Madrid, La balsa de medusa,1988).

5 Richard Sennet, E! artesano, trad. Marco Aurelio Galmarini (Barcelona: Anagrama, 2009) 33.
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separadas de los objetivos contemporaneos, para no usar la palabra del autor:
“superiores”; pero a diferencia de otras areas, el arte no consigue desterrar la practica

artesanal de su lado, sin embargo han tomado distancia.

Richard Sennet menciona que el artesano: “...emplea soluciones para desvelar el
territorio nuevo; en la mente del artesano, la solucion y el descubrimiento de problemas
estan intimamente relacionados. Por esta razon, la curiosidad puede preguntar

indistintamente “por qué” y “cémo” acerca de cualquier proyecto”.6

El autor usa esta definicion para explicar como es que los artesanos pueden estar
presentes en todas las areas de trabajo y de estudio de la humanidad, en el texto el autor
usa esta descripcidn en espacios diferentes como: ensambladores de carros,
desarrolladores de sistemas operativos como Linux, cirujanos, etc. Pues no es la técnica
la que define al artesano o la materia que usa, termina por ser mas una cuestion de

actitud ante el trabajo.

Por eso es importante dar de nuevo, el sentido de la artesania al arte
contemporaneo, si fue que alguna vez lo perdid, el concepto de lo artesanal define un
compromiso, una busqueda constante y una dedicacion con las ideas, si bien el artista y
el arte mismo habitan el terreno de la imaginacion, de donde fue desterrada la actividad
practica, no podemos pensar que lo que el artista imagina sea considerado una obra de
arte, solo porque estd en el pensamiento de una persona denominada “artista”, los
artistas contemporaneos igual que los artistas de otros tiempos, precisan de trabajo,
dedicacion y esfuerzo asi ellos hagan uso o no de las manos, y asi cumplir con la
sugerencia que hace Sennet de “sospechar de las pretensiones del talento innato no

entrenado”.?

6 Richard Sennet, El artesano, trad. Marco Aurelio Galmarini (Barcelona: Anagrama, 2009) 23.

7 Richard Sennet, El artesano, trad. Marco Aurelio Galmarini (Barcelona: Anagrama, 2009) 53.
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Vamos de nuevo a nuestro punto de partida, y a descomponerlo, para ajustarlo a

nuestras intenciones...

’

técnica ha sido desterrada de la imaginacion...’

Apagamos toda a cita para quedarnos solo con la Gltima parte:

“La habilidad técnica ha sido desterrada de la imaginacion...”

De la cual Eliminamos la siguiente parte:

13 1 2

Para quedar asi:

“La habilidad técnica de la imaginacion...”

El desarrollo de este trabajo esta planteado en un recorrido que comienza por un
acercamiento al concepto de “idea”, para luego ponerlo en el contexto de la historia del
arte de occidental, como también en los contextos historicos de Latinoamérica y
Colombia, y con este fondo describir lo que seria la artesania de la ideas, para poder
paso al proyecto curatorial en donde se busca poner en evidencia esta mirada,
dirigiéndola sobre el trabajo de un artista contemporaneo, en este caso el artista es
Lucas Ospina un artista colombiano, que desde las diferentes labores que realiza y los
procesos que usa para desarrollar su trabajo deja entre ver que el puede ser un artesano

de las ideas.
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Se pretende establecer entonces una mirada que permita comprender las ideas
artisticas como resultado de un trabajo constante, para resolver problemas muchas veces
auto-impuestos por los artistas, y marcar una diferencia entre las ideas espontaneas que
todos los seres humanos tenemos a diario o ideas para la resolucion de problemas
practicos e ideas artisticas; cuando la idea pasa a ser entendida como obra de arte y que
alguien por ser artista sus ideas pueden ser valoradas como arte, es un concepto que para
una gran parte de la sociedad le cuesta asumir y aceptar, dando paso a la pregunta ;por
qué eso es arte? ;quien puede hacer arte?, al percibir que la idea puede estar sujeta unas
metodologias de trabajo, tiene unas técnicas y unas herramientas, que hasta pueden ser
traducidas en horas de trabajo, como cualquier trabajo, la mirada puede que cambie y se
comience a valorar y a aceptar. Los oficios artesanales normalmente desenvuelven
habitos, crean nuevos interrogantes, desarrollan nuevas herramientas, y generan nuevos
objetos y nueva informacion, entonces entender que los habitos de los artistas pueden
ser herramientas o técnicas para el forjado de ideas puede ofrecer una nueva aceptacion
sobre el trabajo contemporaneo, es importante entender que mirar, observar, oir,
agudizar los sentidos en general son herramientas claves para la formacion de materia y
su transformacion y que toma mucho tiempo aprender a usar estas herramientas en las
técnicas correctas, para buscar los resultados ciertos, y que pocas veces daran el

resultado esperado.

La meta de este trabajo no es llegar a una férmula que a través de una suma de
factores de un resultado correcto, y determine en una escala que tan artesano o no es un
artista, intenta por el contrario, crear una mirada que permita identificar en las
diferencias entre trabajos y obras las intenciones de los artistas y cuéles son las
metodologias y su compromiso con la obra, reconociendo el error, los intentos, las
insistencias, las incapacidades, como valores agregados del trabajo, quien no trabaja no
se equivoca, asi también se logra ser mas analitico con propuestas de formas muy
llamativas, que parecen resultado de las tendencias artisticas, donde se aplica una
férmula ya comprobada y aceptada en las instituciones del arte, sean museos, sean

galerias, donde el autor no corre muchos riesgos.
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Para lograr esta meta se establecen cinco capitulos en los cuales se iran
presentando la informacion que nos permitiran comprender mejor lo que se pretende, en
el primer capitulo se bordea el tema base del trabajo el concepto de “idea” qué son las
ideas y como funcionan, para luego en el capitulo dos ubicar el concepto en la historia
del arte hasta llevarla a los contextos latinoamericanos en el capitulo 3, en el capitulo
cuatro con esta informacion se expone como es posible y por qué tiene sentido hablar
hoy de las ideas como materia, y como es la relacion artesanal del artista
contemporaneo con esta materia, divagando sobre las herramientas y técnicas
conceptuales, rituales, o no manuales, y por ultimo se intenta dar un ejemplo de esta

propuesta a través de la obra del artista colombiano Lucas Ospina.

Este trabajo tiene un fuerte componente personal, pues intenta responder una
pregunta que nace desde la ignorancia, y la inocencia en los temas del arte, pues desde
mi experiencia en la arquitectura, se pueden encontrar ahi mas elementos medibles para
comprender el trabajo arquitectonico, en parte creo se debe al ser considerada la
arquitectura como un oficio, como el desarrollo de un proyecto, tal vez es asi que estoy
buscando comprender como funciona la obras de arte, y la practica artistica, como
funcionan las obras que me despiertan interés, que palpitan en la mente, que excitan y
que es un misterio su encanto, cudl es el truco?, qué las hace que se mantengan en la
memoria?. En aproximaciones a artistas es facil reconocer las intenciones, compara
discursos y obras, para comprobar si corresponden o no, hasta el momento aquellas
obras que gustan desde el desconocimiento, normalmente se justifican muy bien cuando
se conocen los discursos de sus autores, son obras que dejan escapar el proceso detras
de ellas, las preguntas y las motivaciones que las llevaron a ser realizadas, ese proceso
es lo que se intenta poner en un contexto artesanal donde la obra refleje las idea que se

pulen en la mente.
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Capitulo 1: Aproximaciones al concepto de idea.

1. Conjuntos

“Y si no te ves aun bello, entonces, como el escultor de una estatua que debe
salir bella de aqui quita aqui, raspa alld, pule esto, limpia lo otro hasta que saca
un rostro bello coronando la estatua, asi tu también quita todo lo superfluo,
alinea todo lo torcido, limpia y abrillanta todo lo obscuro y no ceses de labrar tu
propia estatua”?

Plotino, Eneadas 1.

Este capitulo pretende explorar el concepto de la idea como elemento principal
de este proyecto para encontrar los primeros elementos que permitan entender las ideas
como una materia sobre la cual es posible aplicar técnicas y desarrollar herramientas, se
pretende en este capitulo describir un contexto que recree una imagen que permita
comprender las diferentes definiciones y funciones de la idea, y acercarse a las que se
aproximan mas o son mas utiles para la produccion artistica, un contexto donde sea

posible visualizar la labor artesanal del artista contemporaneo sobre las ideas.

La palabra idea puede ser una de las mas usadas en el lenguaje, por lo menos en
espanol, es de uso comun, corriente, no hay que entrar en campos especificos para
usarla, no es una palabra dificil, o exquisita, como las que se usan en este tipo de textos
académicos, pero sin embargo si es una palabra que se decanta dentro de cada
especialidad, adquiriendo valores diferentes, hay lugares donde es importante tener
ideas, o tener idea del tema, en otros espacios es mejor no tenerlas, en otros campos se
construyen las ideas, en algunos espacios son ideologias, en otros son proyectos, en

otros son rasgos de personalidad.

8 Plotino, Enedas 1, trad. Jesus Igal (Madrid: Gredos, 1982) 291.
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Como punto de partida se propone un lugar comun: el diccionario. Los
diccionario presentan la posibilidad de abordar de manera general las diferentes
acepciones detras de la palabra "Idea" y deja en evidencia las tonalidades y las capas de
significado que la componen, pero de una manera simple y compacta ofrece una mirada
sobre la complejidad de esta palabra y los posibles limites de interpretacion, la
definicion del diccionario es un retrato del todo, una gran imagen que es Util como mapa

guia de este recorrido.

Tal vez como mero capricho, se usaran de las definiciones que ofrecen los
diccionarios de portugués y de espaiol, que a pesar de su cercania conceptual en sus
definiciones, tienen algunas variaciones con las cuales se complementan mutuamente,
ofreciendo el diccionario portugués definiciones cortas, de una sola palabra, casi
poéticas y el diccionario espanol ofrece definiciones mas largas, pretendiendo ser mas

especifico, tal vez un poco mas técnico.

idei-a’

(grego idéa, -as, aparéncia, maneira de ser, estilo) substantivo feminino

1. Representagdo que se forma no espirito.
2. Percepgao intelectual.

3. Pensamento.

4. Lembranca, memoria.

5. Plano, intencado.

6. Fantasia.

7. Doutrina; sistema.

9 Dicionario Priberam de Lingua Portuguesa,definicion de la palabra ideia, 2018 https://
www.priberam.pt/dlpo/ideia



http://www.priberam.pt/dicionario
https://www.priberam.pt/dlpo/ideia
https://www.priberam.pt/dlpo/ideia

Idea 10

Del lat. idea 'imagen, forma, apariencia’, y este del gr. ioéa idéa.

1. f- Primero y mas obvio de los actos del entendimiento, que se limita al
simple conocimiento de algo.

2. f. Imagen o representacion que del objeto percibido queda en la mente
3. f. Conocimiento puro, racional, debido a las naturales condiciones del
entendimiento humano

4. f. Plan y disposicion que se ordena en la imaginacion para la formacion
de una obra.

5. f. Intencion de hacer algo.

6. f- Concepto, opinion o juicio formado de alguien o algo.

7. |- Ingenio para disponer, inventar y trazar una cosa.

8. f. ocurrencia (1 idea inesperada).

9. f. coloq. mania (| preocupacion extravagante).

10. f. Fil. En el platonismo, ejemplar eterno e inmutable que de cada cosa
creada existe en la mente divina.

11. f. pl. Convicciones, creencias, opiniones

Sobre la primera definicion:

“1.Representa¢do que se forma no espirito” ,

“1. f. Primero y mas obvio de los actos del entendimiento, que se limita al

simple conocimiento de algo”

10 Diccionario de la Real Academia de la Lengua Espafiola, definicion de la palabra Idea, 2018, http://

dle.rae.es/?id=KtN7870
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http://dle.rae.es/srv/fetch?id=OD12Tcb%22%20%5Cl%20%22AOqdZD5
http://dle.rae.es/?id=KtN78ZO
http://dle.rae.es/?id=KtN78ZO
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Segun Panofsky!! el concepto Platonico de la ideas, es que las ideas son “aquilo
que ¢é” algo que existe, es general y no existe una imagen de esto, por eso si se pide a un
artista dibujar un perro, el artista hara alguna de las especies de perros que existen, que
el conoce, pero no conseguiria hacer el perro mismo, sin poder recrear la esencia la idea
de perro, todo el mundo sabe lo que es un perro cuando se habla de €l: cuatro patas,
cola, dientes, no es mas alto que una persona, etc. Pero para saber esto, se necesita una
“minima idea” de las partes del perro, es necesario saber lo que son las patas, los
dientes, la cola, y que juntas construyen aquella idea general del perro; asi se puede
fragmentar cada idea y cada cosa, a través de una cadena de conceptos sobre las cosas y
sus partes; asi se logra entender lo que es el mundo y tener un contexto comun dentro de

una sociedad determinada y cada quien construye el entendimiento.

Sobre el segundo item del diccionario:

“2. Percepg¢do intelectual”,

“2. f- Imagen o representacion que del objeto percibido queda en la mente”

Dentro de la interpretacion que hace Panofsky, explica que Platon designaba esto
como “coisas particulares”. Son las impresiones subjetivas que dejan las ideas
generales afectadas por la percepcion sobre ellas, por la experiencia y los contextos
donde se encuentran, es asi como el perro que tiene cuatro patas, una cola, dientes y no
supera la altura de un hombre, la relacién de cada persona aporta una definicion y
percepcion subjetiva sobre los perros, por tanto los perros también pueden ser
peligrosos o alegres y fofos, tener mucho pelo, ser gordos o delgados y finos, segln las

experiencias de cada persona con el animal.

Esta relacion de las ideas, los objetos y la realidad, es un ejercicio dialéctico

constante, donde el sujeto forma sus percepciones propias sobre el mundo, y puede

11 Erwin Panofsky, Idea: A Evolugdo conceito de Belo, trad. Paulo Neves (Sao Paulo, 1994).
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entonces tener miedo o amor por los perros, porque el perro mordia la mano o movia la
cola de la alegria, estas percepciones son la tercera definicion que dan los diccionarios:
“3. Pensamento.”

