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EDITORIAL

Lectores de cierta experiencia seguramente estaran al corriente de la fama del "Sindrome de la
hoja en blanco” o ese temor reverencial ante la abismal nulidad de ideas, a la hora de desarrollar
una tematica con palabras escritas.

En el decalogo de principios no escritos de la redaccion de Revista Crepusculo figura el consejo de
aporrear el teclado con fluidez estimulando la idea en cuestion, aunque sea con palabras sueltas.
El imaginario suele ser ese cajon del mueble mas concurrido de la casa, en el que la variedad de
cosas almacenadas y revueltas es maravillosa.

En ese simbdlico anaquel de la vida aparecen siempre, como si fueran herramientas, frases, ima-
genes, rostros o musica que intentan darle entidad a ese pensamiento que debe explayarse en
unos cuantos caracteres, cuanto antes.

Por supuesto que aparecen cosas que a primera vista podrian distraer y desviar la atencion
aunque el objeto de estudio sea afin. Baste mencionar como ejemplo el abordaje de la obra musi-
cal "Colores”" del musico y productor discografico J Balbin, en la que el colombiano dice haber utili-

zado referencias como: "morado-realeza”, "amarillo-felicidad”, "rosado-sexy”, "azul-mar Caribe".

En el afan de reflexionar hasta el estimulo mas inesperado se vuelve respuesta al final del tracklist.
Entonces, la hoja en blanco se transforma en la potencialidad de ser la suma de todas las ideas,
asi como la percepcion del blanco resulta de la suma de todos los colores.

Pues bien, una revista en blanco no debiera ser el susto de nadie porque en vez de pensar en un
desierto de ideas y palabras, puede existir ahi la superposicion de parrafos sobre la novela rosa o
el humor negro, los chistes verdes o el rojo pasion.

Asi las cosas, no habra tal experimento en las paginas de la edicion n° 40 de Revista Crepusculo.
Sino mas bien un caleidoscopio para descomponer en algunos espectros posibles, el imaginario
alrededor de los colores, su potencia simbdlica asi como su presencia en la vida institucional de
Fundacién Tres Pinos o durante un hecho social total como puede ser un mundial de fatbol.






Carola Zech, flamante incorporacion a la Acade-
mia Nacional de Bellas Artes presenté en MARCO
La Boca “Lumen”, una intervencion en la fachada,
lucarna e interiores del edificio patrimonial. Alli,
aborda la dimensién luminica de ciertos colores a
partir del trabajo con materiales vinilicos, propios
del ambito de la publicidad. El resultado, la
expansion de sus reflexiones en torno a la trilogia
colorespacioforma.

Para la artista, “todos los colores tienen algun
tipo de dimension luminica. Vengo trabajando
hace un tiempo en relacion al color. Significa una
dimension, como medir el flujo luminico que
proviene de un color, de una fuente”, dice. “Los
que exploré para Lumen manifiestan de manera
mas patente esa cualidad que tienen todos los
colores porque son iridiscentes, reflectivos, son
colores transparentes, metalizados; tienen
determinadas cualidades que hacen visibles esta
problematica o esta cualidad: la de contener una
determinada dimensién luminica".

La artista dialog6 con Maria Teresa Constantin, a
cargo de la curaduria de la muestra. A continua-
cion, compartimos el dialogo completo:

MTC- Carola vos decis que un eje que atraveso
toda tu obra es este concepto de colorespacio-
forma. Desde tus primeras obras empezas a
trabajar con ese concepto que viene de Joseph
Albers...

CZ- Hace muchos anos a partir de unas expe-
riencias que habia trabajado en un cuaderno de
anotaciones en relacion a algunos ejercicios de
Joseph Albers y de toda esa escuela, recogi
como hallazgo para mi un concepto que era
imposible de disolver, que era este de colorespa-
cioforma. Porque esos tres conceptos no funcio-
nan de manera independiente, sino que estan
uno en relacion con el otro, uno es en relacion al
otro.

El sistema con el que trabajé todos estos anos
para la otra materialidad que no esta presente
tanto en esta muestra -metales, imanes y pintura
para autos- me posibilito ese juego entre el color,
el espacio y la forma. Un sistema sustentable
que salia a escena cada vez que se relacionaba
-se relaciona- con algun espacio determinado; lo
digo en tiempo presente porque todavia lo sigo
utilizando. De manera tal este sistema encuentra
siempre nuevas cuestiones en relacion a este
concepto, colorespacioforma, que yo escribo
todo junto.

Pero ahora en este caso una de esas cualidades
que es la de volumen de color hizo que cambiara
la materialidad, porque ese color se iba a relacio-
nar con un espacio determinado, que era la
fachada del museo. Y como la fachada del
museo es de vidrio, inicié una investigacion en
relacion a qué tipo de materiales podia utilizar
para intervenir la vidriera a partir de la invitacion

de Rodrigo Cadenas (Presidente de la Fun-
dacion Tres Pinos y Director de MARCO La
Boca), que le parecidé interesante poner
una obra en la arquitectura.

Empecé a investigar tanto los tipos de
materiales que se podian llegar a utilizar,
que aparecio un extenso trabajo detras de
lo que era la maqueta final para la fachada
y que se transformo en lo que luego mos-
tramos también como parte de la obra.

MTC- Sos una artista prolifica en la expre-
sion de tu pensamiento y tu trabajo. Hay
una frase tuya, un concepto que tiene que
ver con esta exposicion. Vos hablas de
colores que se sienten comodos en su
forma, lo planteas como una pregunta
¢hay colores que se sienten comodos en
su forma? ;De donde viene esa idea?

CZ- Son preguntas que van surgiendo a
medida que trabajo porque, por ejemplo,
en ese cuaderno de experiencias que
habia encarado hace muchos afos me
proponia cosas bien sistematicas: como
es un cuadrado rojo en relacién a uno azul,
a uno amarillo o a uno verde, con una
mirada mas de laboratorio. Por otro lado,
son preguntas que se hicieron varios
artistas, Kandinsky por ejemplo.

Esa era la sensacion, la de haber descu-
bierto algo en el color que era como un
temperamento de color, lo mismo que las
personas que, al conocerlas y armar una
relacion con ellas, se empieza a conocer
ese color del temperamento. En ese senti-
do es como un color también el tempera-
mento. Y en los colores encuentro también
cosas mas bien organicas, humanas.
Entonces puede ser también como alguien
que no se siente comodo en su propio
cuerpo.

En ese sentido lo que hice fue sintetizar
durante mucho tiempo el color en una
forma que era un rectangulo alargado,
parecido a la proporcion de lo que seria un
cuerpo humano. Esas formas verticales
-como una forma viva, o un ser humano-
eran todas del mismo tamano. Lo que yo
pude trabajar es el color de esa forma
porque eran todas iguales.

MTC- Ese pensamiento y l6gica que desa-
rrollaste con cuerpos estables, en el
MARCO La Boca presenté un desafio
porque no hay un cuerpo estable, es una
arquitectura, y la relacion y la comodidad
del color en esa arquitectura cambia
absolutamente. Tenias que buscar, pode-
mos decir, otro tipo de comodidad al
color...



“LO QUE QUER A
APORTAR YO

A LA PLANTA BAJA,
QUE ES EL INGRESO

AL MUSEQ DE ARTE
CONTEMPOR NEQ,

ERA UNA OBRA DE ARTE
CONTEMPOR NEO."

CZ- Claro, asi fue que cambié la materialidad, a
algo nuevo. En principio a mi me produjo cierta
inseguridad porque ya hacia muchos afos que
venia trabajando con metales. Entonces por esa
inseguridad fue que investigué tanto.

Pero ademas el soporte donde iba a estar la
puesta en el museo era un soporte transparente,
casi como opuesto al metal. Pero eso tenia que
ver con las ideas que queria desarrollar en rela-
cion alo que iba a presentar como fachada. Este
edificio es muy particular y cada uno de los pisos
tiene un determinado temperamento o un deter-
minado estilo y lo que queria aportar yo a la
planta baja, que es el ingreso al museo de arte
contemporaneo, era una obra de arte contempo-
raneo.

En ese sentido entonces también utilicé materia-
les que mostraran desde afuera lo que podia
pasar adentro, para atraer al publico con ese
objeto hacia su iniciacién al arte contempora-
neo. Porque incluso este museo esta dentro de
un barrio que tiene particularidades muy estric-
tas, como todos los barrios. Un poco la intencion
fue reflejar ese barrio pero también mostrar lo
que hay adentro del museo. En ese sentido
busqué los materiales para que esa idea pudiera
ocurrir.

MTC- Volviendo al tema de los materiales, esta
exposicion te saco de la comodidad de los meta-
les y de los moédulos estables que habias cons-
truido para explorar nuevos materiales. ;Cuales
son esos materiales y como te fueron respon-
diendo?




el espacio del museo, la entrada y la planta alta
también. Y cuando ingresé al museo y me contac-
to con el espacio descubri la lucarna como una
fuente de luz en el medio de la sala.

Fue casi como instantaneo: “jesta también es una
obra en potencia!" El lumen, la lucarna, la luz, todo
estaba dado para intervenirlos también. Asi que en
ese proceso de conocer el espacio interno del
museo aparece otro proyecto que es el de interve-
nir la lucarna.

MTC- En una charla nos dijiste que estos materia-
les son una representacion del color. Ahora reto-
mando eso que decias de proceder como una
pintora que trabaja capa sobre capa para lograr un
color, ahora lo hacés de otra manera...

CZ- De alguna manera este color ya viene fabrica-
do, viene del mundo de la industria; vos me diras
que la acuarela también la hace una industria, pero
hay diferencias en el hecho de que una cosa esta
compuesta por el gesto y por la mano; y en el otro
caso la capa de vinilo ya viene de fabrica. De todas
maneras, depende también de cdmo coloco con
mis manos ese material sobre la superficie, como
se percibe ese color. Son materiales que provienen
del mundo de la industria, por eso hice esta inves-
tigacion. Tal vez si hubiera sido 6leo u otros mate-
riales que son del campo del arte, no hubiera
hecho falta.

MTC- Carola, te conocemos desde hace tiempo y
hemos visto diferentes intervenciones tuyas en el
espacio y creo que sos una de las artistas argenti-
nas que mas trabaja con el tema de la obra en un
espacioy en funcion de él. La lucarnay los diferen-
tes pisos del MARCO deben haber sido algo moti-
vante.

CZ- Si, obvio, siempre me interes6 muchisimo la
arquitectura porque creo que me relaciono con ella
como a quien le gustan los paisajes. Me atraen
mucho sus procesos, lo constructivo de la arqui-
tecturay siento que mi produccion se corresponde
con eso. En ese sentido también, lo debe haber
percibido Rodrigo Cadenas cuando me dijo "lo tuyo
son las puertas”. Fue ahi cuando a él se le ocurrio
que podia ser una buena idea proponer una obra
en la fachada.

Y otra de las cuestiones que quise trabajar sobre
esta fachada fue ese posible descubrimiento del
espectador -no tanto del espectador del museo
sino del que pasa por la puerta- el descubrimiento

de la propia imagen dentro de esa vidriera. Por eso
los reflejos, los espejos, las iridiscencias o deste-
llos que emiten ese tipo de colores: para incomo-
dar a la persona que pasa por la fachada y que se
haga la pregunta: ;qué es lo que hay ahi adentro?

Es un espacio o una superficie por la que hay que
hacer un determinado esfuerzo para ver. ;Qué
estoy viendo? ¢Estoy viendo lo que refleja, lo que
esta adentro, lo que hay detras mio, qué es? Es
muy dificil ver dentro de esos colores porque son
distractivos, son muy inestables. Son de una
manera cuando estas 30 centimetros hacia un
lado o cuando inclinas la cabeza en un determina-
do angulo.

