











David Abalos Aliaga

Carmen Armenteros

Lucia Blas

Santiago Fernandez Honrubia
Sara Gurrea

Suri Kim

Micaela Maisa Montero
Noelia Medina Fernandez
Ana Monzé Minguet

Victor Visa






R
,204 Mi

PAMPAM!20 Proyectos
Artisticos y Multimedia.
Exposicién en las Reales
Atarazanas, Valencia
13/03/2021 - 30/05/2021

Decano
José Galindo Gaélvez

Secretaria de la Facultad,
M. Angeles Lépez Izquierdo.

Vicedecano de Ordenacion
Académica,
Antonio Cucala Félix.

Vicedecana de Cultura,
Laura Silvestre Garcia.

Vicedecano de Infraestructura,
Jaume Chornet Roig.

Vicedecana de Relaciones
Internacionales,
Isabel Tristan Tristan.

Vicedecana de Alumnado,
Eva Pérez Marin.

Vicedecano de Empresas y
Emprendimiento,
David Roldan Garrote.

Coordinadora del programa de
doctorado en Arte Produccién
e Investigacidn,

Maria Zarraga Llorens.

Secretaria de direccidn,
Maria J. Alvarez Lépez.

Director del Master de
Produccidn Artistica,
Carlos Martinez Barragéan.

Director del Méaster en Artes
Visuales y Multimedia,
Moisés Maras Carbonell.

Director del Master en Gestidn
Cultural,
Joan Aliaga Morell.

Organiza

Facultat de Belles Arts de
Sant Carles, UPV.

Méaster de Produccién Artistica.

Master en Artes Visuales y
Multimedia.

Master en Gestion Cultural.

UNIVERSITAT Facultat de
POLITECNICA Belles Arts
DE VALENCIA Sant Carles

MASTER
EN GESTION
CULTURAL

Colabora

Fundacién Hortensia Herrero y
Ajuntament de Valéncia.

FUNDACION

4—\04&r\gl=+\'«ﬂaro

GCOP

CULTURAL VALENCIA

i AJUNTAMENT
522 DE VALENCIA

Exposicién
Comisariado

Laura Silvestre Garcia y
José Luis Clemente,
Universitat Politecnica de
Valéncia.

Coordinacion

Lucia Blas, Joan Casado y
Jorge Sanchez Dabalifa,
Vicedecanato de Cultura,
Facultat Belles Arts, UPV.

Comité de expertos

Olga Adelantado, Alba Braza,
Johanna Caplliure, Alejandra
Gandia-Blasco, Fernando
Jiménez, Fermin Jiménez Landa,
Francisco Martinez-Boluda,
Teresa Millet, Marina Pastor, Rosa
Santos y Isabel Tristan.

Artistas

David Abalos Aliaga

Carmen Armenteros

Lucia Blas

Santiago Ferndndez Honrubia
Sara Gurrea

Suri Kim

Micaela Maisa Montero
Noelia Medina Fernandez
Ana Monzé Minguet

Victor Visa

Catalogo
Edicion
La Imprenta CG

Coordinacion de la edicién

Laura Silvestre Garcia
Universitat Politecnica de
Valéncia

Disefio y maquetacién
Joan Casado

Textos

José Galindo Gélvez,
José Luis Clemente y
Laura Silvestre Garcia

Fotografia

Javi Gayet
Eva Mafez
Ankerprod

Traducciones valenciano

Servei de Promocid i
Normalitzacié Linguistica, UPV.

Traducciones inglés
Trevor Lepp

Impresion
La Imprenta CG

Valencia, mayo 2021

Depésito Legal: V-1570-2021
ISBN: 978-84-18514-29-6

© De las iméagenes: los autores
© De los textos: los autores

© De esta edicion: Facultat de
Belles Arts de Sant Carles UPV






120 Proyectos
Artisticos y Multimedia.

PAMPAM

Reales Atarazanas, Valencia

13/03/2021 - 30/05/2021






Contenidos

PAMPAMI20
José Galindo Galvez

Mas alla del ver
José Luis Clemente y
Laura Silvestre Garcia

Artistas
David Abalos Aliaga

Carmen Armenteros
Lucia Blas

Santiago Fernandez
Honrubia

Sara Gurrea
Suri Kim
Micaela Maisa Montero

Noelia Medina
Fernandez

Ana Monzé Minguet

Victor Visa

Curriculum vitae
Traduccions

Translations

1

13

83
O1
108

21

27
33
39

45
51

57
63

69
75






Mas alla del ver

Jose Luis Clemente y
Laura Silvestre Garcia

Comisarios de la exposicién

Por tercer afio consecutivo, se presenta la exposicion
PAM!PAM! en la Sala Atarazanas, gracias al acuerdo
institucional de la Facultat de Belles Arts de la Universitat
Politeécnica de Valencia con el Ajuntament de Valéncia. La
exposicion PAM!PAM!20 se incuba en el programa PAM!,
iniciado en 2013, con el o bjetivo de visibilizar y poner

a disposicion de la sociedad valenciana el trabajo de las
universidades publicas. PAM! viene desarrollando varias
actuaciones, siendo PAM!PAM! el proyecto en el que se
ultima un afio de trabajo. Los alumnos de los Masteres

en Produccion Artistica y Artes Visuales y Multimedia
llevan a la practica, desde la Facultat de Belles Arts