“3. f. Conocimiento puro, racional, debido a las naturales condiciones del

entendimiento humano”

Hasta ahora la idea es un término, que va de lo simple a lo complejo, solo con su
propia composicion, también como la relacion de este con el contexto, es decir, el perro
Simplemente es, pero solo puede existir por las cosas que lo definen, asi el pensamiento

y entendimiento se establecen, el todo y sus partes.

La idea puede ser la unidad minima de pensamiento, con la cual se construyen
“conceptos” mayores, que también van a ser a su vez nuevas ideas, continuando con el
ejemplo del perro es necesario comprender que esta idea esta construida a su vez por
otras ideas como: las patas, la medida, los dientes, etc. y estas ideas a su vez llevan a
muchas otras ideas, mas simples o mas complejas como: las ideas de manada, de
especie, caza, rabia, pulga, o también ideas mas abstractas como: el miedo, la alegria o

la empatia.

Estas definiciones dan el primer elemento para entender la idea como una
materia, una materia que es posible "descomponer" en otras ideas y a su vez forma
parte de otra posiblemente mayor y esas a su vez en otras y que esta cualidad "atomica"

de la idea es con la cual se compone la percepcion del mundo.

Esta condicion aglutinante, de adicion, genera otra cualidad como materia de la
idea, se pueden percibir las ideas como objetos de varias caras, objetos

"tridimensionales" que pueden ser rodeados o girados en la imaginacion.
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Hasta aqui un primer aspecto de la idea, es aquello que compone al mundo y con
lo que también es posible interpretarlo, las definiciones siguientes ofrecen ya otro

aspecto que hace que se acercan mas a la interpretacion que estamos buscando:

(PT)

4. Lembranca, memoria.
5. Plano, intencado.

6. Fantasia.

7. Doutrina; sistema.

(ES)

4. f. Plan y disposicion que se ordena en la imaginacion para la formacion de
una obra.

5. f- Intencion de hacer algo.

6. f. Concepto, opinion o juicio formado de alguien o algo.

7. f. Ingenio para disponer, inventar y trazar una cosa.

8. f. ocurrencia (1 idea inesperada).

9. f. colog. mania (| preocupacion extravagante).

11. f. pl. Convicciones, creencias, opiniones

Estas definiciones se dividen entre dos elementos interesantes para esta
propuesta, uno: cualidades de esa idea-materia, como la fantasia, la memoria, la mania
0 preocupacion extravagante, o que puede ser hasta un sistema, y el otro elemento es la
disposicion a la accion: plan, intencion, ocurrencia, juicio... Osea en la idea se
conjugan dos aspectos importantes, la idea es materia y a su vez es intencion, impulsa a

la accion.


http://dle.rae.es/srv/fetch?id=Qu7nMUN%22%20%5Cl%20%22BUcvJk5
http://dle.rae.es/srv/fetch?id=OD12Tcb%22%20%5Cl%20%22AOqdZD5
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Abhora, cual es el espacio de las ideas? al aceptar las ideas como una materia,
esta materia debe ocupar un espacio, donde es posible su desarrollo y se pueda dar via a
esa pulsion de accidon que traen consigo las ideas, un espacio para las posibilidades de

transformacion y moldeado de las ideas.

Para ilustrar este espacio se usara un concepto propuesto por Karl Popper!2un
sistema de tres "mundos" en los que se mueve el ser humano: el mundo fisico, el mundo
mental y el mundo de las ideas, asi es posible ubicar las anteriores definiciones de idea
en en estos mundo. Pero para expresar lo que este proyecto busca se cambiara la palabra
“mundo” por la de “conjunto”, pasar a esta expresion de "conjunto" permite crear una
imagen simple que tiene un limite definido, que contiene los elementos de cada mundo,
al poner estos mundo en conjuntos también es posible incluir el concepto de
interseccion, las intersecciones entre ellos permiten crear nuevos conjuntos, conjuntos
intermedios que permiten el transito de elementos entre conjuntos, es en esas
intersecciones, en ese transito donde se pretende encontrar el espacio mas apropiado
para ubicar esa idea-materia que el artista contemporaneo va a trabajar, donde se van a

ubicar las ideas artisticas.

Estos son los conjuntos:

Conjunto 1: Corresponde al “mundo fisico”, “la realidad material”,
comprende todos los elementos existentes, inertes o vivos, y engloba, por tanto, nuestro
cuerpo y nuestras neuronas, el exterior. Es de donde vienen las cosas con que formamos
el entendimiento, y nuestra relacion con el exterior forma nuestra interpretacion del

mundo.

12 Karl Popper, El yo y su cerebro, trad. C. Solis Santos (Barcelona, Labor, 1993)
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Conjunto 2: Mundo de los “estados mentales del hombre”, compuesto por la
consciencia: razdn, percepcion, memoria, imaginacion, atencion, etc. es el

entendimiento, El Interior.

Conjunto 3: Esta compuesto por los “productos de la mente humana” los
objetos del mundo 3 son resultado de la abstraccion, pero que sin embargo pueden

afectar el mundo 1.13

Popper se refiere sobre este mundo (conjunto) como el lugar donde se
encuentran reunidas todas las creaciones del hombre, desde los mitos hasta las obras de
arte, establece entonces el mundo (conjunto 3) como lugar que motiva la interseccion de
los otros conjuntos y la relacion de informacién entre todos los conjuntos, el conjunto 3
permite el uso de la memoria y la imaginacion del mundo 2, junto al uso de los

conceptos de la realidad del mundo 1.

2. El limite y la interseccion

De los Conjuntos 1y 2, ;cual es primero? ;Cual es resultado del otro? ;La
realidad (Conjunto 1) es una creacion del entendimiento (Conjunto 2) o el

entendimiento (C2) esta definido por la realidad (C1)?...

Intentar definir esta situacion, seria algo que tomaria mucho tiempo, ademas de
parecer no tener sentido, inttil, por que tal vez no existe una relacion de causalidad
entre ellas, tal vez es una relacion de complementariedad, asi si se intenta ver esta
relacion como una conversacion donde los dos conjuntos comparten cierta informacion
es esta accion la que forma a cada una de las partes, y ademas esta informacion crearia

una interseccion entre ellos, formando el conjunto Conjunto 3 (c3) y es en esa

13 Karl Popper, El yo y su cerebro, trad. C. Solis Santos (Barcelona, Labor, 1993) 41-54.
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interseccion donde el perro con sus cuatro patas, su cola y sus dientes, sus especies, los
bravos, los fofos, que viven del lado de la realidad , en el conjunto 1, junto al perro que
vive en el conjunto 2, la idea pura de perro, el perro “general” que no tiene imagen, que
son todos los perros y ningun, es en el conjunto 3 donde el perro tiene posibilidades de

ser algo mas, ya puede ser un gesto, una metafora, un simbolo, puede tener tres cabezas
como el cancerbero, hasta puede ser un insulto, un adjetivo para referirse a algo o

alguien, puede representar algo mas que asi mismo.

“...uma ideia expressa sozinha, dissociada de todo o predicado o de toda outra
ideia ndo contém nenhuma informag¢do em si: ela reduz-se a uma palavra, isto €, a um
signo convencionado que pode seja referir-se a um objeto na memoria da pessoa que a
diz ou que a ouve, seja nao se referir a nada e ndo constituir sendo um som. (conjuntol)
A partir do momento em que duas ideias s3o simplesmente colocadas lado a lado, a
curiosidade ¢ excitada. a presenga das duas palavras levanta a questdo da ligagao. Entra-

se, assim, mesmo que por simples evocac¢ao, no mundo do sentido.” 14

Las ideas que viven en el limite, en esta interseccion entre el exterior y el
interior, son las ideas que dan forma a otras ideas, son las ideas que despiertan
"curiosidad" y excitacion" en un transito de diferentes elementos creando nuevas ideas

entorno a ellas mismas; Foucault lo describe como un requisito requisito doble:

“Es necesario que haya, en las cosas representadas, el murmullo insistente de la
semejanza; es necesario que haya, en la representacion, el repliegue siempre posible de
la imaginacidn. Y ni uno ni otro de estos requisitos puede dispensarse de aquel que lo

completa y se le enfrenta”!>

14 Nayla Farouki, O que é uma ideia?, trad. Joana Chaves (Lisboa, Instituto Piaget, 2005) 54.

15 Michel Foucault, Las palabras y las cosas, trad. Elsa Cecilia Frost (Argentina, Siglo XXI editores,
1968) 75.
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En elementos como estos es posible encontrar en las ideas propiedades de la
materia, entre mas informacion circule entre los conjunto 1 y 2 més elemento se suman
a las ideas que se encuentran en este grupo(c3), asi una idea en particular puede ir
sumando muchas camadas de pensamiento sobre un tema especifico, al punto de
convertirse posiblemente en una area de conocimiento, una gran masa forma materias
como las matematicas, las ciencias, la biologia, la quimica, la arquitectura, el arte. Esta
interseccion es un lugar que también puede ser entendido como un dialogo, una
situacion dialéctica que "permite a las ideas convertirse creadoras de otras pueden ser

utilizadas para ir cada vez mas largo en la evolucién de un conocimiento’!6.

Es tal vez el proceso dialéctico es el que permite superar el concepto antiguo de
la idea como una imagen (o modelo) del exterior, que genera en el interior del artista la
pulsion divina de representar fielmente aquella imagen, en esta relacion modelo -
representacion, la interseccion (c3) es solo un lugar de transito, sin filtro, que intenta
pasar sin ser contaminado, buscando mantenerse puro, en el camino de ida y vuelta.
Cuando el artista siente que puede hacer algo mejor o diferente con aquel modelo que
estd en la realidad, y cree poder superarla corrigiendo lo que puede considerar errores de
la naturaleza, es ahi donde el proceso dialogico entra en juego, permitiendo que se
desenvuelva un dialogo mas complejo, con mas matices, y en multiples direcciones, y
es en ese momento cuando la idea comienza a habitar el limite, creando una interaccion

que permite la creacion.

Ya sobre este contexto de los conjuntos se encuentra un punto importante en el
desarrollo de este proyecto, el conjunto 3 es el lugar donde es posible encontrar la
materialidad de las ideas, y a este conjunto puede ser entendido como algo cercano a un
taller: entra material y sale transformado, entra un problema y sale una solucion o tal
vez puede salir un nuevo problema, pero lo que entra alli se transforma, es un lugar
donde se acumulan muchas ideas, donde es posible estar atendiendo varias,

dedicandoles horas de trabajo, pero seglin los intereses del individuo hay algunas ideas

16 Nayla Farouki, O que é uma ideia?, trad. Joana Chaves (Lisboa, Instituto Piaget, 2005) 68.
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que ocupan mayor espacio, a la cual se dedica mas atencion, generando una masa de
mayor volumen, sobre la que el individuo comienza a trabajar, existen muchos tipos de
materias, tantas como personas, que van desde las labores domesticas hasta formulas
matematicas abstractas... cada individuo afronta su interés, su inquietud, su problema

procurando una resolucion satisfactoria.

Asi la idea es atomo y cuerpo, es adobe y pared, es grano y es arena, es planeta
y es sistema, es cuarto y es casa, cuando se tiene una idea, se tiene muchas a la vez para
poder abordarla, y trabajarla dentro del conjunto 3 hay que adoptar un sistema de
escalas con la cual se pueda alejarse para ver la idea general y acercarse hasta los
detalles, para poder ver el barrio, la calle, la casa, el cuarto, la pared, ver el adobe, la
arena, ver el &tomo, y encontrarse de pronto en otra casa, en otro barrio en otro sistema.
El cambio de escalas permite percibir la multiplicidad de las ideas, las cantidades y los

tipos que pueden existir uno dentro de otro.

Las ideas ya formadas, las que ya suman capas de otras ideas y de
entendimiento, las ideas que van adquiriendo peso, y ocupando espacio del conjunto
tres, son las ideas que ya son materia, aquellas que soportan el trabajo, el recorrido, la

adicion y la sustraccion, son las ideas de las que se trata esta propuesta.

3. IDEAS, OBJETO, OBRA.

En esta ultima parte de este capitulo y de una manera muy sintética se intentara
crear los limites que diferencian las ideas artisticas de las demas, son unos limites

delgados, permeables y que tienen una alta probabilidad de cruzarse y confundirse.
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“Muchos objetos del mundo 3 estan incorporados a objetos del mundo 1, tales
como libros, Nuevas medicinas sintéticas, computadoras o aeroplanos (...) Muchas de

las obras de arte son de este tipo.”!”

Las areas que tiene una utilidad para el desenvolvimiento practico de la vida
diaria de las personas, de la sociedad, en las areas mas técnicas, y de produccion, son las
ideas que surgen y se crean en el conjunto 3 que trabaja en un problema especifico y en
la solucion de este, después de encontrar la solucidn ya el problema no esta mas en este
conjunto, ya hace parte de la realidad, o sea del Conjunto 1, aqui encontramos a los
objetos en general que estan en la realidad, si bien Popper acierta en incluir en estos
objetos las obras de arte, por que existe una parte de la obra que se construye y se hace
tangible, el termino "forma codificada" lo podemos usar para entender la otra parte de
las obras de arte que no puede ser construido fisicamente, entender que la obra de arte
esta compuesta por una parte que puede ser llevada al conjuntol y que otra parte se
mantiene en el conjunto 3 es util para definir al artista contemporaneo como artesano de
las ideas, el objeto realizado no corresponde a una interpretacion correcta de la idea
moldeada en la imaginacion, pues la misma construccion fisica interfiere en la
construccion mental, cuando la obra esta"terminada" genera més informacion e
inquietudes que respuestas, y se abre paso a lo inesperado, la relacion con la realidad, el

tiempo y el espectador.

La definicion de Heidegger de la obra de arte es 1til para continuar con la

explicacion de este punto:

“La obra de arte consiste en algo mas que en ese caracter de cosa. Ese algo mas

que esta en ella es lo que hace que sea arte. Es verdad que la obra de arte es una cosa

17 Karl Popper, El yo y su cerebro, trad. C. Solis Santos (Barcelona, Labor, 1993) 47
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acabada, pero dice algo mas que la mera cosa(...) La obra nos da a conocer

publicamente otro asunto, es algo distinto: es alegoria (...) la obra es simbolo™18

Ese Algo mas que tiene la cosa, que la convierte en simbolo, esa “aura” como lo
nombra Walter Benjamin!?, habita en la interseccion, por tanto en los limites de este
proyecto, es dificil entender la obra como algo terminado, por que la obra esta, o se
mantiene entre las dos ideas, la idea construida, la otra, la idea representada y esta
relacion estimula la primera por medio de la segunda y viceversa. Entonces la
construccidon de un objeto que represente la idea, en lo contemporaneo, deberia ser
entendido como una técnica en la evolucidon de la obra; asi también convirtiéndose en
parte del trabajo artesanal de la idea, la construccion de prototipos, de piezas, de series y
hasta la misma puesta en escena de una exposicion, son partes del proceso de pulido y

transformacion de la “idea-materia”.