MTC- Me gustaria también pensar la sala del
museo como un espacio activo en el que intervenis
la lucarna, las paredes, pero ademas hay una luz
cambiante y un dia que transcurre con determina-
das intervenciones de color, con lo cual el especta-
dor también se ve sometido a esa transformacion
espacial que se produce por lo limenes y por el
color.

CZ- Lo que hay es una intencion en el proyecto y
luego eso se va a relacionar con la arquitectura y
mas todavia con la luz, con el sol, con los diferen-
tes estados del clima, con las diferentes cosas que
pasan en la calle, un dia mas tranquilo, otro dia
menos tranquilo, cuando pasan autos, menos
autos, todo eso influye en lo que son las obras y
estan fuera de mi control como artista. No es que
me haya propuesto hacer algo de lo que finalmente
sucede, sino que hay una especie de dispositivo
sensible -que es el material y la manera de colo-
carlo en la lucarna, en la fachada- y ese material
sensible va a reproducir lo que esta sucediendo y
que esta totalmente fuera de mi control.

MTC- Hay una entrada, hay una puerta al MARCO,
hay una lucarna, hay un catalogo, pero sobre todo
hay una obra viva que se va a actualizar y revivifi-
car todos los dias.



“EL AMARILLO
Y SUS AMIGOS”

de Ernesto Ballesteros

Entrevista por Christopher Fasoli.

Ernesto Ballesteros presenté en MARCO La
Boca "Un dibujo”, un proyecto work in progress
a partir del cual intervino el museo en su totali-
dad, durante un periodo de 6 semanasy con la
participacion de 20 artistas que trabajaron
bajo la coordinacion del artista, ante los ojos
del publico. En didlogo con Christopher Fasoli,
Ballesteros conté pormenores de dicha obra, e
hizo un repaso por los intereses que se conju-
gan en su devenir artistico.

El dibujo de sitio especifico comenzd en el mes
de mayo y el trabajo pudo visitarse hasta el
mes de octubre de 2022. La obra forma parte
de una serie de piezas que el reconocido artis-
ta argentino viene desarrollando en los ultimos
anos, a través de una exploracion continua y
heterogénea de disciplinas y materiales artis-
ticos diversos.

Ballesteros y su equipo utilizaron lapices ama-
rillos para la intervencion del espacio. Los
artistas participantes en el proceso fueron:
Violeta Mollo, Cotelito, Laura Ojeda Bar, Ji
Hyun Kim, Maximiliano Murad, Carlos Cima,
Maria Mulder, Guido Orlando Contrafatti,
Celina Eceiza, Lucia Reissig, Florencia Ferrari,
Rocio Englender, Walter Andrade, Maria Valeria
Maggi, Yael Desbrats, Triana Leborans, Juan
Gabriel Mino, Cervio Martini, Sofia Berakha y
Julieta Ezcurra.

"Esta idea de dibujar las paredes me viene
acompanando hace unos afos, hace cincuen-
ta y pico de anos, pero profesionalmente hace
unos anos. No solamente por la libertad que es
prescindir de una superficie que tiene un borde
sino por el hecho de la historia que tiene dibu-
jar en la pared, desde las cuevas hasta algo
qgue queda; asi como esta en el principio de la
civilizacién esta el principio de la vida, agarrar
y dibujar las paredes, me parece hermoso",
afirmo el artista.

El ojo no ve sélo lo visible, percibe hasta lo invisible de
alguna manera.

“Después por otro lado me interesd trabajar de una manera
muy leve ese dibujo sobre la pared. Hemos hecho con la
gente que me acompana dibujos en paredes mas impactan-
tes, con colores mas fuertes. Pero en un mundo que esta
lleno de cosas, lleno de imagenes, llenos de sonidos, de
ruidos, de objetos, me parecié un lindo desafio crear un
campo asociado al arte, un campo asociado a la imagen,
donde yo me impuse la premisa de llevar a cabo grandes
superficies por el camino mas largo, por el camino mas
lento, que es con lapiz en vez de con pintura, por ejemplo; y
me atraian las consecuencias de esa lentitud.

El ojo no ve solo lo visible, percibe hasta lo invisible de
alguna manera. Y el camino mas lento es como un camino
mas lleno, es la diferencia entre ir a un lugar en avién o
hacerlo en auto. Uno va a escala humana transitando ese
pasaje de un lugar a otro, va viendo los cambios de clima, de
costumbres, de arquitectura...



“EN UN MUNDO QUE
EST LLENO DE

IM GENES, SONIDOS,
RUIDOS, OBJETOS,
ME PARECI UN LINDO
DESAF O CREAR

UN CAMPO

ASOCIADO AL ARTE

Y LA IMAGEN".

Cuando tuve esta idea lo primero que se me vino a la cabeza fue la
imposibilidad de llevarlo a cabo en el tiempo, mas o menos me iba a
llevar meses y meses haciendo un solo dibujo. Entonces ahi la nece-
sidad me llevd a pensar en gente que me ayude y cuando empecé a
trabajar con artistas me di cuenta cuanto agregaban al trabajo por la
diversidad de pulsos, de vision, todas las diferencias conmigo mismo
que habian y que levantaban el trabajo de manera visible e invisible.

Por el camino lento lo que uno tiene es mas tiempo, de estar pensan-
do lo que sea. No te digo que nos ponemos a meditar ni hay una
introspeccion buscada pero si hay como una consciencia de todo ese
camino, cuando parece un sinsentido el hecho de tapar una superfi-
cie con lapiz. Al principio parece que no vamos a llegar y después va
apareciendo el color, va pasando eso.

Son experimentos, no es algo que yo tenga la prueba que va a termi-
nar de tal manera ni me interesa buscar, sino que me interesa ese no
plan. Obvio que si sé que va a quedar tal color, pero siempre el resul-
tado sorprende justamente por haberlo transitado suave, lentamente,
sin apuro, sin forzar y sin esperar nada al mismo tiempo. Sabiendo
que vamos a hacer ese camino lo que vamos sabiendo es que esta-
mos haciendo ese camino; y después cuando se termina el tiempo o
cuando llega el momento en que se dice ok ahi esta, ahi uno lo ve casi
por primera vez, casi como si fuera un observador.

Pero el camino es el trabajo mismo. Por eso muchas veces -esta vez
paso- el observador y la observadora pueden entrar y verles trabajar,
porque es una parte del proceso. La persona que vid el trabajo a
medio hacer y nos vié trabajando, vié una parte y le falta ver otra; y la
persona que vid el trabajo realizado vié su realizacion, la imagen
completa, pero no ha visto el camino, no nos ha visto trabajar. Eso
también me gusta porque tiene que ver con temas de estudio de la
realidad, de lo pequeio, donde basicamente el observador modifica la
realidad.

En cuantica por ejemplo, el espectador modifica la realidad de hecho;
es como si quisiéramos ver un ladrillo tirando un ladrillo: estamos
modificando su posicién y su velocidad. También pasa en el mundo
macro y pasa en la vida, la misma cosa, el mismo hecho puede ser
visto de muchas maneras. Uno no puede hacer cambiar a la otra
persona porque dice yo lo vi asi, yo lo modifiqué asi.

Me interesa que el observador, que la persona que observa y que le
gusta, que le guste mas. Y a la persona que observa y no le gusta, que
le guste menos. No quiero seducir a nadie que no le guste, me gusta
que a la persona que no le va este tipo de trabajo, le guste realmente
muy poco porque es asi como me parece que el trabajo rompe la
simetria. Por eso es que en este espacio del MARCO La Boca creé
mucho vacio. Si venias queriendo ver mucho no te iba a poder dar ni
un poquito de eso que vos buscabas.

Y las personas que se encuentran con poco Yy les gusta, realmente
descubrieron mas de lo que esperaban, porque hay un poquito mas.
La obra tiene un nivel de poca excitacidon del campo de la pared,
donde uno ya se descubre mirando la textura de la pared a ver si eso
que ve es parte del dibujo, o es una manchita, o es una sombra, o ya
mis 0jos me estan enganando.



El observador debe no tenerle miedo a su propia mirada,
tiene que sentirse empoderado a decir a mi me parece tal
cosa. Obvio que estoy abierto a la mirada, a lo que sea.
Alguien puede ver el amarillo y pensar que tiene que ver
con algun tipo de inclinacion politica, yo a eso diria
bueno, devolveme el amarillo. El amarillo no es ni de vos,
ni de ustedes, el amarillo es de todes.

Es lindo tener en cuenta que el amarillo estéa en el centro
de nuestras posibilidades de vision. El arcoiris que noso-
tros vemos termina en el violeta, termina en el rojo, pero
no termina ni en el violeta ni en el rojo, nosotros vemos
hasta ahi porque es nuestro campo de visién. Esta el
infrarrojo, el ultravioleta hasta las ondas de radio, los
rayos gamma.

Porque satelitamos una estrella, que mas que nada emite
en el amarillo, somos animales que vivimos alrededor de
esta estrella. Nuestros ojos el color al que mas sensibili-
dad tienen es al amarillo. Me gusta esa idea. Cuando
trabajamos con el amarillo en la planta baja los chicos y
las chicas me decian tengo que descansar porque me
queda el fantasma del amarillo y es verdad, es muy preg-
nante. Es un color que es mas luminoso que el blanco, lo
que hicimos en el zdécalo es como que tiene luz, con
ningun otro color lo hubiésemos logrado”.

Influencias

“Yo leo mas de astronomia, astrofisica, cosmologia,
cuantica que de arte hoy por hoy. No me acuerdo si fue
Niels Bohr o alguno de los descubridores de la cuantica,
que dijo que todo su estudio es matematica pura y que
cuando se usa la palabra para tratar de expresar las ideas
cuanticas, se usa como se usa la palabra en la poesia. Y
posta que cuando escucho, veo un video o leo a esta
gente tratando de explicar esos principios contraintuiti-
vos de la cuantica, es muy lindo porque es poesia como
no buscada. Mucho de la arquitectura de mis trabajos no
es que viene directamente de eso, pero esta en mi imagi-
nario. Cuando se me cae una idea muchas veces tienen
paralelismo con hechos que digo que son como poesia,
pero al mismo tiempo es el estudio de lo que somos,
donde estamos. No es que la astronomia es la ciencia de
lo que esta lejos, nosotros somos seres astrondmicos. Se
une cierta atmdsfera poética con la ciencia

Roger Penrose -que hace unos afios gand el premio
nobel de fisica, trabajoé con Einstein cuando era jovencito,
trabajo con Stephen Hawking hace relativamente poco-
habla de como pensar que fue el principio de este univer-
so haciendo un paralelo con lo que puede ser el fin de
este universo. Dice: cuando las estrellas ya no nazcan, ya
se hayan evaporado los agujeros negros y solo quede
rediacion, va a ser un universo oscuro porque va a haber
mucha radiacién pero que no pega en ningun tipo de
materia porque sera un universo sin materia. Entonces en
ese punto el universo olvida su escala porque el espacio,
las medidas, tienen que estar asociados intrinsecamente

con la materia, un universo sin materia olvida su escala. Y
para mi eso me parecié hermoso.

Porque aparte Penrose no queria decir cosas bellas, estaba
explicando algo que matematicamente da. Y yo no es que
digo qué lindo con esto voy a hacer algo, sino que queda
ahi flotando y después salen otras cosas que no necesa-
riamente tienen que ver con el arte ni con nada.

Si tiene que ver con que hace unos afios -me parece que
fue en el MOMA- estaba viendo colores, arte, hermoso todo
y de repente veo un dibujito chiquito de Céret, un dibujo no
una pintura. Me acerqué y era casi intimo, era muy peque-
no y yo ahi dije Céret yo lo voy a sequir a esto. Porque era
como que se veia la textura del papel mas que algun trazo,
parecia una mancha. Y podia ser abstracto pero se adivi-
naba que habia como un palito ahi o un poste, se sospe-
chaba un horizonte. Ahi tuve como una epifania. Voy a
seguir trabajando esto que es como un didlogo microsco-
pico con la superficie, sea el papel o como en este caso la
pared.