18 Martin Heidegger, Camino de bosque, trad. Helena Cortés, Arturo Leyte (Madrid, Alianza editorial,
2010) 13.

19 Walter Benjamin, La obra de arte en la época de su reproductibilidad técnica, trad.Andrés E. Weikert
(México Itaca, 2003).
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Capitulo 2: Los tiempo de la historia.

1. Contextos de la idea.

El segundo paso en este trabajo es el de ubicar la idea en los contextos historicos
del arte, como se ha transformado, hasta adquirir la “forma” actual y como se percibe en
los ultimos tiempos, y usar estos elementos para construir el trasfondo sobre el que se
presenta esta propuesta de la idea como una materia, y para comprender por qué es que
esta analogia es solo posible en un contexto contemporaneo. Es posible por que antes el
problema estaba relacionado directamente a la forma, existia un objeto, hoy en dia es
posible prescindir del objeto. También es importante nombrar estos contextos para
comprender un poco al final cuando se hable del artista Lucas Ospina, como esta
historia también esta presente y como responde de manera casi espontdnea a esta

historia del arte.

El punto de partida sera la siguiente cita de Arthur Danto, que sintetiza las

perspectivas de este capitulo:

“...«Mimesis» era la respuesta filosofica habitual a la pregunta de qué es arte,
desde Aristdteles hasta avanzado el siglo XIX, incluso en el XX. En consecuencia la
mimesis, a mi criterio, es un estilo. En el periodo en el cual la mimesis definia lo que
era una obra de arte, no habia otro estilo en ese sentido de la palabra. La mimesis se
convirtié en un estilo con el advenimiento del modernismo o, como lo denoming, en la
era de los manifiestos. Cada uno de esos manifiestos intentd encontrar una nueva

definicion filosofica del arte, asi como lanzarse a capturar el arte en cuestion.”20

Se debe aclarar que no se pretende reducir o minimizar la historia del arte y sus

multiples matices, sus intenciones y contextos histdricos, politicos o religiosos, no se

20 Arthur Danto, La transfiguracion del lugar comin, trad. Angel y Aurora Molla Romén (Barcelona,
Paidos, 2002) 68.
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desconoce su complejidad, para efectos practicos la modernidad sera el momento de la
historia del arte sobre el cual marcamos este recorrido, la modernidad como un giro que
busca desviarse de los paradigmas de lo bello y va a imprimir una la velocidad en la
evolucion de la creacion artistica, y sera El Pintor de la Vida Moderna. (1.868) 2! la

linea inicial, la primera pieza de este escenario.

Baudelaire, describe los valores que poseen los artistas modernos a través de un
personaje que no acepta el rotulo de artista, que renuncia a tal titulo, por que como
menciona en el texto comenzo tarde en el uso de tintas y colores, Baudelaire valora que
ni el titulo como el desconocimiento de la técnica impidan las posibilidades de
expresion, por el contrario valora la libertad que ofrece ignorar estos elementos, otra
cualidad importante que se menciona, es que el personaje esta interesado mas en el
mundo exterior, en su sociedad y sus acontecimientos, en el contexto inmediato, y por
tanto trata de representarlo a pesar de sus faltas técnicas, ubicandolo en un lado opuesto
a aquellos que si se denominan artistas para ese momento, y que por tanto eran seres
bendecidos con algun tipo de don, que les permitia ver la belleza y representarla, pero
que realmente ignoraban ese momento en el cual vivian, concentrados en sus técnicas,
representando sus ideales de belleza, que realmente pertenecian a un pasado,
despreciando la realidad que los rodeaba, vivian anclados en el ideal pasado mejor, a
una belleza lejana, anacrdnica, casi mitoldgica; Baudelaire, va a reclamar a través de
este artista, que el arte debe encontrar la belleza del presente y al artista como alguien
responsable de descubrir lo bello en la realidad de su momento, el artista debe aprender
a mirar, mirar para reconocer las bellezas en la que vivimos, no la Ideal, onirica,

presente en el arte hasta ese momento.

El Pintor de la vida moderna narra el espiritu de un tiempo de cuestionamiento
que derivard en exploracion que definen la modernidad, refleja las inquietudes que

estaban en el aire de la escena artistica, desde la intencion por capturar atmosferas y

21 Charles Baudelaire, Sobre a modernidade o pintor da vida moderna. (Sao Paulo, Paz e Terra, 1996).
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paisajes propuestos por los romanticos hasta los procesos de composicion y la
recuperacion de valor del dibujo buscando acercarse a métodos mas expresivos, tanto de
la realidad como de los materiales, existe una historia de Ingres, como pivote de la
historia, donde el abraza la exploracion en el dibujo y la pintura para encontrar una
metodologia de estudio para la creacion de la obra, en el texto Discursos del arte
contemporaneo narra una historia sobra la reaccion de Ingres al conocer las pinturas de
Manet: Olympia y el almuerzo en la grama, donde cuentan que Ingres es llevado bajo
engafio por sus alumnos al taller de Manet, y alli dird para sorpresa de sus estudiantes
que Manet logro lo que ¢l (Ingres) habia buscado durante anos.22 lograr la expresividad

de la pintura como materia y el rasgo expresivo de la técnica.

No se esta planteando aqui que sea en el Pintor de la vida Moderna, donde se da
el giro en la historia del arte, pero que si refleja la atmosfera de una época, para el fin
del siglo XIX quedara clara esa atmosfera, serd una realidad, es un fin de siglo prolifico,
donde parece que alguien solt6 la cuerda que los ataba: y aparece el realismo,
simbolismo, impresionismo, art nouveau, modernismo, se inicia la era de los

manifiestos que menciona Danto.

En la modernidad querian desligarse de la historia que los antecedia, de las
técnicas, los formatos y los temas, sentian que debian encontrar otras manera de
expresion, los artistas deberan explorar territorios desconocidos y exponerse a encontrar

los peligro de encuentro subitos, ir en busca de un futuro todavia no conquistado.23

Es en el siglo XX donde esa cuerda va terminar por soltarse, va terminar por
liberar los caminos del arte, y va a permitir la exploracion de diferentes temas, el siglo

XX va a permitir desenvolver el concepto de la idea como un interés personal, una

22 Miguel Garcia Hernandez, «Ingres y los modernos, Paseos por el paréntesis» en: Los discursos del arte
contemporaneo, eds. Yayo Aznar Almazan, Miguel Garcia Hernandez y Constanza Nieto Yusta (Madrid,
Editorial Universitaria Ramon Areces, 2011) 114 -116.

23 Junger Habermas, «La modernidad, un proyecto incompleto», en La posmodernidad, ed. Hal Foster
(Barcelona, Kairos, 1985) 22.
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inquietud “encarnada” que encontrard caminos nuevos para ser expresada; la idea
comienza a alejarse de la forma24, para cobrar valor por si misma, pero todavia

dependera del objeto que la represente.

Esos afanes en el arte no se dan solos, van a la par de unas transformaciones
sociales, economicas, industriales, asi como el desarrollo cientifico, todo esto abrio el
horizonte de inquietudes e intereses , llevando a exploraciones formales y conceptuales,
permitidas gracias al avance en algunas areas como: fotografia, cine,
telecomunicaciones, transportes: trenes, aviones, avances en la fisica (relatividad),
también en la guerra, como en la psicologia y aparece el psicoanalisis, aportaran un
ingrediente importante en ese momento y que es de valorar como factor clave dentro de
este trabajo, se trata del inconsciente: a través del psicoanalisis es “sacado a la luz un
nuevo mundo alejado de los imperativos racionales, y 16gicos con los que se regia la
existencia. Con las promesas de cambio que encontraban en ese recién desvelado
ambito de lo oculto (...) y (...) hablaremos de inconsciente, deseo, azar, objet trouvée;
ready-made, materia gris; bassese o materialismo bajo; realismo, responsabilidad

melancolica; reproducibilidad, aura; foto montaje...” 2

Los artistas comenzaran a buscar adentro de si mismos, intentaran definirse a si
mismos a través de la obra y de paso intentar definir el mundo, comienza un proceso de
construccion de una voz propia, que ya no solo se limitan a la funcioén de representar lo
visible, lo sublime o supremo en términos religiosos y politicos, la mirada ahora esta
donde no ha estado antes. Por tanto dio resultados nunca antes vistos: “y los fauves y los
cubistas después; pero en esta fase, de todos modos, se ha concedido supremacia sobre

el objeto; por el contrario, los futuristas, los dadaistas, los constructivistas, los

24 Paul Klee, sobre los “Ismos” de la vanguardia: solo “responden a actitudes respecto a la forma (...)
Pues el arte es, antes que nada, un conjunto de problemas de forma”.
Paul Klee, Teoria del arte moderno (Argentina, Cactus, 1940) 25

25 Constanza Nieto Yusta, «Greenberg contra las cuerdas o la apertura de miras». en: Los discursos del
arte contempordaneo, eds. Yayo Aznar Almazéan, Miguel A.Garcia Hernandez y Constanza Nieto Yusta
(Madrid, Editorial Universitaria Ramon Areces, 2011) 191-242
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surrealistas y los neoplatonicos (Mondrian), han hecho cada vez mas hincapié sobre la

idea, pero también sobre el efecto”. 26

Los cambios del siglo xx, el avance ya mencionado comienzan a modificar el
contexto politico y econdmico, el mundo se esta repartiendo, reorganizando cobrando
nuevos sentidos, nuevos conflictos que generan desplazamientos, circulacion de
personas, facilitado por el avance en temas de transporte y con esas personas viaja mas
rapido la informacion, ideas y nuevas relaciones, la distancia entre América y Europa ya
no estan grande y trayendo nuevos dialogos entre artistas asi como nuevos publicos,
nuevos mercados, aparecen con mayor fuerza las figuras de los coleccionistas, de los
marchantes, galeristas. Un mercado que pone abiertamente la condicion de producto de
las obras, permitiendo una participacion mas democratica en la compra y venta de arte,
ademas los periodos de guerra estimularon la circulacion de artistas entre continentes,
sobre todo de artistas europeos hacia Estados Unidos, produciendo un intercambio de
informacion, discusiones entre artistas y conceptos entre el mundo del arte
norteamericano y europeo, estas relaciones de mercado y desplazamiento generan
nuevas preocupaciones tanto para artistas como para consumidores, en un primer plano

sobre el precio del arte, y el precio como indicador del valor del arte.

Pero a los artistas entrar en los campo del mercado, de la competencia, oferta y
demanda creara una preocupacion que los obligara a explorar mas sobre algunos temas,
re-visitar otros o buscar campos nuevos, intentando ser atractivos para coincidir o
encontrar otros publicos pero intentando conservar el aura transcendental de simbolos y
significados estéticos, buscando asi entrar y mantenerse en el mercado sin sacrificar la
obra, procurando mantener el ojo del publico interesado la mayor parte del tiempo, por
que ya lo habia anunciado Baudelaire desde el principio de su novela: “Ha neste mundo,

e mesmo no mundo dos artistas, pessoas que vao ao Museu do Louvre, passam

26 Simén Marchan Fiz, Del arte objetual al arte de concepto (Madrid, Akal, 1994) 388.
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rapidamente — sem se dignar a olhar —"27 que el ojo del espectador cada vez tiene
menos tiempo para contemplar una obra, o tal vez hasta menos interes, en el siglo XX el
tiempo es menos y la cantidad de informacién es cada vez mayor, como también el

namero de artistas.

Este elemento del mercado, y la circulacion de arte ha de convertirse en un
elemento que motiva la exploracion temdtica, convirtiéndose en otro factor, que puede
ser, dependiendo del artista, una herramienta en el moldeado y construccion de ideas, a

veces resulta de manera indeseada, distorsionando idea-materia.

Ya pasadas las guerras, como la segunda guerra donde la Alemania nazi habia
catalogado las vanguardias como un arte degenerado, el mundo del arte parece intentar
retomar donde se habia quedado, continuar pensando en lo que habia dejado de lado,
apareceran las “Neo” vanguardias, ahora con la participacion de Estados Unidos y
Nueva York como nuevo centro del arte, ademas de los avances tecnologicos y
mediaticos dejados por la guerra que hacen mucho mas facil la circulacion de la
informacion, las neo vanguardias irdn preparando el camino para lo que se presentara en

la década del 60:

“El campo de color en pintura, abstraccion geométrica, neorrealismo
francés, pop, op, minimalismo, arte povera, y luego lo que se llamo6 Nueva
Escultura, que incluye a Richard Serra, Linda Benglis, Richard Tuttle, Eva Hesse, Barry

Le Va, y luego el arte conceptual” 28

Para el fin de la década de los 60 hay dos hechos relevantes que manifiestan de
una forma contundente lo que esta pasando con las ideas que son la visualizacion de

unas ideas que hasta entonces se trabajaban de una manera subyacente, pero que

27 Charles Baudelaire, Sobre a modernidade o pintor da vida moderna. (Sdo Paulo, Paz e Terra, 1996) 7.

28 Arthur Danto, Después del fin del arte, trad. Elena Neeman (Barcelona, Paidos, 1999) 35.
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respondian a la necesidad de expresion de asuntos que escapan de lo tangible, de lo

comprobable o de lo 16gico:

1. Las consignas de Mayo del 68 escrita en las paredes de la Sorbona:

“LA IMAGINACION AL PODER”
“HAY METODO EN SU LOCURA”.

2. La exposicion realizada en 1969 por Harald Szeemann: “Live in Your Head:
When Attitudes Become Form” (Works — Concepts — Processes — Situations —

Information).

Esta exposicion se entiende como un laboratorio29, y donde se presenta la
posibilidad de hablar de algo que supera su forma, los objetos en el espacio no se
pueden asumir como piezas terminadas, Harold Szeemann describe la exposiciéon como
una exposicion de gestos y conductas, y que resulto ser un laboratorio del caos
estructurado y aqui es donde se conecta con el método de la locura. que coincide un
poco con lo que se esta procurando en este trabajo, pues es el método de la locura, la

artesania de las ideas

Aqui también hay un elemento que resaltar, una inquietud: es el arte un asunto

de actitud? y cudl es esa actitud?