En Mar del Plata vi una obra de Juan Souto, donde Jacinto
mi hijo le dijo "Juan esto es una muestra lunar” y tenia
razon, parecia sin gravedad. Y lo asocié con este trabajo
que hicimos en el que pareciera que las cosas se estan
elevando, en el principio de ese movimiento o en el final del
movimiento descendente. Pareciera que flota porque es
como si se dudara de si esta formado de materia o si es un
reflejo. También me imagino que esta asociado al hecho de
gue sea muy suave, que se despega muy suavemente del
blanco de la pared con el hecho de que parezca de peso.

En mi infancia no me dejaban pintar la pared pero me
daban mucho papel, estaba dibujando todo el tiempo. De
hecho fui a taller de pintura y de dibujo cuando estaba en
cuarto o quinto grado y fue el mas magico de mi vida, tuve
altos maestros y maestras en mi vida; y los sigo teniendo
porque de las personas aprendo mucho.

Pero este profe Alberto Bruzzone, marplatense, que estaba
con Ernesto Murillo que era otro artista, pidié que mi viejo
me compre carbonilla y papel. Ponia una manzana, una
botella y nos hacia que hagamos la naturaleza muerta. Y
yo "dibujaba bien" pero él me decia sentiles el centro de
energia, desde donde sale la energia del vaso, desde donde
nace la energia de la botella, fijate energéticamente como
dialoga esa naranja con esa tetera y vos hacé toda esa
danza, encontralo no pensando, con la mano, y hacé toda
la linea. Yo llegaba a casa con un cuadrado negro y mis
padres sorprendidos me decian, ;qué es?. El resultado era
como todo el manejo energético -a mis ojos vista- de una
naturaleza muerta, tipo Giorgio Morandi.

En mi infancia vivia dibujando y disfrutando de expresarme
con eso, porque era muy timido, en mi época se hacia
mucho bullying. Cuando dibujaba era como un arma para
que me acepten. De pequeiio disfruté el dibujo, creo que es
lo que mas disfruté.



Rosana Fuertes pintd 1500 camisetas, de las cuales 180 integran la muestra en la Casa Nacional del Bicentenario. Crédito_ Diana B. Hoffmann

FIGURITAS. APARICIONES FUTBOLERAS
EN EL ARTE ARGENTINO

Entrevista a sus curadores: Jesu Antufia, Joaquin Barrera y Marcos Krémer.

La Casa Nacional del Bicentenario presento "Figuritas. Apariciones Futboleras en el Arte Argentino”, curada por Jesu
Antuna, Joaquin Barrera y Marcos Kramer.

A través de fotografias, instalaciones, pinturas, esculturas de sitio especifico y videos de mas de cuarenta artistas
nacionales, esta exposicion propone abrir interrogantes en una discusion que tiene como eje las contradicciones del
deporte mas amado por las argentinas y los argentinos, en el que convergen los sentimientos populares, los capitales
economicos y las identificaciones culturales.

¢Como se vincula el futbol con las artes visuales? ;Como opera ese cruce de lo popular desde la tragedia, lo sagrado y
la exacerbacion de las pasiones? ;Cual es la relacion entre la imagen del idolo futbolistico y la construccion de la cele-
bridad, la fama y el estrellato? ;Cuanto soportan los cuerpos de los deportistas, qué expresan, qué cuentan, qué refle-
jan, qué ocultan? ;Cémo se manifiesta la mirada publica sobre ellos? ;Qué imagineria se reproduce a su alrededor?

En un arco de tiempo que va desde los afios noventa hasta el presente, la exposicion bucea en la conexion entre el arte
argentino y el futbol, atravesada por la atraccion de sus objetos y colores, por la fuerza de sus historias y por sumanera
de condensar la trama social de una época.

Revista Crepusculo dialogé con el equipo curatorial sobre esta exposicion que “aborda el arte y el fatbol como practi-
cas que comparten un interés por lo visual y como ambitos en los que las imagenes operan en disputa.”



- ¢COmo nace y se gesta esta exposicion?

“La exposicion nace de una amistad que nos une y de una pregunta, rodeada por
nuestras dos grandes pasiones: el futbol y las artes visuales. Los tres somos
muy futboleros y nos desempefamos activamente en el campo del arte. Estan-
do en esa misma sintonia nos preguntamos con curiosidad si habia vinculos
claros o tangenciales entre las artes visuales contemporaneas y el futbol,
considerando el grado de popularidad de ese deporte. La sorpresa fue hermosa
cuando nos dimos cuenta que habia mas obras de las que recordabamos e
imaginabamos. La exposicion es un intento lleno de generosidad por dar cuenta
de nuestros descubrimientos, ideas y experiencias sensibles".

- ¢Por qué decidieron hacer el recorte desde los ainos noventa hasta el presen-
te? ;Qué pasaba antes de esa fecha?

“El recorte es caprichoso y al mismo tiempo no lo es. Como parte de una gene-
racidon nacida en los afos 80s, a fines de esa década para ser mas precisos,
nuestra conexion con el futbol esta enlazada a la dindmica que fue adoptando
desde los anos 90s en adelante: vivimos ese futbol, vivimos esas imagenes,
recordamos a esos jugadores y esas camisetas. Pero la parte no caprichosa, la
parte mas curatorial y de investigacion, tiene que ver con dos cosas. En los afos
90s el estatuto visual del futbol cambio radicalmente al cambiar las herramien-
tas técnicas y comunicativas que permitian su transmision: la tele e internet
hicieron estallar al futbol como imagen. Eso lo enlazaba con las artes visuales
por el peso que comenzé a tomar la imagen y todos sus derivados para un
deporte que solo estaba tenuemente acostumbrado a esa relacidn tan estrecha
y problematica. Al mismo tiempo notamos que desde los afios 90s se da un
proceso simultaneo, en ambos campos, de inyeccion de grandes capitales
transnacionales y de creciente profesionalizacion. Partir de esa década nos
permitio observar trayectos muy similares con intereses comunes y problema-
ticas internas parecidas.

Es cierto que previo a los anos 90s estan los dos eventos mas relevantes para el
fuatbol argentino: el horror del mundial 78 y el relato épico del mundial 86. Pero
sentiamos que esos dos temas eran muy grandes por si solos, y ya transitados.
Nadie habia hablado sobre el futbol después de esos dos eventos, cuando se termi-
na de consolidar como sintoma popular con sus maravillas y contradicciones”.

- ¢Como fue el trabajo en torno a cada nucleo tematico propuesto?

Los nucleos de la exposicion fueron surgiendo del sélo hecho de observar las
obras que ibamos encontrando. Nos juntamos casi todos los sabados durante
2022 y pegabamos "“figuritas" de las obras en la pared. Construimos un gran
mapa de las obras que ahora se pueden ver en la expo y de a poco fuimos
entendiendo como se relacionaban entre ellas, de qué estaba hablando cada
una y qué tenian en comun. Asi surgieron los tres grandes nucleos sobre el
futbol y su relacién con las pasiones cotidianas de la vida popular, la idea del
futbol como deporte y como actividad de expresion corporal, y finalmente la
relacion entre el futbol y los grandes medios de comunicacidn: celebridades,
idolos y farandula.

- ¢Qué pueden decir de la mirada generacional diversa que proponen? ;Qué les
llamo la atencidn en la comparacion entre los abordajes propuestos por cada
artista? ;Qué regularidades pueden destacar?

No nos propusimos deliberadamente exponer artistas de distintas generacio-
nes pero si nos dimos cuenta que en los 30 afos por los que pasea la exhibicion,
aproximadamente, ibamos a encontrarnos con artistas que visiten el futbol
como tema desde sus trayectorias distintas, desde sus enfoques diversos y con
intereses a veces incluso opuestos. En esa heterogeneidad, la constante es ver
al futbol como un vértice en el cual se condensan muchisimos temas y debates
de nuestra contemporaneidad.



Tres hinchas de Diego Figueroa.
Crédito_ Diana B. Hoffmann

- ¢A qué responde el hecho de que sean pocos Ixs artis-
tas que trabajan el futbol como tema?

Esta pregunta se relaciona con la anterior porque, salvo
casos excepcionales como la presencia anacrénica de
Julio Vanzo o las trayectorias de Hernan Kacew y Martin
Kazanietz, el futbol no es un tema recurrente en los y las
artistas argentinos que estan en la exhibicién. La
conclusion mas sorprendente de la muestra, al menos
para nosotros, fue darnos cuenta de que el futbol apare-
ce en los trayectos visuales de Ixs artistas, que el futbol es
convocado circunstancialmente por el lugar que ocupa
como sintoma cultural de nuestra sociedad y eso favorece
que sea imposible escaparle. Por eso en la muestra convi-
ven artistas tan disimiles como Patricio Larrambebere,
Nicola Constantino, Marcia Schvartz y Sergio Avello, entre
tantxs otrxs.

- ¢Por qué le encargaron especialmente una obra a
Martin Kazanietz? ;La obra fue pensada en conjunto con
el equipo curatorial?

Como deciamos antes, Martin es uno de los pocos artistas
que efectivamente tiene al futbol como tema, o ya deberia-
mos decir como excusa. Porque en su obra el futbol (con
sus colores, sus movimientos, sus pasiones y sus escena-
rios) se torna una excusa para dar cuenta de la cotidianei-
dad que lo rodea, mas alla de los 90 minutos que dura un
partido. Con el futbol como centro, la obra de Martin es
mas un trabajo sobre los lazos sociales que permite el
deporte antes que simplemente imagenes de futbol. Ver la
obra de Martin nos permitié entender de qué iba air uno de
los nucleos mas amplios de la exhibicion, aquel donde se
trabaja sobre la vida popular, los sentimientos tragicos y
su entrelazamiento con el futbol. Por eso también decidi-
mos que su obra debia poder condensar todo eso en una
imagen... y lo logré espectacularmente.

- ¢Por qué decidieron encargar una copia a Laura Ojeda
Bar de una obra de Berni? ;Qué potencialidad artistica
encuentra el equipo curatorial en la idea de "copia"?

El tema con esa obra de Berni es muy interesante. La
obra original es de 1937 y es quizas la obra mas afieja
en la historia del arte argentino que trabaja sobre el
fatbol. Y también uno de los grandes "hits" de Berni. Sin
embargo es una obra que nunca fue exhibida en Buenos
Aires y del taller de Berni fue directamente al MoMA de
Nueva York. Por su parte Laura Ojeda Béar es una gran
pintora de Buenos Aires cuya obra, en parte, trabaja
sobre la idea de copia como forma de apropiacion afec-
tiva de ciertas imagenes. Entendimos entonces que
encargarle esa copia era un modo de hacerle justicia a
esa gran ausencia patrimonial en el acervo nacional.

- A titulo de reflexion, ;qué podrian decir sobre las
contradicciones que se manifiestan en el fatbol? Por
caso, en el mundial que transcurre en Qatar se pone el
foco en la eleccion de dicha sede, teniendo en cuenta el
rol otorgado a minorias étnicas asi como a las disiden-
cias de género.

Desde el momento en que empezamos a trabajar en la
exposicion fuimos conscientes de que nuestra vision
sobre el futbol no era ni romanticamente ingenua ni
superficialmente critica. Intentamos que en la exhibi-
cion se vislumbren las contradicciones propias de cual-
quier producto cultural: con sus miserias, sus compleji-
dades y sus maravillas. El futbol, por el lugar que ocupa
en nuestra contemporaneidad, es la primera actividad
que va a cargar con las contradicciones mas brutales
con las que convivimos como sociedad. Creer que es
una actividad puramente cristalina o solamente carga-
da de horrores es impedir ver la densidad del futbol y su
capacidad para vehiculizar los humores sociales y los
problemas que nos aquejan.