29 Hans Ulrich Orbrist, Breve Historia del comisariado. trad. Celia Montolio (Madrid: Exit, 2009)



37

2. El momento de la idea

<

Como explica Arthur Danto: “...el arte conceptual demostré que no
necesariamente debe haber un objeto visual palpable para que algo sea una obra de arte.
Esto significa que ya no se podria ensenar el significado del arte a través de ejemplos.
También implica que en la medida en que las apariencias fueran importantes, cualquier
cosa podria ser una obra de arte, y que si se hiciese una investigacion sobre qué es el

arte, seria necesario dar un giro desde la experiencia sensible hacia el pensamiento. Esto

significa, en resumen, que se debe dar un giro hacia la filosofia.”30

El arte conceptual desde un extremo intentan demostrar el valor del pensamiento
al proponer a la idea per se como un valor artistico, exigiendo o confiando que la idea
sea contundente desde su enunciado, jugando y confiando en el signo, o llevandola al

extremo de la ironia y del juego que da inscribir algo dentro del mundo del arte.

En esta ruta que trazamos para entender la idea como materia, no podemos
asumir la idea como obra de arte, como se plantea en el conceptualismo, pero si
podemos poner al arte conceptual también como un estilo igual que la mimesis,
aceptando que la idea desde su enunciado consigue construir una imagen de la obra
propuesta en la mente del espectador, y que puede prescindir del objeto como obra,
reconociendo que en los dos estilos la posibilidad de las multiples lecturas e
interpretaciones, es decir que la imagen sugerida, por un enunciado como por una
pintura no sea la misma que el espectador recrea o interpreta en su imaginacion, siendo
este rasgo mas acentuado en el arte conceptual, evidenciando que el arte conceptual
plantea una ludica del pensamiento como campo de accion en el arte y espacio de la
“experiencia sensible”, al superar la forma y los estilos establecidos exige un esfuerzo
para el espectador, ya sea por la des-contextualizacion de objetos, o por la ausencia de

ellos, alejandose de agrupaciones y catalogaciones comunes, poniendo al espectador en

30 Arthur Danto, Después del fin del arte, trad. Elena Neeman (Barcelona, Paidos, 1999) 37.
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una posicion de participacion para comprender a obra, proponer posibles significados,

simplemente sentir y dejarse afectar.

Sin embargo el trabajo de los artistas conceptuales no logra escapar por que lo
intent6 de la forma, o de la construccion real de las piezas, por mas etérea que fuera, o
efimera, o que fuera una mera descripcion, una pieza nombrada, en el arte conceptual la
obra se convierte en piezas multi - formatos y multi- lenguajes portadores del signo

buscando las maneras mas adecuadas para su representacion.

Como la obra de Joseph Kosuth, “one and three Chairs” que a partir de las
definiciones del elementos, la representacion del elementos tres formatos, y el
elemento, enfrentando tres lenguajes, o tres “representaciones” del mismo concepto que

jugando el significado y sus interpretaciones.

Sin embargo el arte conceptual se para en un extremo para poder establecer los
valores de la idea, como punto esencial de la obra de arte, y abre realmente la puerta de
entrada a las maneras de produccion del arte contemporaneo, donde la idea determina
los formatos, las técnicas y los tiempos de la obra, es decir la pieza construida responde
a la construccion mental del artista es la representacion fisica del moldeado de la idea en
la imaginacidn, el artista busca resolver formalmente aquello que lleva construyendo en
la imaginacidn, el arte contemporaneo a diferencia del arte conceptual no huye de la
realizacion de las obras, asi como la obra puede ser solo nombrada, también puede ser
construida, ya que en la contemporaneidad no existe la negacion de las técnicas, como
no existe la negacion de la historia, por el contrario en el arte contemporaneo se
convierten en herramientas para el artista y el desarrollo de su obra, asi aparecen las

referencias historicas, citas, o exploraciones y procesos como obras de arte.

Se trata de una busqueda de nuevas respuestas que comenzo en arte desde el
modernismo y sigue hoy en fia contemporaneidad y ha ido construyendo un camino que

rodea cada vez mas y se concentra en la idea, siendo todavia un terrenos inestable
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fundado sobre sus multiples interpretaciones y usos, que mas que establecer respuestas,
crea muchas preguntas: como reconocer la idea que estructura una pieza de arte? cuales
son los limites estéticos de la idea? cuales son los limites del arte?, cuando es arte
cuando es filosofia?, cudles son las ideas del arte? qué pasa con los formatos
tradicionales del arte? que pasa entonces con las representaciones figurativas de la

naturaleza? o cuéles son las técnicas entonces de la creacion artistica contemporanea?.

Estas preguntas no serdn resultas y tal vez no tiene sentido resolverlas, lo que si
se propone es asumir la filosofia como herramienta de trabajo sobre la idea, asi que las
obras construidas en la realidad también hacen parte de un proceso de construccion de la
idea general, de la conformacion de la idea-materia, la idea es entonces materia, técnica,

herramienta y obra.

Tal vez se podria resumir y atrevidamente o hacer una analogia, de lo que
tenemos en este capitulo, desde el Pintor de la Vida Moderna hasta ahora, a través de
una herramienta presente durante este tiempo, que ha sido usada por casi todos los
movimientos de vanguardia del siglo xx, pero que podemos referir desde Ingres , pues
el la us6 como herramienta dentro de sus procesos de composicion: Ingres “...pega en la
esquina superior izquierda un trozo de papel de calco con dos manos dibujadas, la
misma en diferentes tiempos. (...), donde, sin guardar precaucion de la perspectiva ni de
los rangos de escala, se superponen diversas vistas de un mismo objeto,(...)Y abajo,
dominando todo, para ser bien visible quizas, Ingres afadid la direccion del modelo (...)
Ya lo veis: esto no es un dibujo, si no un denso archivo del tiempo del ojo, un lezo pozo
de los sedimentos”.3!, esta herramienta es el collage, siendo un elemento clave en la
produccion artistica y es la herramienta que pasa de lo fisico a lo mental de manera mas
efectiva, o es lo que estamos haciendo todo el tiempo en nuestro entendimiento, es una
construccion hecha de recortes de informacion que recibimos y construimos nuestra

version de la realidad con la que vamos dando sentido, pero dominar esta técnica para

31 Yayo Aznar Almazan, Miguel A.Garcia Herndndez y Constanza Nieto Yusta, Los discursos del arte
contemporaneo (Madrid, Editorial Universitaria Ramon Areces, 2011) 187.
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fines mas especificos es el inicio basico para la artesania de las ideas. El collage permite
en tiempo real jugar con las asociaciones entre ideas dispares, el cubismo es un reflejo
del collage, para los dadaistas era una manera rapida de creacion, que estaba libre de
caer en la repeticion, para los surrealistas era una herramienta para conectar con el
inconsciente y hasta en el conceptualismo es el corte y pega de conceptos aleatorios
para la creacion de nuevos conceptos, en la actualidad continua siendo una de las
principales herramientas, para la creacion en el arte actual. El collage puede ser la
cuerda que enlaza esta idea de Arthur Danto: “no hay un plano diferente para distinguir
realidades artisticas, ni esas realidades son tan distantes entre si.” 32

Es tal vez el collage es el plano sobre el que se mueve el arte contemporaneo,
que se desarrolla mas alla del corte de imagenes, el arte contemporaneo esta compuesto
de recortes de ideas, de conceptos, de fechas, de historias, de formatos. Es el collage la
manera como se desarrolla el trabajo de las ideas en la interseccion de los conjuntos 1 y
2, formando el conjunto 3 con recortes de la realidad (c1) y de la memoria y el
entendimiento (c2), el collage en el conjunto 3 puede ser la herramienta para la

conformacidon de materia como puede ser herramienta del tallado y pulido de las ideas.

32 Arthur Danto, La transfiguracion del lugar comin, trad. Angel y Aurora Molla Romén (Barcelona,
Paidos, 2002) 68.
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Capitulo 3: La idea en el contexto Latinoamericano

1. La idea en Latinoamérica.

'El buen gusto aprendido resulta de peor gusto que el mal gusto espontaneo’.

Nicolds Gomez Davila33 (aforismo)

Este capitulo tiene la intencion de poner en contexto algunas de la caracteristicas
que estan en juego dentro de la produccion artistica en Latinoamérica, y que son
resultado de situaciones historicas particulares de la region, que han afectado
econdmicamente, socialmente y culturalmente. La actualidad del arte en América del
sur no puede comprenderse como una sucesion consecutiva de eventos con un inicio y
un final, la historia Latinoamérica en un continuo donde factores de mas de doscientos

afios contintian afectando de manera directa la historia y la memoria.

Asi este capitulo no intenta resolver inquietudes, no va dar una explicacion pero
si al mencionar algunos aspectos que podran dar un contexto para explicar la

produccion contemporanea y la relacion con las ideas dentro de sus contextos.

Usando el termino collage con el que se cierra el capitulo anterior, 1o usamos de
nuevo en este capitulo por que nos permite construir una definicion sintética sobre que
es Latinoamérica, no como mapa, si no como sociedad, América latina es un collage, un

collage fractal, que se va ampliando a medida que vamos acercandonos a cada pais.

Es un Collage compuesto por Indigenas - conquistadores, Colonos (espafioles,
portugueses, franceses, italianos etc.)- Negros - Mestizos - Mulatos -Religiones -
Geografia. Las proporciones de estos elementos dentro de cada pais ira constituyendo

las particularidades culturales de cada pais.

33 Nicolas Gomez Davila (Bogota, Colombia, 18 de mayo de 1913— 17 de mayo de 1994) escritor y
filosofo colombiano.
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A diferencia de el capitulo anterior, no es posible comenzar esta ruta en el
contexto en el mismo punto, no es una historia paralela, la modernidad en América tiene
otras dinamicas, por que para ese momento en América las naciones independientes,
tenian aproximadamente 50 afios de existencia, (Colombia 1810, Brasil 1827) por eso se
presenta de manera fundamental la necesidad de mencionar las conquistas y la

colonizacién como elementos que han de estar presentes hasta la actualidad.

Lo primero es entender que las preocupaciones de los grupos de colonizadores,
estaban lejos de cualquier inquietud estética, estaban en primer lugar las preocupaciones
estratégicas de ocupacion y dominio del territorio, luego estarian las preocupaciones de
adoctrinamiento y evangelizacion de las comunidades originarias para convertirlas a la
religion catdlica y cristiana, es la religion catdlica, la primera que introduce elementos
estéticos, representaciones sagradas, que usaran como herramienta de sometimiento
usando simbolos de los sagrado y sembrando el terror del infierno, y con esto se abrira
entonces el camino para el segundo paso colonial la llegada del poder monérquico, una
linea de poder a través de virreinatos, de linajes, establecidos las instituciones de poder
y religion, instituciones que repartirdn la tierra, ocupando el territorio con sus templos,
palacios, pinturas y monumentos,34 intentando recrear unas pequefias Europas en
América, las nuevas poblaciones construidas por los colonos en América van a tener una
reticula de plaza central encabezada por una iglesia, y la institucion monarquica. partir
de ese centro se ubican las familias mas espafiolas y como en don degrade de colores,
entre mestizaje y cruces se van ir construyendo los poblados hasta dejar por fuera a los

indigenas y posteriormente a los negros.

Esta estructura urbana va ser muy similar a la estructura politica, religion y
poder ejercen el poder y los beneficiados serdn unos pocos cercanos a la corona. esa
estructura a pesar de los cambios que se intentan para cambiarla, se mantiene

sustancialmente en la actualidad de igual forma.

34 Juan Hacha, Las Culturas estéticas de América latina (México, Universidad Auténoma, 1994) 16.
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Pero en cuestiones culturales estos limites no son tan claros, los cruces a
diferentes niveles son inevitables y van a tener unos resultados espontdneos ajenos a
cualquier a cualquier catalogacion, en primer lugar las nuevas construcciones iban a
estar permeadas por los diferentes estilos ya establecidos en Europa, se construian
espacios que mezclaban elementos dispares entre estilos, a demas estar afectados por las
geograficas del lugar y la posibilidad de materiales, luego las misturas de religion entre
los habitantes originales, colonos y negros, creando un nuevo santoral, fusiones y
traspasos de poderes entre santos y dioses. Esta mezcla termina por ser una produccion
cultural en diferentes niveles que continua siendo marginada por escapar por esa historia

hegemonica europea.