GORDOPELOTA:
NARRATIVA SUDACA DEL FULBITO

Entrevista a Martin Kazanietz.

Martin Kazanietz, a.k.a Gordopelota, durante los ultimos afos trazé6 como un
mantra escenas referidas al futbol amateur en soportes analdgicos y digitales,
asi como en formatos de pequena y gran escala. El corpus de obra logrado por
el artista resulté un llamado de atencion para detener la mirada en esos cuerpos
en quietud y movimiento, suspendidos en el halo mistico que rodea a la cultura
popular.

En esta entrevista con Revista Crepusculo, el artista recupera highlights de su
vinculo con el ambito de la educacién formal y no formal, con instituciones
barriales dedicadas al futbol asi como con mega empresas deportivas con las
que le toco trabajar.

En su vida cotidiana Gordopelota fue desarrollando, ademas, una reflexién
sobre el estimulo que los colores realizan sobre el imaginario popular, que se
comparten a continuacion:




acuerdo. Presentamos un mural en conjunto
con Fran Diaz Scotto (Pastel) que es bostero
también y no lo aprobaron asi que terminé
pintando solo. Fue el que mas disfruté, me
encanto tener una mini rutina de ir todos los
dias y comer en el barrio, ver los movimientos
del club y dejar una obra ahi. Lo artistico fue
complejo porque el pedido del departamento
de Marketing era un poco exigente en cuanto
al contenido. Me da un poco de pena porque si
ves las obras de Romulo Macci6 afuera de la
cancha son bastante libres. Pero igual me
encanto haberlo hecho.

RC - ;Hiciste algun tipo de reflexion en estos
anos sobre el vinculo que las personas esta-
blecen con los colores de su equipo?

Gordopelota - Mi novia es sociologa y trabaja-
ba con Pablo Alabarces, que escribié muchos
ensayos sobre futbol y Argentina. Ella me los
acercoy los lei todos. Es interesante la mirada
cientifica sobre los comportamientos socia-
les, la cultura del aguante, la identidad. Ahi se
plantea que después del fracaso del proyecto
industrial del pais, tantas dictaduras e inter-
venciones devastadoras sobre el estado, el
fatbol sirvio como un constructor de narrativa
nacional y en paralelo como un mecanismo
para construir identidades locales (barrial, de
tu pueblo, o provincia). En cada caso los colo-
res, la bandera, la camiseta, son el estandarte
con el que se diferencian cada una de esas
identidades.

RC - El futbol profesional atraviesa momentos
de hiper estetizacion ¢por qué elegis retratar el
universo del futbol amateur?

Gordopelota - Creo que justamente por con-
traste y omision. Hay demasiado material
sobre esa hiper estetizacion desde lo publici-
tario y mediatico. El futbol 5 no profesional de
entre semana es una excusa. Para mucha
gente ir a jugar es una excusa, por lo social,
para salir del teléfono una hora, despejar la
cabeza, correr un rato, o para canalizar toda la
violencia que se reprime el resto del dia. Pintar
sobre eso puede ser también una excusa para
pensar otras cosas. Me gusta en particular
eso de masculinidad fragil o en decadencia,
segun desde donde venga puede ser algo
positivo o negativo.

RC - ;Como recibe el ambito internacional
este tipo de pinturas? ;qué comentarios o
criticas recordas?




De pintar en la calle me quedé la espontaneidad, la
pruebay error, la constancia y cierta forma de pensar
el hacer. Creo que tanto en lo académico como en el
graffiti lo que prevalece es la perseverancia.

Club Atlético Nueva Tinglado, 270 x 180cm, 2021

Gordopelota - Depende un poco de donde. En Madrid el acercamiento es mas facil porque hay una idea
sobre como es la argentinidad o lo sudamericano y a la vez una buena dosis de prejuicio obviamente. En
Nueva York o Londres pude ver que hay una mirada mas sobre lo exdtico y lejano que resultan algunos
signos, siento que el interés del publico venia desde la curiosidad. De todas formas pienso que en Madrid o
Londres el humor, la ironia o el sarcasmo es mas parecido al de Buenos Aires.

RC - Viviendo en el sur contaste que estabas indagando en nuevas tematicas, ;cuales podés destacar?
¢Qué colores utilizas para expresarlas?

Gordopelota - Me vine a vivir a Viedma justo antes de la pandemia, y vine con un proyecto en la cabeza. Hice
durante 2 anos una serie de mas de 100 pinturas que emulaban la pantalla del teléfono y reinterpretaban
encuadres de fotos que aparecian en mi carrete. Algunas las hice en formato 16:9 a escala humana
(90x160cm) y otras a escala teléfono (9x16cm) y armé varios dispositivos para hacer swipe analdgico y
poder ver de a una, en una sala oscura.

La logica de color fue la que describia arriba, y aunque no son colores tan estridentes, al estar bien ilumina-
das, daban una sesacién de emular la pantalla del teléfono.



TODOS LOS ROJOS

Todos los rojos es el primer libro del periodista
Matias Moscoso, editado por Futbol contado
ediciones. Se trata de una investigacion en la que
cuenta la historia de los 227 equipos de futbol
argentino que tienen la camiseta roja. Todos
fundados en algin momento del siglo XX y de
todas las provincias de la Argentina.

Es un libro que abarca historias entre la Patago-
nia y la provincia de Jujuy y entre el Rio de La
Platay la Cordillera de los Andes. Atraviesa capi-
tales, ciudades enormes, ciudades mas chicas,
pueblos grandes y pequenos, inclusive parajes
rurales donde viven 200 o 300 personas.

Su autor define a Todos los rojos como un libro de
historia mas no como un libro exclusivamente de
futbol, porque luego de hablar con casi 600
personas de todo el pais, construyé relatos que
van mas alla de la pelota. Por supuesto el eje
conector es el futbol y las camisetas rojas, pero
eso es mas bien la excusa para contar también
como nacieron estos pueblos, la historia del
ferrocarril, la instalacion de las primeras indus-
trias y fabricas, las oleadas de inmigrantes, inclu-
sive leyendas urbanas y relatos que grafican la

idiosincrasia de estos lugares, como vive la gente.

En sus paginas, el lector se puede encontrar con
un monton de rincones del pais que estan olvida-
dos o alejados de las grandes capitales, asi
como conocer sus costumbres y sus culturas
también, que son muy variadas.

Matias Moscoso afirma: “La idea del libro surgié
porque soy hincha de Independiente y siempre
me interes6 mucho la historia que hay detras de
su camiseta, que es la que explica el rojo. Es una
leyenda que vincula a Independiente con el Not-
tingham Forest Football Club, un club inglés
fundado en la ciudad de Nottingham en el ano
1853, uno de los mas antiguos y vigentes en la
actualidad, que vino de gira al Rio de La Plata en
el afo 1905, afo de fundacion de Independiente.
Y la leyenda cuenta que uno de los fundadores
del club de Avellaneda, Aristides Langone,
presencié uno de los partidos que jugo el Forest
en la ciudad de Buenos Aires -mas precisamente
el que le ganaron a Alumni 6 a 0- y se maravilld
tanto con el juego de los ingleses -porque hacia
medio siglo que jugaban- que decidi6 modificar
el blanco original de la camiseta de Independien-
te por el rojo. Esta es una leyenda que no esta
comprobada del todo, es una de las dos explica-
ciones que hay del rojo de la camiseta de Inde-
pendiente. El otro es el que sostiene que la
primera comision directiva era completamente
socialista, entonces por eso eligio el rojo".

El trabajo alrededor de Todos los rojos
comenzo en 2020, “promediando la primera
cuarentena, los primeros encierros en donde
habia mucha incertidumbre, no sabiamos
bien qué estaba pasando y qué iba a pasar
en un futuro inmediato”, recuerda Moscoso.
“Por mi trabajo de periodista -dice- estaba
totalmente harto de escribir sobre coronavi-
rus, covid, muerte, pandemia, vacunas que
empezaban a estudiarse”. De ese modo
conecto con la historia del club inglés para
-durante un ano, todas las tardes- despejar
sus pensamientos y tednirlos de un solo
color.

Homenajes

La paciente investigacion de Matias Mosco-
so para su primer libro lo llevé a realizar un
relevamiento entre los casi 4000 clubes que
hay registrados en Argentina, entre los direc-
ta e indirectamente afiliados a la Asociacion
Argentina de Futbol (AFA). En total hay 227
equipos que visten de rojo en el pais. En ese
universo hay 5 directamente afiliados a la
AFA, cuyos nombres seguramente resulten
familiares: Independiente, Argentinos Jrs,
Defensores de Cambaceres, Deportivo Espa-
nol y Deportivo Mufiz. Los 222 restantes
son equipos de las ligas regionales, es decir
equipos muy pequenos y casi desconocidos
por la mayoria de quienes viven en otras
provincias. "Ahi esta lo interesante -afirma el
autor- aprendi mucho haciendo la investiga-
cion y descubri equipos humildes pero que a
la vez son gigantes en sus comunidades,
representan a todo un pueblo y su region”.

El autor se contacté con comisiones directi-
vas de los clubes pero también con historia-
dores, investigadores, periodistas, escrito-
res, hinchas, jugadores de futbol, ex jugado-
res y también con muchos vecinos de donde
son estos clubes sobre un sinfin de cuestio-
nes extra futbolisticas.



Todos los rojos es el primer libro de Matias Moscoso

Entre las historias que Matias Moscoso recogio encontro ciertas regularidades en los moti-
vos a la hora de elegir el rojo: “la mayoria son en homenaje a Independiente: primeras comi-
siones directivas que estaban integradas por hinchas que conseguian los juegos de camise-
tas en Avellaneda y los mandaban a distintas partes del pais. Hay homenajes politicos, de
primeras comisiones directivas que eran socialistas, comunistas o radicales también. El caso
de Argentinos Juniors es el mas emblematico, ya que eran chicos anarco socialistas que
provenian de dos equipos distintos que se fusionaron, uno se llamaba Sol de la Victoria y el
otro Martires de Chicago. El rojo es por su filiacion politica de izquierda”, describe el autor.

Matias Moscoso cuenta también que hay motivos “mas pintorescos” que explican el color
rojo en las camisetas, vinculadas a cuestiones autoctonas de la localidad o la regién a la que
pertenecen los clubes.

“Se me viene a la cabeza el Club Mataderos de la ciudad de Necochea -dice- que fue fundado
por trabajadores del matadero municipal que llegaban a jugar a los partidos con la ropa de
trabajo blanca, pero manchada de sangre. Entonces el rojo de la camiseta de Mataderos es
un homenaje a la sangre, al trabajo diario, con mucho sentido de pertenencia. Hay homenajes
al ladrillo como el Deportivo Algarrobal de El Algarrobal, Mendoza, que es un lugar de mucha
tradicion ladrillera. Sus fundadores eran trabajadores de una fabrica de ladrillos y lo homena-
jearon con el rojo en el equipo”.

“En la ciudad de Corrientes existe el club Cambacud, que quiere decir cueva de negros en
guarani. Su gente tiene mucho de arraigo cultural con sus raices que se remontan al siglo XIX,
cuando era comun el trafico de esclavos negros desde Brasil que se instalaban en las afueras
de la ciudad, en las barrancas sobre el Rio Parana. Era gente que veneraba a San Baltazar, el
rey mago negro que viste de rojo, que tiene una capa roja. Cambacuag, el club de la ciudad de
Corrientes viste de rojo en homenaje a toda esta historia”.