Cuando en la colonia un sacerdote o noble encargaba al artesano de su eleccion
una pintura de tales o cuales rasgos estilisticos, no necesariamente intervenia la
mentalidad ni la sensibilidad consubstancial a dichos rasgos. En la mayoria de los casos
ni el sacerdote (o el noble) ni el artesano las poseia. De ahi la complejidad de la
formacion estilistica durante nuestros virreinatos: la coexistencia, hasta en una misma
obra, de elementos roménicos y goticos, mudéjares y barrocos, platerescos y

renacentistas, neocldsicos e indigenas, mas los africanos.3s

Estos estilos fueron ensefiados atreves de escuelas de oficios donde impartia: la
orfebreria, la herreria y la marroquineria, ebanisteria, la pintura y la escultura, de gran
reputacion son las escuelas de México, Quito en Ecuador y Cusco en Pert, las piezas
desarrolladas por estas escuelas son hoy dia, valoradas como de valor patrimonial
dentro de toda América, es facil encontrar piezas de estas escuelas en los paises de la

region. 36

Esa hegemonia es establecida a través de estas escuelas y se propaga hoy dia a

través de las academias de arte, a pesar de sus transformaciones. Estas relaciones de

35 Juan Hacha, Las Culturas estéticas de América latina (México, Universidad Autonoma, 1994) 64.

36 Juan Hacha, Las Culturas estéticas de América latina (México, Universidad Auténoma, 1994) 67.
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mistura sometidas a una mirada internacional, es el punto para entender la raiz en la que
brota lo que el arte Latinoamericano y que Juan Hacha plantea muy claramente en el

siguiente parrafo:

Surge asi la cuestion de si la adopcion de un estilo esta unicamente en la letra del
mismo o también en el espiritu. En la colonia sucedio, sin duda, lo que hoy en América
latina: el estilo o la tendencia estética importada y practicada se limita a una
modernizacion de la letra y no del espiritu. Dejarse subyugar por la letra y no por el

espiritu, constituye precisamente el rasgo principal de las mentalidades colonizadas.3”

Para el siglo XIX en las recién formadas naciones americanas, supuestamente
autobnomas, quedo insertado el modelo europeo como sociedad ideal, asi, ya los jovenes
de estos nuevos paises interesados en el arte, comienzan a buscar en Espafia, Francia,
Italia, las escuelas de arte, para formarse de primera mano en escuelas de estos paises, si
bien iban en busca de poder estar cada vez mas cerca de un arte europeo, alli estos
jovenes artistas también logran entender un poco mas sobre la creacion artistica y a
establecerse la distancia entre las bellas artes, los oficios y las artesanias, en las pinturas
del siglo xix del arte latinoamericano comienza a notarse un interés por el paisaje,
personajes, ritos, que comienzan a ser elementos presentes en las obras de manera
consiente y no como mero hecho anecdotico, o folclorico. Comienza entonces un
descubrir estético de la belleza local, a comprender las bondades del paisaje americano,
no es ocurrié un desprendimiento de los estilos europeos, solo se introdujeron unos
contextos locales; hasta ese momento las obras que retrataban la vida y los contextos de
la América colonial se limitaban a un trabajo etnografico, geografico, taxondmico o al
retrato curioso del nuevo mundo encontrado, y regularmente realizado por cientificos,

artistas, botanicos, topografos, expedicionarios extranjeros. 38

37 Juan Hacha, Las Culturas estéticas de América latina (México, Universidad Autdnoma, 1994) 64.

38 Juan Hacha, Las Culturas estéticas de América latina (México, Universidad Auténoma, 1994) 98.
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Estos nuevos artistas que regresaban a sus paises después del paso por Europa,
comenzaban a tener denominacion de origen, y serdn encargados de crear un imaginario
nacional, construccion de simbolos de identidad, pero al no lograr desligarse del modelo
de las estéticas europeas, los artistas no terminan por apropiarse del poder creador del

arte:

“...0 importabamos la letra de estéticas europeas, en lugar de su espiritu, o bien
gastabamos proyectos estéticos que respondiesen a necesidades verdaderamente
colectivas. No ignoramos cuén diversas fueron las condiciones historicas para la
segunda actitud: tan solo lamentamos la ausencia de artistas de enorme intuicion que se
hubiesen adelantado a su tiempo con ‘presentimientos’, corazonadas o que hubiesen

interpretado, por lo menos, lo mas intimo de los sentimientos de los criollos™.3°

Pero lo artistas del siglo XIX, van a dejar una preguntas en era aire, dejando
entrever, tal vez por ausencia, o tal vez por la fuerza misma del contexto social, un
espacio para entrar al siglo XX y van a ser los artistas del siglo XX que aportaran la
primera mirada critica sobre sus contextos originales, a pesar de mantenerse dentro de
los limites de estilos internacionales, aparece la intencion de romper con la academia,
buscando independencia de las estéticas europeas, seguido por la acentuacion de las
inquietudes por las culturas originarias, las que estaban antes de los conquistadores, y
que no desplazados por las sociedad colonizadora, inquietudes que van a dar en estilos
como el indigenista, que como menciona Marta Traba: 40 “es el indio, secularmente

expoliado y oprimido, quien se convertira en el protagonista” 41.

La busqueda de la identidad, sera entonces la semilla sembrada por los artistas

de inicio del siglo xx, fueron artistas como Diego Rivera (1886 - 1957), David Alfaro

39 Juan Hacha, Las Culturas estéticas de América latina (México, Universidad Auténoma, 1994) 70.

40 Marta Traba Tain (Buenos Aires, Argentina, 25 de enero de 1930 - Madrid, 27 de noviembre de 1983)
fue una critica de arte y escritora argentino-colombiana.

41 Marta Traba, Arte de América Latina 1900 - 1980 (Bogoté, Banco Interamericano de Desarrollo, 1994)
36.
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Siqueiros (1896 - 1974), José Clemente Orozco (1843 - 1949) en México, José Sabogal
(1888 - 1956) en Pert o Pedro Nel Gomez (1899 - 1984)42 en Colombia, entre otros que
comenzaron a manifestar a través de sus obras las inquietudes sobre el origen y la
posicion de sus paises respecto a las sociedades internacionales, e intentar dar respuesta
a una pregunta que es inutil responder,... somos europeos? somos indigenas? somos

negros?.

Encontrar respuestas a la pregunta sobre la identidad serd la gran materia que
han de moldear los artistas de América latina, esta cuestion es a su vez una cantera de
donde se extrae informacion constante para las propuestas artisticas, la identidad sera la
gran pregunta, y que cada pais ira intentando resolver segun sus inquietudes y sus
contextos socio-politicos, esta situacion crea un dialogo permanente entre naciones, que
permite compartir los avances técnicos y tematicos, ademas de estar siempre al tanto de
las corrientes y estilos del siglo XX que brindaran herramientas para tallar esa idea de
identidad y desde las cuales encontrar formatos para nuestra propia representacion. Pero
esto presenta una constate ambigiliedad, que existe hasta hoy en la produccion de arte en
América, la necesidad de estar a la par de las vanguardias extranjeras y la buisqueda de

aprobacion foranea.43

42 Anexo |

43 Lilya Gallo, «kModernidad y arte en Colombia en la primera mitad del siglo XX», Ensayos. Historia y
teoria del arte. no. 4 (1997) 21.
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2. La idea en Colombia

No hay condores / No hay abundancia / No hay Libertad / No hay canal / No hay

escudo No hay patria. - Bernardo Salcedo-#+

Si la identidad es un tema central dentro de la produccion artistica latino
América, se va a trabajar de manera diferente por pais, ya se mencionaba que cada
contexto tiene los mismo elementos, pero segiin sus proporciones se van a formar
diferentes materias, asi que cuando se quiere abordar algin tema en Colombia es
necesario enumerar los factores que la definen como una masa presente en casi todos las

obras de arte producidas dentro los limites del pais.

Primero Factor: Geografia, casi el doble de la peninsula ibérica, con todos los
niveles térmicos que permiten diferentes tipo de floresta y donde muere la cordillera de
los Andes que nace en el cono sur del continente, para llegar a Colombia y dividir el

territorio en tres. creando, grandes distancias culturales internas.

Segundo Factor : Después de las colonias aun sobreviven mas de 38
comunidades indigenas, es el tercer pais con mayor cantidad de afro descendientes en
América, estas comunidades son considerados minoria, siendo la mayoria de la

poblacion mestizos de los colonos espafioles.

Tercer factor: La administracion central del pais, la capital esta situada En el
centro del territorio a 2600 metros sobre el nivel del mar en la cordillera central,
manteniendo una distancia fisica, politica y cultural con el resto del pais, instalada alli
desde colonizacion de Espafia. Este factor geopolitico, se ve reflejado en el

desconocimiento por parte del gobierno central sobre el territorio y viceversa.

44 Bernardo Salcedo, artista conceptual colombiano (1939) ver Anexo 11
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Cuarto Factor: El conflicto social, generado por un sistema politico bipartidista
desde su origen como republica, que no permite la participacion de otros grupos
politicos, fundado en la fe catélica como principal regidor “En nombre de Dios, Fuente
suprema de toda autoridad”, por una fuerte segregacion de comunidades indigenas y
afro descendientes, y por una falta de presencia del estado en el territorio; estas
situaciones van a desembocar en fendémenos como guerrillas, paramilitarismo y

narcotrafico en el siglo xx.

Factores que son una constante, se relacionan, evolucionan y se van agregando
otros, y no se ha superado alguno, entonces es imposible que no estén presente en la
escena y que no se han la gran masa madre de donde se extraen casi todas ideas que van

a trabajar los artistas colombianos.

En el siglo XIX el arte parece limitarse al retrato de la nueva nacidn, hasta el
inicio del siglo XX pero no demoro mucho tiempo para que el arte comenzara a ser
reflejo de la realidad social, los artistas comienzan a comprender el poder de la obra de
arte en la sociedad, y el trabajo de varios artistas en las ciudades principales comienza
ser el reflejo critico de cada uno de sus contextos, preocupados por problemas mas que
estéticos, por problemas politicos, econdomicos, sociales, ideoldgicos. 45En un principio
los artistas se muestran interesados en el nacionalismo como lugar donde podian
manifestar sus grandes inquietudes sociales, uno de estos artistas: Ignacio Gémez
Jaramillo (1910 - 1970), que de manera critica representan la exclusion de los indigenas
y el sometimiento de las comunidades afro colombianas, a este se suman artistas como
Luis Alberto Acufia (1904 - 1994), Débora Arango (1907 - 2005), Carlos Correa (1912 -
1985), Gonzalo Ariza (1912 - 1995), Sergio Trujillo Magnenat (1911 - 1999) y Andrés
de Santamaria (1860 - 1945).46

45 German Rubiano, Arte Moderno en Colombia: De Comienzos de siglo a las Manifestaciones Mas
Recientes (Bogota, Tercer mundo,1995) 43.

46 Anexo II1
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En el campo abonado por los artistas de inicio del siglo aparecerdn artistas como
Fernando Botero (1932), Enrique Grau (1920 - 2004), también aparecen las propuestas
mas abstractas, con artistas como Omar Rayo (1928 - 2010), Alejandro Obregéon (1920 -
1922), David Manzur (1929)%, este segundo grupo de artistas del siglo XX van a iniciar
a ser reflejo de ellos mismo, sus recuerdo, sus pasiones, sus representaciones subjetivas

de la realidad.

Para la segunda parte del siglo XX comienza un laboratorio para el arte
colombiano, los conflictos se acenttian, la violencia ya es un fendmeno habitual, y el
arte aparece como registro, denuncia y en algunos casos salida presentada en diferentes
formatos, soportes y técnicas, la obra de Beatriz Gonzales (1938)48, Los amantes de
Sisga es el punto de referencia para esta nueva etapa del arte colombiano, en la obra
aparecen dos jovenes enamorados que decidieron suicidarse juntos, dejando una
pequeiia fotografia a sus familiares, publicada en el periddico y de alli la artista
realizaria el retrato ; también el trabajo de Luis Caballero (1943 - 1995)49, sera
fundamental una obra personal, la intimidad, el sexo, el cuerpo desnudo, el
homosexualismo, en un pais catolico y conservador, en Medellin esta la obra de Adolfo
Bernal (1954 - 2008), una obra conceptual, cercana al happening y al performance, una
obra con inquietudes sobre el espacio del arte, el publico y las instituciones del arte, y
por ultimo en cali hay casos como el de Ciudad solar” una especie de comuna artistica
que da origen a un grupo denominado el grupo de Cali, que contaba con cineastas, Luis
Ospina (1949), fotografos como Fernell Franco (1942 - 2006), escritores como Andrés
Caicedo (1951 - 1977), y artista plasticos como Oscar Muioz(1951)30.

Para el final de los afios setenta Colombia va cerrar el afio con dos eventos

importantes que evidencian el momento que Colombia esta pasando y dejando ver hacia

47 Anexo IV
48 Anexo V
49 Anexo VI

50 Anexo VII
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donde se dirige: las bienales de Coltejer, en dos versiones recopila una muestra de la
actualidad internacional y se presento el primer Coloquio de arte No objetual, que se
proponia como una categoria netamente latinoamericana, que pretendia desligarse del

arte conceptual, por sus valores identitarios con actitudes anticolonialistas.

Lo que parecia ser una década prometedora, pasaron a ser unos afios extrafios,
narcotrafico y el “posmodernismo tropicalizado" de la arquitectura y la decoracion
llevaron al arte colombiano a un lugar donde como lo explica Carolina Ponce de Ledn,

entro en u lugar econdmicamente fluido, pero artisticamente pobre:

“La pintura de los 80 encontr6 un terreno propicio: un mercado dispuesto avido
de ampliar la baraja de nombres y el aval otorgado por las salas oficiales. Se acomodo
facilmente a estas circunstancias para funcionar dentro del ‘paradigma artistico’ que
ofrecia el mercado del arte. Museos y galerias constituyeron una forma de legitimar los
dictimenes del mercado, cuya voracidad calcaba - en cuanto a la magnitud de los
precios- el fenomeno internacional de los esplendorosos 80, con una pequefia diferencia:
se trataba de un mercado netamente local, inflado de manera desmedida por los dineros

‘calientes’.51

Mientras el mercado del arte se movia entre la pintura figurativa y los nombres
de los pintores de la mitad del siglo renacian y se valoraban de nuevo en los mercados,
Colombia entraba en una de las etapas mas dificiles de su historia, el narcotrafico
comienza una oleada de violencia urbana y las guerrillas mantienen sus ataques en el
campo, algunos artistas resistiran al dinero facil y continuarian trabajando de manera
critica construyendo su obra al margen de estas situaciones, obras que recogen un
sentimiento, que denuncia como testigo, que sirven como documento y memoria, que

retratan a las victimas y a los victimarios.

51 Carolina Ponce de Ledn, «Ficciones privadas como universosy, en Vision del arte latinoamericano en
la década de 1980, ed. Margarita Sanchez Prieto, (Lima, Centro Wilfredo Las, 1994) 157.
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Los noventas se inicia con una nueva constitucion, esta vez laica, que asume la
diferencia como un derecho, vincula y reconoce todos las diferentes etnias dentro del
territorio, una apertura econémica, seguida por la muerte de Pablo Escobar, que supone
un problema menos, las guerrillas siguen activas y el surgimiento de una cultura
popular, que desde la television, la musica, hacen parte de la materia que va a cerrar el

siglo xx en Colombia.

Desde la segunda mitad del siglo xx hasta hoy, la idea en Colombia esta formada
por este contexto, la informacion de los movimientos artisticos internacionales, asi los
conceptos filosoficos, sociologicos, se les intenta acomodar dentro este contexto, se
busca usarlos como herramientas para comprender la situacion y para moldear la idea
que sera obra de arte, es muy dificil comprender la historia del arte colombiano lejos de

su historia social.
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Capitulo 4: La idea como Materia

1. Materia y Artesano

En este capitulo es la suma de los capitulo anteriores y su relacion con el
enunciado de este trabajo, del las ideas como materia y el artista contemporaneo como
artesano de la ideas, y es también la antesala para presentar el proyecto curatorial que

servira de laboratorio para poner en perspectiva lo aca expuesto.

Se parte de la claridad que cuando se habla de la idea como materia no es igual
que hablar de la idea como obra de arte, este enunciado no se enmarca en el arte
conceptual, sin desconocer el arte conceptual como punto de origen, es decir, que dentro
de este trabajo se acepta el arte conceptual como punto seminal de la produccion

artistica contemporanea, que es el punto de giro donde la idea toma la atencion.

Lo que esta propuesta busca con esta analogia de las ideas como materia es
encontrar una manera de acercarse a las muchas posibilidades que hay en la produccion
y construccion de propuestas artisticas en el arte contemporaneo, para poder establecer
una manera de valorar el trabajo detras de las propuestas, al entender las ideas como una
materia, se puede pensar en elementos, herramientas y técnicas que pueden usarse para
su intervencion, y se puede entender al artista que usa estas herramientas y técnicas
como un artesano de las ideas, el concepto de artesano ya trae consigo casi como un

sinénimo las palabras trabajo y dedicacion.

Ya esta el contexto de la idea, y que es la idea que esta en la interseccion entre
los conjuntos de la realidad y el entendimiento la que se puede moldear y que es
afectada por el transito de informacién y de otras ideas que circulan entre los conjuntos,
y que para poder ubicar las ideas artisticas en este contexto era necesario trazar un
recorrido de la ideas atreves de los escenarios historicos del arte, y como se ha ido

despojando de las ataduras de la forma, esta propuesta tal vez considera que el arte
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continua siendo un problema de forma y que todavia se trata de un proceso de mimesis,

pero solo que se busca representar otras realidades.

“ (Hay algo mas inventivo que una idea encarnada y emponzofiada cuyo aguijon

empuja la vida contra la vida fuera de la vida?”52

El primer paso para comenzar a entender esto es asumir que hay una idea, sobre
la cual se comienza a trabajar, o puede ser el deseo de encontrar una, en cualquiera de
los dos casos concentra una grado alto de interés dentro del pensamiento, de la
imaginacion, sumando capas de ideas tan comunes, como contrarias, dispares,
incoherentes, asi se va formando una masa de pensamiento que va ocupando un espacio

cada vez mayor de atencion, es un volumen que tiene peso y se va encarnando.

Formada la materia se comienza el trabajo sobre ella, para pulirla o para
encontrarla, esa masa es dificil de controlar, cada movimiento puede generar una capa
mas de contenido, es una materia compuesta por elementos transitivos, que son
imposibles de fijar, la construccion de una pieza es tal vez el intento por congelar la idea
en uno de sus estados, pero la construccion de la pieza y en su proceso, ya la idea

mental se transformo.

Al entender la idea como un material, que tiene un volumen y un peso, formada
de otros elementos y tiene la caracteristica como menciona el parrafo anterior de ser
renovable, al asumir la artesania de la idea se admite entonces que la idea se puede
descomponer, seccionar, se pueden adicionar otros elementos, como retirar otros, desde
una perspectiva arquitectonica podemos asumirla como algo que se proyecta a ser
realizado, y del cual es necesario tener la conciencia de lo tridimensional como de lo
bidimensional, que tiene un interior y un exterior, que tiene subdivisiones, se puede

seccionar se puede explotar y cada parte es reflejo del todo:

52 Paul Valéry, La idea Fija, trad. Carmen Santos (Madrid, La balsa de medusa,1988) 18.
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“... desde el momento en que (el artista) levanta un mundo, la obra-templo no
permite que desaparezca el material, sino que por el contrario hace que destaque en lo
abierto del mundo obra: la roca se pone a soportar y a reposar y asi es como se torna
roca; los metales se ponen a brillar y destellar, los colores a relucir, el sonido a sonar, la
palabra a decir. Todo empieza a destacar desde el momento en que la obra se refugia en
la masa y peso de la piedra, en la firmeza y flexibilidad de la madera, en la dureza y
brillo del metal, en la luminosidad y oscuridad del color, en el timbre del sonido, en el

poder de la palabra nominal’3

Aqui entra el concepto de “artesano” de Richard Sennet y que da la primera
caracteristica para definir a los artistas contemporaneos como artesanos de las ideas.
Richard Sennet transforma la palabra artesano en un adjetivo que califica o agrupa las
actitudes para realizar un trabajo determinado, en cualquier area. Actitudes como el
trabajo en equipo, el lenguaje, la transferencia de informacion, el planeamiento de
problemas y posibilidades, mejoramiento y creacion de nuevas herramientas o
estrategias dentro de un proceso y la conciencia y la curiosidad sobre el trabajo
realizado, qué se esta haciendo, para qué, y como puedo mejorarlo. Sennet menciona la
cantidad de horas que alguien debe dedicar a una actividad para conseguir ser un
maestro en tal o cual actividads4, también expresa la relacion entre el hacer y el sentir,
esta relacion determina el funcionamiento del conjunto 3 pues es el lugar donde las
ideas son formadas antes de ser cosas que ocupan un espacio en la realidad y donde los

objetos de la realidad son también el punto de partida para la creacion de nuevas ideas.

El concepto de artesano permite crear un lugar comiin para comprender de una
manera mas simple la labor detras de las obras de arte que se alejan de las propuesta
formales como performance, happenings, ready-mades, instalaciones, como ya se

menciono al decir artesano hablamos de un trabajo realizado a través de unas técnicas y

53 Martin Heidegger, Camino de bosque, trad. Helena Cortés, Arturo Leyte (Madrid, Alianza editorial,
2010)

54 Richard Sennet, E! artesano, trad. Marco Aurelio Galmarini (Barcelona: Anagrama, 2009)
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unas herramientas y que responde a un proceso que esta ligado con conceptos como el
errar, intentar, experimentar, persistir. Ademas este concepto de la artesania de las ideas
permite plantear a pregunta sobre cuales serian las técnicas para el trabajo de la ideas, y
se abre una cantidad de posibilidades que estaran determinadas por la idea a trabajar,
pero que permite también convertir en técnicas acciones que no seria posible

comprenderlas si no se hacen conscientes dentro de este enunciado.

2. Técnicas y Herramientas

En la pantalla hay un sefior que mira timidamente, un hombre retirado en algiin
lugar del campo italiano segin se puede leer en la leyenda que aparece en la parte baja
de la pantalla, mientras habla saca de una gran bolsa de plastico pequeiias piezas de
madera, paralelepipedos deformes que parecen ser el mismo, son muchos y parece que
hay mas sacos como ese, el sefior va tomando algunas piezas del suelo y las va
acomodando sobre una mesa, mientras explica que son resultado de un encargo, piezas
construidas a partir de una simple indicacion: extruir volimenes a partir de un cuadrado
con su centro desplazado, cada pieza es entonces el mismo cuadro con diferente
“centro”, la indicacion va a acompafiada de una serie de dibujos que pre visualizan los
posibles resultados; luego en la pantalla aparece una fotografia sobre una de las paredes
de la casa, en la imagen esta el carpintero con otra persona al parecer conversando en lo
que fuera su antiguo taller, el hombre mira la imagen y dice: “todo eran ideas para ser
llevadas a cabo”, complementa y dice que era dificil poner limites, que podian ser
trabajos infinitos, luego concluye describiendo que el encargo estaba listo cuando le
brillaban los ojos al artista y veia que las piezas coincidian o estaban cerca de la imagen
que ¢€l, el artista, tenia en la mente y dice el carpintero para rematar: “Uno podia notar
que estaba complacido™... el sefior que esta frente a la cadmara es el carpintero de Sol

Lewitt.s5

55 Anexo VIII
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Esta escena del carpintero de Sol Lewitt toma relevancia al entenderse como un
trabajo resultado de un dialogo entre el autor intelectual y el autor material, esta escena
en su simpleza es una de la piezas claves para llegar a este planteamiento, no es un
hecho contundente o no es a partir de una gran obra donde se refleja el valor artesanal
de la idea, es en la produccion del objeto, en la escena hay varios elementos, que
revelan el proceso de tal artesania, Sol Lewitt para encargar la produccion de estas
piezas a un carpintero debia tener moldeada una idea, sobre la cual se basan las
indicaciones del trabajo encargado, por ejemplo saber que el material en el que deberia
ser recreado es la madera y por tanto necesitaba de un carpintero para su ejecucion,
luego las dimensiones, y por lo menos una consigna que orientara la produccion, pero
sin embargo la pieza no termina con el encargo, el artista no esta a espera solo de una
pieza, el artista usa el encargo como técnica para moldear esa idea, y el dialogo con el
carpintero es la herramienta principal de esta técnica, asi con cada pieza que es
producida por el carpintero, de esas que salié de aquel saco, representa una charla sobre
otras posibilidades, y cada version construida en la realidad significa una version
construida en la imaginacion del artista, en esta escena si se considera al carpintero

como un artesano, por qué no considerar a Sol lewitt igual?.

Estas practicas o técnicas que hacen al artista contemporaneo artesano de la idea
es tal vez el concepto mas simple y dificil de este trabajo, por que no intenta enumerar
cuales son las técnicas y herramientas para el moldeado de la idea, es decir en cualquier
trabajo artesanal, hay una serie de técnicas y herramientas identificables y enumerarles,
en la artesania de las ideas, tal vez no sea tan sencillo, existen algunas caracteristicas, o
metodologias comunes, a pesar de la aparente originalidad de los artistas, esta no nace
de la nada, esta sujeta a una tradicion de habitos ya establecidos dentro de la creacion
artistica, a veces es posible catalogar como el coleccionismo, la lectura, la investigacion,
caminar, escribir, etc, que se conviertan en técnicas consiste en tomar conciencia de
ellas, para superar el habito, o también se debe en primer lugar crear le habito, pero
dentro de este enunciado también se contemplan las técnicas, no creadas, no

desarrolladas intencionalmente, como las circunstancias, o los actos corrientes de la
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vida cotidiana, o los contextos, en los que todavia no se reconoce la labor o la manera

en que afectan la materia de trabajo.

Richard sennet describe lo que es un artesano y postula algunas caracteristicas
en su defensa, estos elementos son lo que se proponen dentro de esta propuesta para
acercarse al trabajo y la obra de un artista, estos elementos son : busca a través de su
trabajo llegar a territorios nuevos, acepta que la solucion y el descubrimiento de
problemas van de la mano, y que sus principales herramientas son el “porqué” y el
“como” y el compromiso con el trabajo, estos tres elementos generan una habilidad, que
no es la repeticion de una accion, por que si, “cuando una persona desarrolla una
habilidad, lo que repite cambia de contenido™6, y la habilidad deriva en estilo. En la
idea tradicional de artesano el estilo consiste en identificar la mano del artesano en el
objeto producido, sin ningln valor extra, pero en la artesania de una idea el estilo denota
mas alld de la mano, se vuelve comentario, se vuelve signo, es expresion de la

personalidad del artista.

Otro aspecto sobre esta expresion lo aporta Umberto Eco37 en la definicion del
arte, Eco de manera involuntaria aporta el valor del intentar, habla de interrogar a la
“materia”, de tener un presentimiento de la solucion, una intuicion de la forma, Esta
Intuicion de la forma no es mas que el moldeado de la idea en la imaginacion, una

materia pre interrogada antes de ser sometida a un proceso de produccion real.

Eco y Sennet desde perspectivas diferentes van a coincidir que tanto la obra de
arte como el trabajo artesanal son elementos estructurados, una unidad que compuesta
de diferentes elementos, estos elementos que enmarcados dentro de la artesania de las
ideas, o de la idea como elemento principal de trabajo van a adquirir mayor relevancia,
asi que la idea esta compuesta y asi vez es afectada por sentimientos, pensamientos,

realidades fisicas, como libertad, familia, comunidad y politica, y podemos agregar un

56 Richard Sennet, El artesano, trad. Marco Aurelio Galmarini (Barcelona: Anagrama, 2009) 54.

57 Umberto Eco, Definicion del arte (Barcelona, Martinez Roca, 1970) 19.
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etc., la capacidad de los artistas en usar estos elementos y convertirlos en técnicas o
herramientas para el desarrollo de sus ideas, sera proporcional a la concienciay a la
interpretacion que hagan de estos elementos, asi sera posible convertir habitos en

habilidades, en herramientas, tal vez en obra.

Estos habitos, y estas manera de habitar y la disposicion hacia el trabajo van a
cambiar con certeza de artista a artista, la mirada debe enfocarse en las manera como
estos elementos, como los que estan implicados directamente en la produccion de la
obra, como los satélites, forman parte del moldeado y desarrollo del trabajo, y desde
esas interacciones construir una escala de valores particular para cada obra y su artista,
continua siendo una escala subjetiva pero que puede brindar un mapa con el cual
acercarse y moverse en el contexto de un proyecto especifico, las circunstancias que
participan son muy sutiles y por tanto hay que prestas atencion , para determinar que
papel juegan dentro el realizacion de una idea, colores, formas, discursos, titulos,

campos comunes, ausencias etc.

El siguiente proyecto se plantea para intentar dar un ejemplo de esta manera de
reflexionar sobre la produccidon contemporanea en el arte, a través de un artista
colombiano, comprender como desde la historia y el contexto hasta los intereses
personales se conectan para dar forma a una obra que habita en el limite, que toca
elementos tradicionales del arte, pero los rompe con el discurso o la ficcion, que lo
cuestiona y al cuestionar lo valida, asi como el Pintor de la vida moderna, negarse pintor

para poder pintar libremente.
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Capitulo 5: Proyecto.

1. Proyecto:El hombre sin atributos:

La ultima parte de este trabajo consiste en el planteamiento de un ejercicio
curatorial a través del cual se puedan hacer visibles los contenidos aqui propuestos, es
decir donde sea posible identificar las caracteristicas artesanales en el trabajo artistico

contemporaneo sobre la idea-materia.

El proyecto consiste en revisar la obra del artista colombiano Lucas Ospina, y
plantear un proyecto curatorial en formato de libro como espacio de exposicion, es decir
un libro que contenga la obra del artista colombiano y donde sea posible compilar los

diferentes elementos de la obra del artista.