“En la ciudad de Coronda, capital nacional de la
frutilla, en la provincia de Santa Fe, el Club Gral.
Belgrano lleva el rojo en su camiseta porque sus
fundadores -trabajadores ferroviarios- eligieron
homenajear a la frutilla como caracteristica identi-
taria del pueblo. El Club San Antonio de Ranchillos,
Tucuman, viste de rojo porque en el festejo de
carnaval se pintan la cara con tierra mezclada con
agua, que se transforma en rojo, siendo esta una de
las tradiciones que aun se respetan. También hay
homenajes a santos populares como el Gauchito
Gil por ejemplo, en la zona de Corrientes. A la tierra
colorada en Misiones; a las banderas de Espana,
de Suiza".

“Lo interesante -dice Matias- es que esto no esta
escrito en ningun lado, no hay un documento que
avale estos motivos, son las versiones que circulan
de boca en boca desde el momento de su funda-
cion y se transmiten de generacion en generacion.
Asi que eso me parece fantastico, queda flotando
el mito. Entonces, dejar plasmadas estas historias
es algo que me llena de satisfaccion y su gente
también lo valora y lo destaca. Muchos me decian
que por primera vez iba a estar escrita la historia de
su club en un libro que es extremadamente federal
y que compartir las paginas con gigantes como
Independiente o Argentinos Juniors era algo que
destacaban mucho" cuenta el autor con orgullo.

Gira federal

Uno de los primeros hinchas de la idea y proyecto
de Matias Moscoso fue su editor, Francisco
Clavenzani, quien al frente de Futbol contado
ediciones -una editorial hija también de la pande-
mia- alent6é al autor para entregarse sin mas a
Todos los rojos.

Desde entonces y luego de la publicaciéon en
diciembre de 2021, el libro fue presentado en diver-
sos pueblos y ciudades de donde son oriundos los
equipos con la camiseta roja. “Primero arranqué
por el interior de la provincia de Buenos Aires, en 7
localidades. Luego siguieron Santa Fe y otros 7
pueblos de la provincia de Cordoba. Es indescripti-

ble lo que se vive en esas presentaciones que
son muy emotivas porque concurre toda la
familia del club, personas muy grandes que
fueron miembros de alguna comision directiva,
vecinos de toda la vida de esos lugares, que
sienten muchisimo amor y sentido de perte-
nencia con el club y con el pueblo”, cuenta Mos-
coso. Esos momentos son un punto de encuen-
tro de esa gente, en los que se reviven viejos
recuerdos de las etapas mas gloriosas de los
clubes. Para ellos es muy valioso que la historia
del club y del pueblo esté reconstruida y com-
partan sus paginas con clubes de todo el pais,
que la historia del club trascienda el pueblo y
llegue a todo el pais es algo que valoran mucho
y me lo agradecieron muchisimo en las presen-
taciones".

Todos los rojos se consigue en librerias de La
Plata, de CABA, Cérdoba capital, Parana, Rosa-
rio, y otras ciudades. Y a través de la web de la
editorial llega a todo el pais: www.futbolconta-
do.com

Concluye el autor: "Los colores en el futbol
significan todo, tienen la potencia de la repre-
sentacion y el simbolismo y detras de ese todo
hay un mundo que es una invitacion a la inves-
tigacion para quien le guste la historia. A raiz de
la publicacion del libro, me encontré con que no
son muchos los hinchas que conocen los moti-
vos de los colores de sus equipos y ni siquiera
se les ocurre preguntarse el por qué de esos
colores. Y detras de eso hay explicacion, moti-
VOs, personas que se sentaron alrededor de una
mesa, debatieron y lo eligieron por determina-
das circunstancias y eso me resulta apasio-
nante. Por eso digo que la semillita que inicio
toda esta locura tiene que ver con mi interés por
conocer por qué Independiente tiene camiseta
roja. Ahi esta la leyenda de Nottingham Forest
Football Club, la leyenda del socialismo; siem-
pre me intereso el por qué Independiente es rojo
y no de otro color. Y cada club tiene su explica-
cion de algo que es el ADN del futbol, que es el
color de las camisetas”.



EL QUE
QUIERE CELESTE
QUE LE CUESTE

La busqueda de los colores
fue una de las preocupaciones
mas importantes de los

seres humanos a lo largo

de la historia

Hoy, en el a 0 2022, estamos completamente acostumbrados
a que podemos elegir cualquier objeto del color que queramos.
Sin embargo, no siempre fue as. Hay colores que tardaron
siglos en fabricarse, algunos eran tan caros que val an su peso
en oro; otros pigmentos ven an en cargamentos desde la otra
punta del mundo y hab a que esperar durante meses para
recibir una pizca y poder terminar una obra.

La b squeda de los colores fue una de las preocupaciones m s
importantes de los seres humanos a lo largo de la historia y
est llena de an cdotas fascinantes e incluso asguerosas.
Hasta la llegada de los colores sint ticos, se usaron como
pigmentos todo tipo de cosas machacadas: insectos, plantas,
flores, piedras, xidos. Las principales fuentes eran minerales
y org nicas como plantas o animales.

El marr n es el pigmento m s antiguo del mundo. Se calcula
que se usa desde hace 50.000 a os para hacer dibujos en las
cuevas. En tanto pigmento, siempre se extrajo principalmente
de la tierra. Los mejores marrones proven an de ltalia, de
tierras enriquecidas por la acci n de los volcanes.

M s tarde lleg el amarillo: la cueva de Lascaux en Francia
tiene una pintura de un caballo amarillo de 17.000 a os de
antig edad. Pero siempre fue un color muy dif cil de conseguir,
ya que hab a ocres sacados de la tierra procesada, pero de
tonalidades poco estables que cambiaban de color r pidamen-
te. Sin embargo, en la pintura de la Edad Media, el amarillo era
complicado de obtener y se usaba en su lugar pigmentos
basados en oro, que s lo la iglesia pod a financiar.

En el arte persa y turco se utilizaban pigmentos bot nicos
como el azafr ny la ¢ rcuma. El problema con el azafr n es
que es un producto extremadamente caro porque consiste en
el estigma de una flor. Para un kilo de azafr n son necesarias
unas 20.000 flores.

Sorpresivamente, siglos m s tarde apareci en el mercado
europeo un nuevo color, un amarillo intenso, estable, de buena
calidad y econ mico, todas las caracter sticas necesarias
como para generar el entusiasmo de los artistas e incorporarlo
a sus paletas. Se trataba del Amarillo indio, un pigmento cuya
f rmula se guardaba en absoluto secreto, aunque se comenta
que el olor que ten a daba algunas pistas sobre su origen. Y
resulta que este amarillo estaba hecho nada menos que con
orina seca de vacas que se alimentan s lo de hojas de rbol de
mango. Los indios recolectaban la orina del ganado, la dejaban
evaporar en ollas de barro cocidas sobre un fuego y luego se
secaba al sol, produciendo un precioso polvo amarillo.



El amarillo indio ven a en los barcos de la Compa a Neerlandesa de las Indias Orienta-
les en forma de peque as bolas terrosas de unos 100 gramos. El problema con este
pigmento es que las hojas de mango resultaban t xicas para las vacas, que mor an
prematuramente. La administraci n colonial brit nica termin prohibiendo esta pr cti-
ca en 1908, por considerarla inhumana.

Si bien hoy este tono de color se contin a comercializando, siendo uno de los amari-
llos m s populares, ya no contiene el pigmento original, sino que se trata de un
pigmento sint tico org nico derivado del alquitr n.

Se cree que el azul egipcio fue el pigmento artificial m s antiguo de la historia
humana. Fue desarrollado por primera vez hace unos 4.500 a os, experimentando con
el calentamiento de una mezcla de un compuesto de calcio, un compuesto de cobre
(limaduras met licas o Malaquita), arena de s lice y potasa como flujo. Todo se calien-
ta a alrededor de 850-950°. Los egipcios lo utilizaban como pigmento en la pintura,
en murales, tumbas y ata des de momias y tambi n para la afamada loza egipcia.
Durante a os, su uso se extendi por todo Egipto, Mesopotamia, Grecia y el Medite-
rr neo. Pero tras la ca da del Imperio Romano, el uso del azul egipcio declin porque
al parecer su f rmula exacta se hab a perdido. Este color desapareci pr cticamente
del arte durante siglos.

Un punto de inflexi n en el azul fueron los viajes de Marco Polo por el mundo. En
1271, vio ¢ mo se extra a lapisl zuli de una monta a en Badakhshan, en lo que
actualmente es Afganist n. Este mineral era preparado y depurado, eliminando las
vetas de pirita de hierro doradas que brillan insertas en la piedra. El polvo resultante
de este proceso se convirti en uno de los pigmentos m s preciados y caros de la
historia de la pintura, llevando el nombre de Azul Ultramarino. Ingresaba a Europa por
el puerto de Venecia - ciudad que se enriqueci gracias a las importaciones de
productos preciosos como los pigmentos y las especias-, y desde all se revend a a
otras ciudades. El gramo de lapisl zuli ten a el mismo valor de mercado que el gramo
de oro; era tan caro, que durante much simos a os se utilizaba exclusivamente para
las representaciones del manto de la Virgen.

Se conserva tambi n registro de que adem s del lapis| zuli, exist a un pigmento m s
econ mico, llamado azul de hombre pobre, compuesto por vidrio de potasio y cobalto
triturado, un tono que se debilitaba r pidamente ante la exposici n a la luz.

Cuando Miguel ngel pint la Capilla Sixtina, el papa esperaba que las personas
representadas en el mural estuvieran vestidas con colores dorados y azules. Grande
fue su decepci n cuando vio lo que el artista estaba pintando, a lo que Miguel ngel
replic : “no creo que los pobres estuvieran vestidos de oro y azul”. El papa le dijo:
“pero entonces la obra va a parecer muy pobre”, “Es que quise pintar pobres”.
Aunque, se comenta que en verdad el escultor hab a recibido el dinero por adelantado
para comprar los pigmentos que necesitaba pero se guard una parte...

Muchos a os m s faltar an para que cielos celestes y ros de aguas | mpidas se
incorporen a las obras de arte y para que el celeste deje de costar tanto como el
mism simo oro.

* Evelyn Sol Marquez es Licenciada en Gestion de Arte y
Cultura (UNTREF). Curadora independiente. Dirige Tempora-
da de Relampagos, programa de actividades culturales y
podcast de arte contemporaneo. Ademas, conduce el
podcast de arte del MARCO La Boca.



ONDA SONORA,
PINTAR EL SONIDO

Entrevista por Matias Di Loreto.

Hay personas que perciben colores al escuchar musica y
otros sonidos, incluso pueden saborearlos. Diversos estu-
dios se han ocupado de aquellas conexiones cerebrales
que dan lugar a percepciones que mezclan -por llamarlo de
alguna manera- las areas sensoriales auditivas, visuales y
gustativas.

Esta forma especial de codificar los estimulos recibidos
hacen de la sinestesia una condicion que permite aprehen-
der la informacion recibida y codificarla de un modo mas
amplio, con un mayor nimero de claves.

Leonor Arnao es escendgrafa, pintora, musica, docente de
escuelas publicas. En el ano 2011 realizé una obra pictérica
en homenaje a su instrumento dilecto, el acordeén. La
pintura de acrilico sobre tela recupera lo que le sucedié
cuando se puso el instrumento encima. Su inspiracion le
valié en 2013 ser galardonada con el 2do premio del Salén
de Mayo de la Asociacion de Artistas Plasticos de la provin-
cia de Buenos Aires. "Sentirlo ac3, en el pecho -dice- es lo
que me moviliz6 a plasmar esa sinestesia en una obra
abstracta, bidimensional. Esta pintado el sonido”.

A partir de asistir al taller de pintura esencialista con Heri-
berto Zorrilla y Helena Distéfano, Leonor Arnao empezé a
cambiar su forma de pintar, adoptando perspectivas
nuevas en su trabajo como por ejemplo: no pintar con
boceto previo, partir de una mancha, trabajar con estimulos
visuales, "andar la obra" y disfrutar cada momento de su
desarrollo.