Esta curaduria se desenvuelve a través de un proyecto editorial por la ventajas
que el formato permite, desde materiales, tamafios, pliegues, colores, secciones,
imagenes, asi como el numero reproducciones, y medios de distribucion, ademas de la
relacion que plantea con el lector o espectador en este caso, puede tomarse su tiempo, y
apropiarse del objeto a su consideracion permitiendo se amplie las posibilidades de
lectura e interpretaciones de la obra, en sintonia con Ulises Carrion, entendemos los
libros como una sucesion de espacios’® y cada espacio corresponde a un momento
diferente, en la propuesta que se presenta aqui, se busca jugar con las partes del libro y
dividirlo fisicamente, seccionarlo y que cada parte que correspondera a una parte de la
obra del artista este separadas entre si, pero estaran dentro del gran espacio que serd la
capa que las envolvera a todas y las convierte en una unidad. Asi buscando marcar la
condicion espacial del libro, es contenido y contenedor; asi del mismo modo como
podemos entender el libro como un espacio se puede entender como figuras semejantes

la del curador y la del editor, y puede ser tan simple como esta explicacion: “El editor y

58 Ulises Carridn, «El arte nuevo de hacer libros», en Revista Plural, N° 41, (1975): 33-38.
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el curador sitlian personajes en un espacio y tiempo determinados, ponen en juego una

idea y una forma; conjuntan, organizan y coordinan.”s9

Otras circunstancias que hace de este proyecto curatorial derivarse por caminos
editoriales es la condicion de extranjero, la condicion de movilidad que permite el libro,
asi se convierte en una exposicion que puede ser itinerante que no esta a sujeta a un

lugar, esta sujeta a su propio espacio, como no esta sujeta a una sola lectura.

La publicacion esta pensada para poder desplegarse y presentarse como muestra
dentro de un espacio expositivo, al tener sus secciones separadas también se contempla
la posibilidad de pequefias perforaciones en las hojas que permitan el despliegue de sus
parte en el espacio, esto tiene varias intenciones, la primera, la posibilidad de exposicion
en diferentes lugares, y la posibilidad de quien posea el libro pueda realizar una segunda
curaduria con el contenido dentro del libro, la segunda, es la posibilidad de quien posea
el libro pueda disponer de las laminas o del contenido para su uso personal y por ultimo
la posibilidad de una multiple lectura que no tiene jerarquias, la publicacion no pretende
dar protagonismo a una faceta o a otra del artista, por el contrario buscara generar un
dialogo entre las partes, para encontrar las conexiones que hacen del trabajo una sola
obra.

En resumen la Publicacion consiste en un libro fragmentado, donde la cubierta
funciona como una carpeta que agrupa las diferentes partes, estas partes son en principio
dos librillos de lomo cocido donde se encuentran el material escrito, conversaciones,
transcripciones de charlas, y textos del artista, otra parte que contiene imagenes y un

folleto particular para el caso de Pedro Manrique Figueroa,

59 Analia Solomonoff, «La edicién como practica curatorial y el libro como dispositivo de exhibiciony, en
Ediciones: estrategia legitimadora en el arte contemporaneo, eds. Janitzio Alatriste Tobilla, Marengla
Ledn Alvarez, Alvaro Villalobos Herrera (México, Universidad Autonoma, 2012) 40.
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-Dimensiones: 17.5 cm x 23.5 cm. -Papel Folleto Pedro Manrique
-Paginas: 50-60. Figueroa: bond (90 gr.)

-Papel capa: -Earthpack (200gr) -Color: Policromia.

-Papel folletos: -Earthpack (90gr) -Tiraje: 500 ejemplares.5?

2. Lucas Ospina (intersecta) Pedro Manrique Figueroa

Lucas Ospina (1971, Bogotd) es un artista colombiano que se caracteriza por
tener una participacion activa en la escena del arte desde diferentes aspectos, su trabajo
como artista se mantiene dentro de las 4reas del dibujo y la cerdmica, pero es dificil
limitar o definir el trabajo del artista solo dentro de estas areas, el mismo se describe
como alguien que a “veces dibuja y a veces escribe”, esta auto definicion también se
queda corta. Lucas escribe columnas de critica de arte en diferentes medios del pais, ha
sido director de la escuela de artes de la universidad de los Andes en la ciudad de
Bogoté y profesor en las areas de dibujo, cine y escritura, ha sido curador y se atribuye
el descubrimiento de Pedro Manrique Figueroa precursor del collage en Colombia,
personaje se mantiene entre el limite de la realidad y la ficcion, que se presume se trata
de una invencion del artista. La obra de Manrique Figueroa esta constituida por un sin
numero de collages y algunos proyectos cercanos a acciones artisticas, obras
revolucionarias comunistas y anti sistema, como panfletos o la traduccion al espaiiol del
catalogo de la exposicion de arte degenerado hecha por los nazis, asi como la donacion

de si mismo al museo nacional de Colombia.

Esta relacion ficcional con Pedro Manrique Figueroa, presente en el trabajo de
Lucas Ospina, que en una primera impresion parecen lejanos uno del otro, donde Lucas
Ospina hace dibujo y Pedro Manrique hace collage, comienza a estrecharse en areas
comunes donde se cruzan los dos trabajos, como la manera de exhibicion del trabajo de

los dos artistas, paneles de madera apoyados en piso alejados de las paredes de la sala
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de exposicion, la manera de titular las piezas, y la constante referencia hacia Pedro
Manrique Figueroa por parte de Lucas Ospina, en su trabajo como profesor, en las
charlas que ofrece, o en los textos donde hace mencion al supuesto artista como testigo
o participante de un evento o comentando sobre su trabajo. La presencia de Pedro
Manrique Figueroa dentro de estos escenarios, lo convierten a €l en un personaje cada

vez mas real y el escenario o evento en que participa cada vez parece mas una ficcion.

La publicacion estard dividida en dos grandes partes aprovechando esta relacion
entre Lucas Ospina y Pedro Manrique Figueroa, intentando mantener el aura de ficcion
y evitar caer en intenciones reveladoras, que puedan romper con la magia establecida, la
intencion serd solo demostrar como las obras de los “autores” corresponden a una
maestria en el forjado de ideas, y las diferentes técnicas usadas. La figura de Pedro
Manrique, estara dentro del libro como un artista invitado, como el personaje que Lucas

Ospina dice, descubri6 y saco del olvido.

Esta division buscara responder al dialogo con el artista, dialogd que sera el hilo
conductor que ird determinando la ubicacion de las obras dentro de la publicacion, asi
una parte tendra la produccion de contenidos directamente hechos bajo la autoria del
artista como Lucas Ospina: dibujos, textos, fotografias, programas de aulas, fragmentos
de textos y ensayos, como la aparicion en noticias donde el artista sea protagonista; la
otra parte tendra la obra atribuida a Pedro Manrique Figueroa, collages, esquemas,

intervenciones y proyectos como Falso, Malicia Indigena o el Museo de la pobreza.6!

Las obras estaran dispuestas dentro del libro segin avanza la conversacion, asi
las piezas no estaran agrupadas por temas o por tiempo o por técnicas, se creara un
cruce de formatos, temas, técnicas, que permitiran ver las técnicas de trabajo que el
artista usa para pulir sus ideas, y como todo estos elementos conforman la materia de la

cual todas las ideas se desprenden y todas las ideas la componen.
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Los limites entre las obras de Lucas Ospina y Pedro Manrique Figueroa iran

cruzandose hasta diluirse, buscando crear una reflexion sobre los limites de la autoria.

Dentro del contexto en que se desenvuelve este trabajo, de la Idea como materia
y el artista como artesano de la idea, la obra de Ospina, parece encajar con los intereses
del trabajo donde se intuye la posibilidad de encontrar las caracteristicas suficientes para
aplicar o asignarle a €l, el adjetivo de artesano, por que su trabajo desde la distancia
permite observar algunos habitos que podemos considerar artesanales, dentro de los

rasgos ya explicados anteriormente.

La condicion de presencia-ausencia, del autor hace que sea interesante en este
caso, pues su trabajo dentro de lo que se considera plastico en este caso los dibujos o las
ceramicas del artista estan al mismo nivel que su trabajo como escritor, critico de arte,
educador todo parece lo asume con el mismo compromiso, donde es posible
correspondencias técnicas entre estas areas, y a pesar de las diferencias formales que
componen cada ejercicio es posible notar una coherencia y una metodologia similar para
los diferentes formatos, todo el trabajo de Lucas Ospina esta cargado de ambigiiedad,
con silencios para la reflexion, preguntas abiertas a multiples respuestas donde todas las
respuesta pueden ser posibles, también crea permanentemente una relacion texto -

imagen, donde las dos juegan un papel principal y ninguna es accesorio de la otra.

Otra aspecto importante para realizar este ejercicio en este artista es la narracion
historica y multi-referencial que se puede encontrar en la obra de Ospina, sobre la cual
estructura su trabajo y que permiten crear ligaciones entre diferentes temas, autores,
tiempos y situaciones, logrando construir un hilo histdrico de las artes de Colombia y su
relacion con las situaciones sociales locales y algunas veces internacionales. Esta
condicién es muy evidente en la obra de Pedro Manrique Figueroa, esta obra esta

fuertemente afectada y definida por las situaciones sociales y politicas de su generacion.
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El trabajo versatil del artista permite ser visitado con la guia aca propuesta e
intentar crear una imagen de la materia mental del artista y como en los afios a podido

ser pulida por las diferentes técnicas y formatos asumidos por el.

La obra de Lucas Ospina la podemos dividir en varios aspectos como el mismo
lo presenta en su portafolio: 1. Dibujos, Esculturas, pinturas 2. Pedro Manrique

Figueroa 3. Escritura.

a. Dibujo, Escultura, pintura

Los dibujos de Lucas Ospina se caracterizan por el formato estdndar, 28x38cms,
son hechos en tinta negra, algunos tienen intervenciones con acuarela, son regularmente
cuerpos en extrafias posiciones y situaciones, que son fuertemente detonados por el
titulo que los nombra, son dibujos con una carga de humor, generada por la libertad de
trazo y la desfiguracion de los cuerpos que remiten a la obra del artista francés Honoré
Dumier, este humor termina por concretarse en la relacion de dibujo — titulo, que

muchas veces refiere a expresiones coloquiales del lenguaje.52

Las esculturas son pequeias obras abstractas hechas en ceramica, de formas
geométricas simples que agrupa dentro de las exposiciones, o pone en dinamica con el

espacio expositivo.

La exposicion de los dibujos de Lucas Ospina tiene su propia estructura de
madera que se aleja de las paredes del espacio expositivo, los dibujos estdn dentro de un
cuadro de madera que a su vez esta en una estructura de madera creada especificamente
para cada muestra, creando asi una especie de instalacion artistica que es rematada por

los elementos escultorico que el artista dispone en el espacio.
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b. PM.F

Pedro Manrique Figueroa es un personaje creado por Lucas Ospina en el afio de
1995, es un personaje que se mueve entre la ficcion y la realidad, es denominado el
precursor del collage del arte en Colombia y que Ospina presenta como un hallazgo que

el hace y sobre el cual solo se sabe que desaparecid, y no se sabe si esta vivo o muerto.

“Pedro Manrique Figueroa es el precursor del collage en Colombia; el secretario
asistente de Luis Lamasonne; un vendedor de estampas religiosas en la Plaza de San
Victorino; un trabajador del tranvia de Bogota; el agente viajero de una cerveceria; el
agente viajero de una destileria de aguardiente; un visitante asiduo del Club de ajedrez
Lasker; un empleado raso de empresas tipograficas; el idedlogo del Proyecto Falso; un
angel caido que se volvio antropoide erguido; un esquizofrénico; un colocador manual
de pines; un miembro de las juventudes comunistas; un miembro del Partido
Comunista; un miembro expulsado del Partido Comunista; el precursor del gulasch en

Colombia. ;Un artista? No, mas bien un deportista.”3

Lucas Ospina Mantiene siempre viva la imagen de Pedro Manrique, esta
presente en sus discursos, en exposiciones que hace sobre el y en sus textos, sin
embargo si el personaje fue creado por Lucas Ospina la imagen de Manrique Figueroa
no ha sido construida solo por el, la personalidad de este falso artista ha sido formada
con la ayuda de otros personajes amigos del artista como la escritora Carolina Sanin, y
el cineasta Luis Ospina, este tltimo realiza un documental en el 2008 donde se intenta
reconstruir la vida y obra del enigmatico personaje, a través de entrevistas a personas

que dicen conocerlo, reine documentos y visita lugares que el personaje visito.

63 Jeronimo Duarte Riascos,. «También la interpretacion es un collage: Conjeturas entorno a Pedro
Manrique Figueroa», Perifrasis N°1 vol.1, (2010): 77-92.
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Pedro Manrique Figueroa, no es solo la invencion del personaje, es ademads toda
la obra atribuida al artista, es decir Pedro Manrique Figueroa cuenta en la realidad con
una basta produccion de collages, poemas y varios proyectos, como el proyecto museo
de la pobreza, que consiste en exhibir la pobreza existente en paises del primer mundo
en paises del tercer mundo como Colombia, asi demostrar que la pobreza es un

problema general.

Otro aspecto importante dentro de Manrique Figueroa es el histdrico, la vida del
artista se desarrolla paralela a un periodo vibrante de Colombia, tanto en el plano
politico, como en el plano artistico, al estar presente de manera activa como militante
del partido comunista, y como participante de los eventos mds relevantes del arte en

Bogota asi fuera como simple espectador.

c. Textos.

La obra como escritor se mantiene dentro del campo de la critica y el ensayo de
arte, donde es posible encontrar las cualidades de observador metddico y detallado, con
las cuales describe las situaciones, lugares, personajes presentes en determinada
situacidn sea una exposicion, charla, noticia, que permite transmitir la atmdsfera de cada
situacion, es habil con el uso de las casualidades y causalidades, que se desenvuelven
dentro sus escritos, a demas de una capacidad de vincular diferentes factores, que
provienen de otras situaciones y que por reflejo terminan afectando el tema a tratar,

creando asi un texto hipervinculo.

Como en los dibujos el factor del humor esta presente en la escritura,
permitiendo revertir los hechos y sus valores, llevandolo a un escenario de lo absurdo
permitiéndole mantenerse lejos de maniqueismo, y por el contrario proponer reflexiones
abiertas sobre las situaciones como las instituciones, los publicos, las galerias, y sobre

los artistas y sus obras.
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Ademas de esta obra, es importante también el desarrollo de las otras actividades
que desarrolla el artista: su labor en la universidad, sus aulas, sus conferencias y su

trabajo académico. Es posible poner bajo el rotulo de obra de arte estas actividades?

d, Docencia y academia.