En ese sentido su cuadro "Onda sonora" comenzé a pintar-
lo de manera horizontal pero el propio fluir de lo que le fue
sucediendo en su pintura, hizo que el bastidor fuera girado
hasta la posicidn vertical en la que fue expuesto.

Describe Leonor: “Por debajo de la obra hay muchisimas
manchas, pero hay una mancha central a la cual empiezo a
identificar en un momento como mi corazén o mi pecho. A
partir de ahi, mientras lo estaba pintando me surge esta
idea de continuar trabajando con lo que ocurre con la aper-
tura del acordedn y lo que ocurre con el sonido a medida
que abrimos el fuelle. Por eso empecé a pensar en lineas
oblicuas que generan tensidn, lineas que salen por ese
fuelle central, que se escapan y cubren el resto del cuadro.
El tema surge a partir de esa mancha central. En el hacer fui
encontrando esta idea".

SENTIR EL ACORDE N
EN EL PECHO

ME MOVILIZ
A PLASMAR
ESA SINESTESIA
EN UNA OBRA
ABSTRACTA



“Los colores que utilicé fueron colores prima-
rios, rojo, amarillo, azul, también tiene negro.
Aparecen algunas manchas que son del
estimulo anterior de otros colores, celeste
clarito. También hay naranjas que son la
mezcla del rojo y el amarillo. Y esa onda sonora
esta rodeada por un color que podria conside-
rarse el fondo, pero que en esta manera de
pintar a veces el fondo y la figura se confun-
den. Ese color de fondo es un color arena que
me genera mucha calma y equilibrio”.

Los colores primarios -que estan mas desatu-
rados mezclados con negro, de ocre y blanco-
son colores mas intensos que estan en el
centro de la obra. Lo mismo ocurre con los
elementos que le dan mas fuerza y constraste,
las lineas en negro o azul oscuro son las que
determinan ese fuelle, pero que al mismo
tiempo también estan relacionadas con el
ritmo, son lineas ritmicas".

“Los colores primarios que utilicé son conside-
rados los colores originales, dificiles de formar
con otros colores y que transmiten mucha
alegria. En este caso al estar desaturados
tienden a irse tal vez a lo melancdlico. Estan
los dos sentimientos juntos, tanto lo alegre
como lo melancdlico porque me parece que
eso tiene que ver con el acordedn”.

“El hecho de trabajar sin boceto previo me hizo
partir de la sensacion, de lo que me transmite
el sonido y el abrir el fuelle. También da una
pintura mas viva, algo que comparo con los
carteles publicitarios de la ciudad cuando
ponen uno y luego encima ponen otra cosa y
pintan. Con esta forma de pintar pasa lo
mismo, hay capas y capas de color hasta
encontrar lo que el artista quiere transmitir. A
medida que se van secando las capas que
estan abajo pueden salir también texturas, que
este cuadro las tiene".

Onda Sonora;:
Acrilico, 60cm x 100




Musica companera

En el ambito de la docencia, Leonor Arnao trabajo
en escuelas secundarias aprovechando la plata-
forma de materias como “Culturas y estéticas con-
temporaneas” para hablar con sus alumnos y
alumnas de quinto o sexto ano sobre diversos
lenguajes artisticos, asi como de tribus urbanas,
bandas de musica, o vestuario.

“Trabajando en el area de educacién artistica
puedo decir que es el area mas combativa en el
sentido de la presencia que tenemos que tener en
las escuelas. Por lo general es la hora a la que
menos importancia se le da. Entonces defiendo la
idea de crear mas carga horaria y darle mas impor-
tancia a esa materia, porque cuando tenés casos
de chicos con mucha violencia, a través de la edu-
cacion artistica logras incorporar a quienes se
suponen son los inadaptados para el resto de los
profesores. Y ahi te das cuenta del valor tan impor-
tante de la educacion artistica en el ambito de la
educacion formal”.

Actualmente jubilada de la docencia, sigue produ-
ciendo sus pinturas de forma independiente a la
vez que integra elencos teatrales como escendgra-
fa: “es una especialidad que redne todo, literatura,
musica, pintura, y siempre eso me parecié muy
completo por todos los intereses que me movili-
zan. Esta todo vinculado en la escenografia, hay
una percepcion general de todo", dice.

También integra proyectos musicales, siempre con
su acordeodn. Su vinculo con la musica se produce
desde pequena, aprendiendo guitarra de oido con
la mediacion de algunos profesores de su barrio en
Tolosa, partido de La Plata. “Cuando escucho una
cancion automaticamente me viene una imagen,
hay un color. Yo digo que la pintura tiene sonido o
que la musica también tiene color y textura”,
afirma.

“A mi me gusta mucho la musica, siempre escuché
rock progresivo, musica de los 70, siempre hubo
musica en mi casa. El folklore lo tenia por haber
escuchado de chica y con el acordedn lo que me
llamaba la atencion precisamente era la musica
balcanica por esos sonidos de las peliculas que
veia. Lo primero que aprendi a tocar fue un vals".

“Decido acercarme al acordedn pasado los 40
anos, después de haber visto muchas peliculas
de Goran Bregovi¢, sobre todo Tiempo de gita-
nos; y lo que me intereso es esa cuestion de
que la musica fuera algo cotidiano, de poder
tener un instrumento que me acompanara
todos los dias. Al principio me daba un poco de
miedo, con 40 afos me sentia grande y que iba
a necesitar tiempo para dedicarle, asi que entre
las escuelas y mi hijo que por entonces tenia 8
anos, todos los dias un poquito logré que estu-
viera presente en mi vida".

“Luego me acerqué a la escena platense del
klezmer, a partir de una convocatoria que vino
de la mano de Natalio Sturla y Pablo Besser,
directores de la Max Nordeau Klezmer band,
especializada en musica klezmer. Para mi es
impresionante porque es una musica que
mezcla la melancolia, la alegria, todo esta ahi
muy presente.

Hoy en dia pinto bastante y mientras pinto a
veces voy al acordedn. Se complementan, una
especializacion requiere un tiempo, requiere
una practica, de un tiempo, yo trato de darle un
tiempo a cada cosa en la medida de lo posible”.

Color Madera

En diciembre de este afo se presentd

“Cuadros de una exposicion”, un alboum multi-
disciplinario compuesto de 16 musicas y 16
pinturas, a manera de una exposicion plasticay
musical en donde el duo ColorMadera -formado
por el guitarrista misionero Natanael Ullon y el
flautista de El Palomar Pablo Besser- dialoga
con diferentes artistas plasticos.
Leonor Arnao participé de este proyecto con
una obra inspirada en “La Catedral", composi-
cion del guitarrista paraguayo Agustin Barrios
(Mangoré).

En “Cuadros de una exposicion”" la sonoridad
esta a la vista. Color Madera pinta con los
instrumentos, como voces que cantan en todos
los rincones y perspectivas de la textura. El duo
crea un cuadro sonoro que explora distintas
posibilidades timbricas, intercambiando los
roles musicales sin moldes fijos.



Una iniciativa de la ONG
Banco Alimentario
de La Plata.



Dicen que tuvo su épica ver a los recolectores de Mision naranja en sus zonas de accion.
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La Misiéon naranja recibio donaciones de frascos (200) y 30 kilos de aztcar.



Esta variedad denominada Citrus x aurantium es de
origen hibrido, resultante de la cruza del Citrus
maxima o pummelo y el Citrus reticulata, segun
nombran cientificamente al arbol de mandarinas. El
naranjo agrio es una especie exotica, originaria del
sureste asiatico e introducida desde Europa, que se
dio con naturalidad también en Salta, Jujuy y Tucu-
man, asi como en Misiones.

Este tipo de arboles requiere de podas especificas,
dos por ano: una de formacidn para darle estructura
al ejemplar; y otra poda de fructificacion para que los
frutos crezcan de manera vigorosa. Se distinguen
ademas de las naranjas de la verduleria principal-
mente por los peciolos de las hojas, que cuentan con
un ala a cada lado del mismo; mientras que en el
naranjo dulce las alas son de menor tamafo que en
el naranjo agrio.

Sus esencias son codiciadas en perfumeria, sus
frutos son comestibles y sus hojas son utilizadas en
medicina popular en infusiones para lograr efectos
febrifugos, digestivos, hipotensores, entre otros.

Sin embargo, durante afos no era raro ver cdmo se
echaban a perder las naranjas en el cordén de la
vereda. Es que un mito -como no podia ser de otro
modo en esta ciudad de geometria sagrada- envol-
vio a la tradicional planta y sus frutos con el halo del
misterio y la duda sobre si eran comestibles o no. No
faltaban las advertencias sobre la intoxicacién de
las frutas debido a la contaminacién que sufrian al
estar expuestas a los gases que autos, motos y
colectivos descargan a diario en la atmodsfera de la
ciudad.

Con el afan de revertir esta situacion, la ONG Banco
Alimentario de La Plata tomo el mito por las astas 'y
encargé a especialistas de la facultad de Ciencias
Agrarias y Forestales de la Universidad Nacional de
La Plata, realizar estudios de laboratorio para deter-
minar si las tradicionales naranjas de la capital
provincial eran aptas para consumo humano.

Esta decision no sélo sacaria de duda a miles de
personas, sino que daria lugar a una accién solida-
ria: Misién Naranja. Para reducir el desperdicio de
alimentos —cuidando el paisaje urbano y su foresta-
cion- esta iniciativa reunié en su segunda edicidn -el
6 de agosto de 2022- a 196 personas que de modo
voluntario recolectaron los frutos de los miticos
naranjos del casco urbano platense.

El trabajo arduo del grupo result6 en casi 4 tonela-
das de naranjas extraidas de 174 arboles del centro,
en una jornada de cinco horas. Semejante desplie-
gue fue procesado y transformado luego en merme-
lada, un alimento que beneficiaria a los comedores y
merenderos comunitarios de La Plata, Berisso y
Ensenada.

La primera Misién Naranja se hizo en 2021 a lo largo
de 5 cuadras, obteniendo 808 kilos de naranja con la
que fabricaron una tonelada de mermelada sabor
"naranja platense”. El éxito de ese primer despliegue
de vehiculos, herramientas y materiales motivo a
realizar una nueva convocatoria en 2022, esta vez a
lo largo de 20 cuadras.

A través de redes sociales y anuncios en medios de
comunicacién fueron convocadas personas mayo-
res de 18 afos para pelar naranjas, sacarles el jugo y
las semillas: la primera etapa de la produccion. La
responsabilidad en la implementacion del proyecto,
le valié a la ONG Banco Alimentario de La Plata el
apoyo de entidades publicas y empresas para dotar
a cada grupo de voluntarios de escalera, guantes,
anteojos protectores, pecheras, lentes protectores,
atriles para delimitar la zona de trabajo, herramien-
tas, seguro de vida y viandas.

Dicen que tuvo su épica ver a los recolectores en sus
zonas de accidn: calle 11 (desde calle 54 a calle 44),
calle 47 (desde calle 1 hasta calle 13), y calle 6
(desde 50 hasta calle 47).

La logistica especial para el proyecto hizo honor
también a la planificacion fundacional, ya que para
aquellas personas que por distintos motivos no
podian participar de la recoleccién de frutos, la orga-
nizacion ofrecia la posibilidad de colaborar con la
donacion de azucar y frascos de vidrio limpios. Y asi
se hizo: la gente se acerco a donar cerca de 200
frascos y 30 kilos de azucar.

Inevitable también para esta accion solidaria la
consolidacion de una red de respaldo a la unidad
productiva del Banco Alimentario. De este modo, se
entregd cajones de naranjos platenses y azucar a 30
organizaciones sociales para que probaran recetas,
poniendo en valor ademas el saber culinario de las
cocinas de los comedores y merenderos de la region.

Afirman sus responsables que la Mision Naranja
lleg6 para quedarse con la potencialidad de la accion
solidaria que significa recuperar alimentos.



LUIS FELIPE NO :
NUEVA AVENTURA CREATIVA
PARA MUSEOCAMPO CA UELAS

Entrevista por Luciana Salva.

En el mes de junio de 2022 el artista argentino Luis F. “Yuyo” No asus 89a os, junto a un equipo
de producci n de la Fundaci n Tres Pinos y con la direcci n art stica de la Fundaci n Luis Felipe
No , se encontraba en Quilmes desarrollando una gran obra para ser instalada finalmente en el
MUSEOCAMPO Ca uelas.

Durante un evento para artistas e invitados especiales celebrado por el empresario y coleccionista
Esteban Deak en el espacio Fundaci n MAD (donde se realiz en parte la obra) Luciana Salv ,
Christopher Fasoli y Lorena Alfonso, pudieron conversar con el artista acerca de los devenires del
proyecto en pleno proceso creativo.

Luciana Salv * - En 2021 visitamos por primera vez juntos el incipiente proyecto que empez ba-
mos a llamar “CAMPQO”, recorrimos junto con Ricardo, Rodrigo y Gonzalo Cadenas, Cecilia
Ivanchevich y Natalia Revale, todo el predio de la antigua estancia Las Camelias y a medida que
convers bamos sobre el arte y la naturaleza y la orientaci n que tendr a el proyecto, empez ba-
mos a imaginar la posibilidad que una obra de sitio espec fico tuya se integrar a CAMPO.




Entonces a partir de esa primera impresion, nos
gustaria que nos cuentes - ;qué fue lo que te
inspird o desperto interés para generar la idea de
partida de este proyecto que estas realizando?

En varias oportunidades te escuchamos decir
que odias repetirte, y si bien a veces pueden apa-
recer citas autorreferenciales en tu obra o topi-
cos transversales en diferentes periodos de tu
trabajo como el caos, te reconocemos como un
artista en constante transformacion.

Yuyo Noé - Ante todo, como yo no soy escultor,
todo lo que podia ser al aire libre tenia que
excluirlo de la idea clasica de lo que se entiende
por escultura. Entonces pensé que podia trabajar
en funcion de algo que ya existiese. Una vez, otro
senor me invit6 también a hacer algo al aire libre
en su campo cerca de Punta del Este; habia
muchas piedras y madera y yo hice una mezcla
de piedras y madera. Ahora estaba viendo qué es
lo que habiay viun tronco quemado y me parecio
un buen punto de partida.

Ahora resulta que yo no preveia toda la cosa de los
insectos, todas las enfermedades latentes que
tiene el tronco. Y entonces no preveia que habia
que sacarlo, cortarlo, limpiarlo y demas. Ahi enton-
ces gir6 todo. Primero porque no suponia jamas
que iba a ser cortado; segundo, ya fuera y con las
raices afuera, naturalmente me dije a mi mismo, las
raices para arriba. Luego evidentemente la obra iba
anecesitar un eje para mantener todos los pedazos
cortados.

Ahi comienza una nueva concepcion de la obra.

Asi comenzd.

Hiciste una alusion al término caos, si es el unico
eje que yo tengo en mi vida, lo que me interesa.
Entiendo por caos todo aquello que nos sobrepa-
sa, el gran caos que nos envuelve y que nos inclu-
ye. Creo que al caos también lo constiuimos
nosotros mismos. Siempre mi tema lo he encara-
do de distintas maneras. Lo quise encarar con
instalaciones, luego lo dejé porque era muy dificil
guardarlas, trasladarlas y demas. Esto me llevo
incluso a unos anos de no pintar, pero luego volvi
a la pintura, encaré el tema de otra manera pero
siempre después volvi a las instalaciones.

Y estoy siempre...

Si hay algo que no quiero es creer que he llegado
a un punto, ni ahora a mi edad de madurez, creo
que soy el mismo adolescente de siempre.

LS - Pasaron mas de 60 anos de tu primera expo-
sicion, ¢qué desafios formales o conceptuales
nuevos te presenta un proyecto como el que estas
desarrollando para MUSEOCAMPO Caiuelas?

YN - Como desafio total porque es la
primera vez que me enfrento con un
tronco para poder trabajar asi con todas
sus posibilidades.

Y si bien yo nunca hago maquetas, sino
que voy sabiendo lo que voy haciendo en
la medida que lo voy haciendo, como creo
que es en realidad el pensamiento
humano, uno sabe lo que va formulando
en la medida que lo va pensando y en la
medida en que lo va pensando lo va
formulando.

Entonces yo creo que estoy en ese proce-
so de qué es lo que voy a hacer y eso es
una aventura sobre todo partiendo de algo
que yo nunca he hecho. Por eso también
agradezco mucho el asesoramiento
escultérico que me dan.

Veremos. Para mi sera una sorpresa como
termine como para cualquier otra persona.
Yo lo conoceré en el momento que lo
termine, antes no.

Con respecto a lo que entra en mi obra, es
distinto porque mi obra siempre en la
medida en que estoy pintando, si hay algo
gue no me gusta es repetirme.

LS - En algun encuentro anterior, conver-
samos sobre tu particular metodologia, ya
que no trabajas con bocetos preliminares,
pero sin embargo podés reconocer otros
métodos, técnicas o elementos dispara-
dores (como los espejos plano céncavos)
dentro de tu proceso creativo. En este
sentido, ;qué podrias decirnos acerca de
tu estrategia para abordar este proyecto
de objeto instalativo donde incorporas
elementos disimiles y procesos multiples
con devenires a veces inciertos? ;Qué
podrias contarnos en esta instancia del
proceso?

YN - Esas son etapas. La de los espejos la
dejé, espejos plano concavos, ni gordos ni
flacos sino que cortan la imagen y la rein-
vierten.

Simplemente me han gustado como
etapas de investigacion y para mi lo del
arbol, lo del tronco mejor dicho, lo que mas
me gusta es que es una nueva aventura.
Algo ya dije cuando el tronco fue cortado,
cuando le pusieron un eje en el medio,
cosa que yo no preveia. Cuando decidi las
raices para arriba. Hemos siempre pensa-
do agregar cosas que aparecen.

LS - ;Como pensas esta obra dentro tu
gran trayectoria artistica y tedrica?

YN - Cuando volvi a la pintura después de
un tiempo, en esa época alquilaba casa en
el Tigre y para mi el Tigre fue como el des-
cubrimiento del Amazonas descendido.
Me quedd siempre ganas de ir al Amazonas,



“SI HAY ALGO QUE NO
QUIERO ES CREER QUE
HE LLEGADO A UN
PUNTO, NI AHORA A M
EDAD DE MADUREZ,
CREQ QUE SOY EL MISMO
ADOLESCENTE DE
SIEMPRE. “

cosa que lo hice después en una escala cuando
vivia en Paris y a veces venia a Buenos Aires. En
una escala de retorno, un amigo mio brasilero
que era del Amazonas me invitd a su casa y me
fui un tiempo, eso me gravité mucho. Tengo toda
una serie de cuadros sobre el Amazonas.

El tema del paisaje, pero no como el paisaje en el
sentido de ponerme a pintar un paisaje, no. El
paisaje como algo que se me incorporay lo pinto
en un taller sin ver ningun paisaje. La naturaleza
como ya dentro mio. Siempre la he sentido y creo
que es un elemento muy importante en mi.

Esto de trabajar con un elemento del paisaje me
gusta, pero el paisaje yo lo veo como una cosa
abstracta ya casi; y siento como que el paisaje lo
que tiene de bueno es de que por si domina todo
un campo.

Por ejemplo hacer un cuadro figurativo, clasico,
es poner figura fondo. El paisaje es todo, no hay
figura fondo. Y en ese sentido el paisaje es un
principio de abstraccion. Como que los cuadros
abstractos tienen algo de total paisaje.

Hay cuadros que cuando agarran un todo total...
Por ejemplo El entierro del conde de Orgaz del
Grecco. Hay nada mas que figuras, todas amon-
tonadas. Pero hay tal amontonamiento de
ritmos y si uno observa los cuadros de Toledo en
si mismo, el contraste que tiene, al final se puede
ver el cuadro del conde también como un paisaje
aunque parezca absurdo.

CHF - ;En la serie La naturaleza y los mitos hay
alguna relacion que se pueda establecer con
esta nueva obra?

YN - No, no hay relacion pero ahi el mito lo voy
a descubrir. El mito es que estoy haciendo esta
obra. La naturaleza es el punto de partida.

LS - Aprovechando que estamos con Lorena
Alfonso con quien estas trabajando en un ambi-
cioso proyecto editorial, te gustaria comentar-
nos algo al respecto?

YN - Estamos cerca de la pagina 600 y creo que
hasta la 700 no paramos. El libro sobre el caos
se llama Asuncion del caos y tiene un subtitulo,
Arte y vida; porque quiero que no lo mezclen
con la teoria cientifica del caos. Que por otra
parte esa teoria comenzo en los afos 60 y yo
habia comenzado a hablar de asuncion del caos
en mi antiestética que es del ano 65, al mismo
tiempo, sin tener la menor idea de que la ciencia
hablaba de caos. Ahora empezaron a hablar de
caos hasta los filésofos,Deleuze y todo eso...
Caos es un terreno virgen, realmente de profun-
didad que me interesa. Entonces cada vez que
me meto mas me interesa mas.

La primera parte es sobre la palabra caos, a ver
de qué estoy hablando cuando hablo de caos.
Porque la gente comunmente habla de caos
como desorden, pero yo creo que la palabra
caos no es sinonimo de desorden. Es todo lo
que nos envuelve, es la vida misma y esta
dentro del mismo ser humano. Nosotros consti-
tuimos el caos también.

Después el poder ser en medio del caos que nos
abruma, ese gran todo que nos abruma, es
poder ser si mismo, estructurarnos. Entonces la
segunda parte se llama El caos como estructura
de si mismo. No quiero decir que el caos tiene
una estructura, lo cual seria un absurdo, sino
que uno se estructura frente al caos.

Eso cada vez es mas largo porque primero hay
muchos caminos, muchas experiencias sobre
eso; y ahi entonces me meto -sobre todo en los
ultimos capitulos- en el campo de la experien-
cia artistica como camino de poder estructurar-
se frente al caos. Particularmente lo hago con
referencia a la pintura que es el campo del arte
en el que tengo mayor experiencia. Lorena es mi
brazo derecho, mi ojo izquierdo, mi ojo derecho,
mi ojo del medio... mi pieza fundamental para
poder terminarlo.



Impulsores

La Fundacion Noé tiene como mision el desarrollo
proyectos de investigacion, expositivos, educativos
y editoriales relacionados a la obra de Luis Felipe
Noé. Su equipo actualmente esta conformado por
sus fieles colaboradoras Cecilia Ivanchevich, Presi-
denta de la Fundacion, Natalia Revale, responsable
del area de educacion y Lorena Alfonso, a cargo del
area editorial y comunicacion.

Las Fundaciones Luis Felipe Noé y Tres Pinos inicia-
ron un proceso de colaboracion en varias lineas de
trabajo propuesto por Luciana Salva, integrante del
consejo de la Direccion Artistica y de Exposiciones
de la FTP. Como parte de este proceso, en diciembre
de 2021 llevaron adelante la exposicion “Trama
sinfonica"” en el Museo Marco de La Boca (con cura-
duria de Cecilia Ivanchevich, Natalia Revale y Lucia-
na Salva), que puso en didlogo a doce artistas de
distintas generaciones y latitudes de nuestro pais,
tomando como disparador la obra “Sin-fonia" de
Luis Felipe Noé perteneciente a la Coleccion Tres
Pinos y, entre otros, este proyecto.