Lucas Ospina da aulas en escritura, cine y dibujo, ademas de acompafiar
proyectos de grado, las aulas cuestionan el medio mismo y todo lo que esta dicho sobre
estas areas, y las pre-concepciones que sobre ellas se tienen, como la idea de lo bonito,
de la justificacion, de la utilidad, y de los formatos, de la calidad y las técnicas;
cuestiona también la educacion y los sistemas educativos y a los actores que participan
en estos procesos: institucion, educadores y alumnos, a esto formula como, segun €,
deben ser asumidos estos papeles por estos actores, las instituciones deberian
comprender las particularidades de la ensefanza en artes, los profesores deben permitir
mas la experimentacion y la creacion por parte de los estudiantes, alejandose de las
explicaciones detalladas de los temas impidiendo la creacion por parte de los estudiantes
y como los estudiantes, no deben asumir las horas de clase como si fuera un lugar donde
solo se va a recibir la informacion por la cual se ha pagado previamente, y debe por lo
contrario, entender que pago por un tiempo compartido donde debe ser mas activo en la

produccion y construccion de su idea de trabajo.

e. Charlas

Las Conferencias ofrecidas por el artista, son una construccion a medida, sea por
invitacion dentro de un tema especifico o ya sea invitado a participar con un tema
propuesto por el, la conferencia se caracteriza por el uso de imagenes paralelamente al
discurso, de las cuales realiza un analisis exhaustivo de todos los elementos presentes en
la diapositiva de turno, a demas va llenando de posibilidades y cuestionamientos a la

situacion representada en la imagen, abriendo posibles versiones de la historia,
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demostrando la ambigiiedad de la verdad, devela el facil limite de los cierto y lo falso,

entre la realidad y la ficcion, y los limites de lo correcto y lo incorrecto.

Hay una caracteristica especial en muchas de sus conferencias y es la presencia
en el discurso de Pedro Manrique Figueroa, que lo cita como testigo, o actor dentro de
alguna situacion historica, la sola presencia de Pedro Manrique hace que el discurso se
acerque al limite de la ficcion y Pedro Manrique se acerque cada vez mas al limite de la
realidad. Considerando también que la presencia de Pedro Manrique Figueroa, permite
al autor intervenir en la narrativa historica del situacion expuesta, apropiandose de ella

convirtiéndola en accion artistica.

Lucas Ospina logra mantener su trabajo en el limite de la imaginacion y la
realidad a través de los gestos que realiza que logran sacar algunas situaciones de
contexto, llevandolas al campo del arte, asi la materia con la que realiza su trabajo es
una idea que se pule constantemente, se forja a través de sus acciones, en el caso de la
produccion directamente artistica es facil encontrar esos juegos y las maneras como
consigue mantenerse en ese limite donde las cosas se convierten en arte, los juegos entre
dibujo y texto, y las preguntas y posibilidades multiples de las instalaciones para el
montaje de sus exposiciones, preguntas sobre el espacio expositivo, los dispositivos de
exhibicion, las relaciones con el espectador, pero es con Pedro Manrique Figueroa
donde esta mas clara esta interseccion entre las dos realidades, pues el personaje no
existe, pero su trabajo si, una obra que juega con el tiempo, la pregunta sobre el autor,
que tiene posturas politicas, amores y conflictos, un alter ego, que florece y que tal vez

puede superar al artista real.

Al poder reunir las diferentes actividades realizadas no se pretende resolver si
todo lo que el artista hace es arte, o se puede catalogar como obra, pero si puede
entenderse como un trabajo en donde las partes se correlacionan, lo que puede ser
catalogado como arte que lo haga el lector, el espectador, pero creo que en esa relacion

de correlacion estan puestos los objetivos de este trabajo, entender que todas estas
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facetas se convierten un un proceso artesanal del trabajo de las ideas de Lucas Ospina,
que cuando dibuja, escribe, ensefia, o cuando habla esta trabajando en el desarrollo de
su trabajo como artista y que entre estos elementos: “...quita aqui, raspa alla, pule esto,

limpia lo otro hasta que saca un rostro bello coronando la estatua”¢4

The End. (Adolfo Bernal)%5

64 Plotino, Enedas 1, trad. Jesus Igal (Madrid: Gredos, 1982) 291.
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Conclusiones.

Intentar escribir unas conclusiones cuando el sentimiento es el de estar en el
comienzo, hace que esta tarea sea mas dificil, de lo que por naturaleza ya es, este
ejercicio ha servido para demostrar que tras el postulado original estaban escondidas
una serie de interrogantes y dudas, como reflejo de un gran desconocimiento, si hay una
conclusion cierta, es que el sentimiento de ignorancia es mayor ahora al final que
cuando se inicio este trayecto y que lo aca consignado se mueve en arenas movedizas
entre la desconfianza y el temor no estar escribiendo la verdad, que lo dicho es de una
profunda inocencia, seguido por la sensacion de estar repitiendo algo ya dicho, sin
saberlo, sin embargo estas sensaciones no son algo que realmente deban preocupar, por
lo contrario son una motivacion para continuar trabajando hasta encontrar la confianza,

y las palabras ya dichas e intentando mantener la inocencia.

Revisando los diferentes elementos envueltos en este trabajo, cada elemento se
convierte en una duda donde se creia habia algo cierto, dificultando el enlace entre
conceptos, para luego sembrar la incertidumbre sobre el concepto completo: ¢la idea
como materia?. Asi es como cada uno de los puntos del enunciado, comenzando por el
concepto de idea, se ha convertido en una pregunta: qué es la idea? seguido después por
la materia, qué es la materia? para finalizar con la pregunta: como la materia se

convierte en arte?.

Luego al intentar encontrar una manera de explicar como esa idea si puede ser
entendida como materia, y exponer cuales son los elementos historicos que participan
en su desarrollo, transformacion de esta relacion los conceptos han de mudar de plano,
donde lo material pasan a ser observado en el plano de las ideas y las ideas pasan a ser
observadas en el plano de lo material, parece estar pegando dos imanes por sus lados
semejantes, de querer hacer recta una curva, pero por lo contrario, los limites reales se

diluyen rapido, y aparece la sensacion de estar escribiendo sobre algo obvio.
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Al intentar aplicar este concepto sobre el trabajo de un artista, para comprobar si
es posible hacer esta interpretacion de la artesania de las ideas, y al ser aplicado en la
obra del artista colombiano Lucas Ospina sobre la cual se pretende interpretar si el y su
obra responden a un trabajo artesanal, las inquietudes vuelven a atacar, y lo que esta
entorno a Ospina se vuelve susceptible de ser cuestionado: Colombia, Latinoamérica, su

obra, su trabajo, sus habitos.

Para entrar en detalle de cada punto expuesto en el desarrollo de este trabajo voy
a ir aproximando a cada uno ya desde la perspectiva de las ultimas hojas, para ir
encontrando los elementos que van dejando como conclusiones, en el primer lugar esta
la idea, un concepto tan agobiante, como vibrante, es dificil de abordar, no se puede
capturar, confirma su semejanza con particulas cuanticas, que son y no son, que giran en
dos sentidos al mismo tiempo, y que ocupan varios espacios al mismo tiempo, que
cambia desde el lado en que se le mire, deja, pero cuando va tomando forma y se va
encuadrando en lugares mas especificos, cuando ya no se mira en su minima unidad, en
su esencia, la idea deja verse con mas claridad, asi como un cuerpo ya formado. Asi
pues en ese conjunto 3 donde radica la imaginacion y donde se mantienen las ideas
artisticas si se pueden comprender las ideas como una materia, entendido esto es posible
aplicar un lenguaje que permita explicar como se trabajan, como se desarrollan, se
pueda enumerar hasta las horas de trabajo, las acciones en funcion de su transformacion,
hasta la contemplacioén de ver como se transforma sin mayores intenciones. pero que es
fundamental que el transito se mantenga dentro del conjunto 3, que si sale para el

conjunto 1, como un objeto realizado, este afecte la materia encarnada en el conjunto 3.

La idea en el arte es a pesar de las ramificaciones que ha sufrido los contextos en
los que se ha puesto y experimentado con ella parece en perspectiva tener un recorrido
lo6gico hasta la actualidad, queda la duda si hay alguien que sepa como entendemos la
idea hoy en dia, y o solo con el tiempo alguien logre explicar este momento, lo
interesante es que en este momento, la idea en el arte parece estar libre de restricciones,

de forma, de formatos, de temas, a pesar de las discusiones que todavia quieren
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determinar que es y que no es arte, la idea en arte hoy en dia se mueve entre la teoria y
la técnica, el gesto, y asume sin vergiienza la historia que la antecede, la usa, la re-
interpreta, tanto de forma critica, como irénica. Esta situacion hace que el termino
artesano de las ideas pueda ser explicado y se Util a su vez para comprender las
diferentes manifestaciones de las ideas en arte, pues antes del trabajo de las ideas y
cuando el trabajo artistico estaba directamente ligado a un problema de forma, la
relacion de mano, cerebro era una relacion directa, y la construccion de técnicas y
herramientas como el mejoramiento de estas, respondia directamente al retos del objeto
en desarrollo, es decir, hasta donde puede llevar la pintura, hasta donde puedo explotar
la piedra, la artesania de la idea estaba ligada a su medio de representacion, el trabajo
intelectual del artista esta sometido a su elemento técnico de trabajo, pero en la
actualidad se prescinde del formato o de la técnica, la idea no esta sometida a ellos, todo

lo contrario la formalizacion de la idea esta sometida al desarrollo intelectual de la idea.

Esta relacion historica de la idea se transforma un poco al llegar a
Latinoameérica, las condicion de colonialismo, que no permiten el desarrollo de los
elementos culturales y estéticos de las sociedad originales del territorio, que las reduce a
simple curiosidad exdtica y folclorica, asi la produccion artistica se ve subyugada bajo

la jerarquia artistica europea.

El arte entonces en Latinoamérica a girado en el sentido de trabajar
profundamente la idea de la identidad, sobre todo desde el momento de su
independencia, y que debe encontrar los elementos que la definen como pais, hasta las
manera como se representa plasticamente, solo que el ideal de lograr la empatia y la
abrogacion extranjera a llevando siempre a una identidad a medias, negando todavia la
presencia de los factores originarios o de los que no cumplen algunos estandares

estéticos.

El artesano de las ideas en Latinoamérica, talla sus ideas a partir de la materia

colectiva de la identidad que se transforma de pais en pais, que proporcionan los
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elementos generados por sus particularidades socio culturales, llevando a los artistas
jugar un papel muchas veces activo politicamente, desde la educacion y la memoria, si
en Europa la idea se acerca en la contemporaneidad a la filosofia, en Latinoamérica y en
especial en Colombia el arte se acerca a las ciencias sociales y las humanidades, como
herramienta para la comprension y expresion del conflicto. Conflicto que tiene la

particularidad de filtrarse en las ideas que parecen no estar interesadas en €l.

Las situaciones sociales en Colombia hacen que los artistas deban construir
herramientas para pulir sus ideas a partir de los elementos a los cuales puede acceder,
las técnicas derivadas de estas herramientas se conviertes en técnicas compartidas, asi la
materias a trabajar sean diferentes, los formatos de las obras mutan, y se acomodan a las
posibilidades, y a las situaciones de origen. A veces lograr vivir del arte en Colombia ya

€s en si misma una practica artistica.

El uso del termino artesano permite la comprension y el valor del trabajo,
permitiendo llevar al terreno de la artesania las diferentes relaciones del creador con sus
ideas, identificando que puede ser una técnica y que pude ser una herramienta,
descubriendo estrategias de creacion que den identidad al trabajo personal,
descubriendo como los habitos, costumbres, ritos, comportamientos, relaciones, pueden
ser vinculadas al proceso de transformacion de la materia idea, a veces por desligados

que estos este unos de otros.

Al reconocer estos elementos dentro del trabajo curatorial, y en funcion de la
tarea de divulgacion y de justificacion, que desarrolla el curador , esta manera de
comprender el trabajo permite crear un lenguaje donde es posible dimensionar los
alcances del trabajo, asi el piblico por mas abstracta, encriptada, subjetiva, efimera,
insustancial que sea, puede comprender que hay una labor y un oficio detrés del arte, un

arte contemporaneo que a veces parece resultado de un capricho, resultado del azar.
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De manera esponténea se ha usado este analogia de la idea com materia y del
artista contemporaneo como artesano de las ideas, en algunas personas alejadas de los
circuitos del arte, que manifiestan una dificultad para acercarse al arte contemporaneo,
al arte conceptual, y al exponerles la analogia, manifiestan ya menos temor, se
aventuran mas imaginar sobre la obra y sus posibilidades, o que sin embargo al no
comprender la obra, comienzan a percibir que existe un trabajo, un proceso, una
blisqueda por expresar o hacer visible algo que todavia no se ha visto, que la obra no es

un un objeto terminado que hace parte de un proceso.

Lucas Ospina es un ejemplo de la condicion artesanal de los artistas
contemporaneos en Colombia, Lucas Ospina construye su obra con las herramientas que
ofrecen las diferentes actividades que realiza, haciendo dificil marcar los limites de

donde comienza y donde termina y cual actividad esta al servicio de otra.

Lucas Ospina ,es dos artistas en uno, es ¢l mismo con sus dibujo y us textos y es
a la vez el precursor del collage, es Pedro Manrique Figueroa, un alter ego creado como
una ficcion que se ha filtrado en la historia del arte nacional del siglo XX como un
personaje real, y en los limites de la idea como materia, quien puede decir que no
existe?, la obra existe, su historia también, donde vivio, donde trabajo, se enamoro, y
hasta aseguran que se convirtié en una momia del Museo Nacional de Colombia. Tanto
Ospina como Figueroa habitan entre los limites del conjunto 3, entran y salen y

mantienen el aura, espiritu del arte.

Esta relacion dual del artista, hace muy interesante la obra de Lucas Ospina y es
el factor mas interesante a resolver durante el proyecto de publicacion, como hacer que
los dos artistas se encuentren en la publicacion y mantener el misterio que envuelve a
Pedro Manrique Figueroa y no revelar que son la misma persona, y demostrar como
logra configura su materia de que esta formada y esta idea ha sido trabajada y como la

obra ha formado también al creador.
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