Durante el verano MUSEOCAMPO Canuelas recibira
a Yuyo Noe y Lorena Alfonso en su espacio de
residencias MARCO ARTE FOCO donde concluiran la
etapa de correccion final del mencionado libro
Asuncion del Caos préximo a publicarse.

* Luciana Salva es gestora cultural y curadora en artes
visuales. Coordina el Distrito de las Artes en el Ministerio
de Cultura de la Ciudad de Buenos Aires y es asesora en
temas culturales en el Consejo Interuniversitario Nacional.
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Luis Felipe Noé nacio en Buenos Aires en 1933. Estu-
dio en el taller de Horacio Butler y luego continué su
formacion como autodidacta. Ejercio el periodismo
(1956-1961) en el diario EIl Mundo donde realizé
criticas de arte. Residio en Paris y en Nueva York.

Entre 1961 y 1965 formé parte del grupo conocido
como Nueva Figuracion, integrado ademas por
Ernesto Deira, Romulo Maccid y Jorge de la Vega. El
grupo fue invitado a participar en el Premio Interna-
cional Guggenheim en 1964 y se les rindié homenaje
en la seccion historica de la Bienal de San Pablo en
1985, en el Centro Cultural Recoleta de Buenos Aires
en 1991 y en el Museo Nacional de Bellas Artes en
2010.

Desde 1959 ha realizado mas de cien exposiciones
individuales, ha publicado numerosos libros y recibid
importantes premios por su labor artistica e intelec-
tual.



BITACORA DE UNA FUNDACION

Acciones 2022 para el desarrollo
del arte y la cultura.

En nuestra mision de ser impulsores del arte en sus diversas expresiones, desde Funda-
cion Tres Pinos nos llena de orgullo compartirles estas acciones que proyectamos y
llevamos adelante en los ultimos meses para contribuir al motor de la cultura con el tra-
bajo cotidiano que involucra a artistas, organismos de la comunidad y equipos tanto de
nuestra institucion como del MARCO La Boca, el Museo de la llustracion Grafica (MIG), y
MUSEOCAMPO Canuelas.




En los préximas lineas compartiremos las actividades mas resonantes de
las cuales fuimos protagonistas y promotores:

* Luis Felipe Noé presento su escultura “Compleja esperanza” en MUSEO-
CAMPO Canuelas

Con la presencia de artistas, curadores y periodistas, el sabado 17 de
diciembre Luis Felipe Noé presento su nueva obra realizada especialmente
para el parque escultorico, titulada “Compleja esperanza”. Su realizacion
conto con la produccion de Fundacion Tres Pinos y la direccion artistica de
Fundacion Noé.

La historia de esta obra comenzé en un paseo que dio el artista por el
campo, en el que descubrié un arbol muerto, negro como el carbdn, que fue
alcanzado por un rayo diez anos atras.

Dice Yuyo Noé: "COMPLEJA ESPERANZA es una obra que felizmente me
han encargado. Asi, me han dado la ocasion de sentirme desafiado en un
medio que no es habitual en mi produccion: un objeto-instalacion. Opté,
por lo tanto, por relacionarme directamente con la naturaleza a través de un
tronco quemado que, para su conservacion, tuvo que extraerse de la tierra
y limpiarse de impurezas, lo que significo cortes y, posteriormente su inver-
sion: las raices en el lugar de las ramas del arbol. Esto me parecié magnifi-
co en el sentido de que siempre me interesa encontrar la imagen por el
derecho y el revés. Todo esto iba multiplicando el desafio y, asi, dandole
vida a través del color y de copias parciales de algunas de sus ramas en
bronce, fui armando esta obra con el espiritu de un titulo que lo ubico como
estimulo que me conduce a una concrecion simbolica: COMPLEJA ESPE-
RANZA".

* El MIG (Museo de la llustracion Grafica) declarado de interés por la Hono-
rable Camara de Diputados de la Nacion.

En sus fundamentos el proyecto que fue aprobado por legisladores de todo
el pais, destaca el aporte al desarrollo y formacion de artistas de las nuevas
generaciones que hara el MIG, a través de sus programas de talleres, resi-
dencias y cursos especializados en las areas del Humor Grafico, Historieta,
llustracion y Animacion.

En este sentido, se destacan las acciones culturales que durante 2022
organizo el MIG junto al Club Atlético Boca Juniors, a la Universidad Nacio-
nal de La Matanza (UNLaM), al Centro Cultural Roberto Fontanarrosa de
Rosario, al Centro Cultural Islas Malvinas de La Plata, y el Museo Casa
Natal de Fray Mocho de Gualeguaychd, Entre Rios.

Junto al Departamento de Cultura del Club Atlético Boca Juniors y en el
marco del 152° aniversario del barrio de La Boca, el MIG present6 la mues-
tra virtual “Postales Boquenses" donde a través de imagenes, textos y
videos ofrecia una galeria de personas y personajes que transitaron por las
calles del popular barrio.

En la UNLaM y en el marco de la BIENAL 2022, tuvo lugar la muestra
presencial “MORDILLO en la UNLaM", compuesta por grabados a 16 tintas,
videos y textos, con la curaduria de Viviana Oriola, Hugo Maradei y Gonzalo
Cadenas. También, se desarrollé la exposicion “Periddico Satirico - Don
Quijote (1884-1905)", con litografias originales del periédico de la Colec-
cion MIG. Ademas, en el Espacio de Arte Pérez Celis de dicha casa de altos
estudios, tuvo lugar durante el mes de septiembre la muestra “Horizontali-



dad" del dibujante Jorge Meijide, con antece-
dentes, imagenes y videos del artista.

Junto al Centro Cultural Roberto Fontanarrosa
de Rosario, en tanto, se realizaron las mues-
tras virtuales “Ignacio Noé: Retrospectiva”, que
recorre la trayectoria del consagrado ilustra-
dor e historietista argentino; y “ABC de las
Microfabulas", con textos de Luisa Valenzuela
y dibujos de Lorenzo “Lolo" Amengual.
Finalmente, junto al Centro Cultural Islas Mal-
vinas de La Plata se realizé la muestra “Revis-
tas infantiles Billiken-Patoruzito-Anteojito”,
con portadas de revistas infantiles representa-
tivas de una época, con el acompanamiento
de la Secretaria de Cultura y Educacion del
municipio local. Mientras que en el Museo
Casa Natal de Fray Mocho tuvo lugar la mues-
tra "Grandes llustradores de Caras y Caretas”,
con obras de destacados artistas de los siglos
XIX'y XX, que publicaron sus caricaturas en la
prestigiosa revista.

* Programa Adquisicion de Museos de Arteba

La Fundacion Tres Pinos participo de la inicia-
tiva impulsada por la Fundacion Arteba, que
busca apoyar la escena artistica fomentando
la adquisicion de obras de arte contempora-
neo por parte de museos nacionales e interna-
cionales, para contribuir y poner en valor el
patrimonio de los museos, valorizando asi
también las obras de artistas argentinos.
Durante su ultima edicion Fundacion Tres
Pinos adquirié la obra titulada “Pendientes
sugus amarillos” de Daniel Basso, la cual
formara parte del acervo del MUSEOCAMPO
Canuelas.

La obra titulada “Bijouterie para camiones”
data de 2021 y esta realizada en madera
laqueada y bronce, siendo sus medidas
15x15x50 cm c/u.

Es un proyecto bisagra en la produccion de
Basso, a partir del cual comienza a experimen-
tar con la escala y con diversas técnicas,
tomando como excusa el tamafo de un
camion. Entonces todo se vuelve exagerado,
desmesurado, el peso de las piezas y los
materiales expanden la deco, parecen salir

desde el interior de la cabina hacia afuera. Las
referencias a la arquitectura toman forma de
columnas de chalet pintoresquista, colgantes
de los grandes espejos retrovisores. El color y
la textura de estas piezas nos transporta
directamente al universo de la reposteria, otro
de los temas abordados por el artista en los
ultimos anos.

« Stoppani - Legavre. Antologia en Neuquén

En el Museo Nacional de Bellas Artes de Neu-
quén el sabado 3 de septiembre se inauguro la
muestra "Stopani - Legavre. Antologia en Neu-
quén”, producida integramente por la Funda-
cion Tres Pinos con la curaduria de su Presi-
dente Honorario, Ricardo Cadenas.

De la inauguracion participaron también el
artista Jean lves Legavre, Maria Inés Fritayon y
Julia Candendo Mendicoa en representacion
de la Asociacion Argentina de Artistas Plasti-
COsS.

La muestra es una antologia itinerante de las
obras concebidas por ambos artistas durante
los ainos 60's, en pleno auge del arte pop, y que
reconstruyeron luego de su llegada a Argenti-
na. La enérgica produccion de colores vibran-
tes y festivos, cuenta con highlights como el
telon realizado como Unica escenografia para
la obra teatral “Le Frigo"” de Copi, estrenada en
1983 en Paris; o los pianos que Stoppani
expuso en el Premio Nacional Di Tella 1966.

« Produccion de video performance para Delia
Cancela

Fundacion Tres Pinos participo de la produc-
cion ejecutiva de la video performance que la
artista Delia Cancela dirigié para su participa-
cion en la muestra del Museo Fortabat "Explo-
rando la Coleccion #9"X titulada TESOROK, en
la que particip6 junto a Chiachio & Giannone y
Sofia Torres Kosibak.

El video, que conté con la participacion de la
actriz Inés Efron y de la propia Delia Cancela,
fue realizado en el predio del MUSEOCAMPO
Canuelas.
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« La Coleccion de Fundacion Tres Pinos desembarca en MUSEOCAMPO Canuelas

Las piezas mas representativas que componen el acervo de la Fundacion Tres Pinos
fueron trasladadas al edificio de 1000 metros cuadrados construido especialmente para
su reserva, conservacion y exposicion en el predio donde funcionara MUSEOCAMPO, en la
localidad de Caruelas.

Dicha coleccion esta compuesta por mas 1.000 obras de arte moderno y contemporaneo,
asi como por unas 10.000 obras dedicadas al humor grafico, la historieta, la ilustracion y
la animacion.

+« MUSEOCAMPO Canuelas incorpora nuevas obras para su paseo escultorico

El nuevo proyecto de la Fundacion Tres Pinos emplazado en un predio de 35 hectareas,
incluye un camino de 2km que propone un paseo alrededor de 20 obras de alto porte,
dimension y envergadura rodeadas de vegetacion.

Las obras seran realizadas por artistas como Luis Felipe Noé, Juan Stoppani/Jean Yves
Legavre, Rafael Parra Toro, Gabriel Chaile, José Luis Landet, Andrés Paredes, Carola Zech,
Alexis Minkiewicz y Franco Fasoli, entre otros.

Recientemente concluyo el ensamble y montaje de GEOMETRIELEGATE, una obra de Jano
Sicura encargada especialmente para el Parque escultérico. Su factura monumental fue
realizada en hierro puro, alcanzando los tres metros de alto. Los pétalos ovoides se
encuentran en una madeja de varilla ferrosa, generando en planta, una forma triangular.
Segun el artista, esta union es la expresion de la energia universal. Colocada entre la vege-
tacion, los arboles y el agua, exhibe su rojo oxido en simbiosis con la fauna lacustre local,
integrando plenamente su unidad formal (las geometrias enlazadas) con el poder genera-
tivo de la naturaleza.

También quedo emplazada la obra del artista misionero Andrés Paredes, una Mariposa
limonera gigante de acero corten. Del mismo modo, el tétem de que dara bienvenida a los
futuros visitantes del MUSEOCAMPO Canuelas, fue colocado en su lugar definitivo: a la
vera de la ruta 6, en la entrada del predio con sus imponentes 9,60 mts de altoy 2.961 kg
de peso, puro acero corten.
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