UPV, las investigaciones y conocimientos adquiridos en
su formacion, mostrandolos a la sociedad y haciéndola
participe de sus capacidades y potenciales en las que la
cultura se pone en el punto de mira. PAM!PAM! tiene
como objetivo promover el talento de los jovenes artistas
valencianos, siendo esta nuestra aportacion.

Tras la presentacion de sus trabajos artisticos
en la facultad, el alumnado egresado inicia un periodo
de profesionalizacion fuera del recinto universitario,
en el que la Facultat de Belles Arts quiere seguir
siendo activa, justo en el momento en el que necesitan
un especial soporte. Con tal fin, el proyecto pone a
disposicion de los artistas ayudas para la produccion de
obra. Anteriores ediciones tuvieron lugar en el Centre del
Carme (20014-2016), IVAM (2017) y Sala Atarazanas
(2018-2019), convirtiéndose la convocatoria en una de
las exposiciones esperadas cada afio para tomar el pulso
a la creacion artistica emergente.

Como en cada edicion, la seleccion de los
artistas la lleva a cabo un comité de expertos, en el
que estan representados los colectivos artisticos mas
estrechamente vinculados al mundo del arte. E1 comité,
por tanto, avala la calidad de los proyectos presentados
una edicion tras otra. Asimismo, la procedencia y prestigio
de los miembros del comité garantiza la pluralidad de las
opciones y la trasparencia a la que se debe una seleccion.
En 2019 se presentaron a la convocatoria PAM!19 mas
de ochenta candidatos, de entre los que el comité de
expertos seleccioné a 10 artistas, cuya obra se expone
ahora tras mas de un afio en el que han estado trabajando

en sus proyectos de exposicion para la Sala Atarazanas.
Los artistas seleccionados fueron: David Abalos Aliaga,
Carmen Armenteros, Lucia Blas, Santiago Fernandez
Honrubia, Sara Gurrea, Suri Kim, Micaela Maisa, Noelia
Medina Fernandez, Ana Monz6 Minguet y Victor Visa.

El Comité de expertos estuvo formado por:
Fermin Jiménez Landa (artista), Johanna Caplliure (critica
de arte), Alba Braza (comisaria), Olga Adelantado (Galeria
Luis Adelantado), Rosa Santos (Galeria Rosa Santos),
Teresa Millet (conservadora del [IVAM), Alejandra
Gandia-Blasco (coleccionista), Francisco Martinez Boluda
(coleccionista), Isabel Tristan (Profesora del Master en
Produccion Artistica UPV), Marina Pastor (Profesora de
Master en Artes Visuales y Multimedia UPV) y Fernando
Jiménez (Fundacion Hortensia Herrero).

El conjunto de los proyectos expuestos
presenta una amplia diversidad de lenguajes, algo
comun en las manifestaciones artisticas ultimas. Sin
embargo, mas alla de esa diversidad de planteamientos
también tematicos, encontramos una serie de lineas
argumentales en torno a las que giran estas propuestas.
Estas lineas argumentales, podriamos resumirlas en
diversos nticleos de interés como la construccion de la
imagen y su poder, las nuevas formas de comunicacion
y su uso, la crisis de la visualidad y el cuestionamiento
de la practica artistica y la precariedad de sus poéticas
en muy diversos entornos relacionales. El hecho
de situar a estos artistas en relacion a estos bloques
tematicos es un intento de clarificar las lineas discursivas
vertidas en esta exposicion y que, sin embargo, buscan
abrir también otras preocupaciones en paralelo. La
diversidad argumental tiene también su expresion en la
multiplicidad de lenguajes. De este modo, encontramos
pintura, escultura, instalaciones y proyecciones.
PAMPAM! ofrece la particularidad de que los artistas
desarrollan proyectos especificos para la Sala Atarazanas,
con unas particularidades arquitectonicas y patrimoniales
que la hacen tnica. Es por ello que resulta ser un espacio
idoneo para llevar a cabo esta exposicion, considerando
ademas el nimero de artistas presentados, asi como
la envergadura de las obras a mostrar, convirtiéndose
en una plataforma para la difusion y promocion de la
creacion artistica valenciana mas joven.



“Prohibido jugar en el parque” es la terrible
negativa a la que se han tenido que enfrentar los nifios
en los primeros largos meses de la pandemia. El jugar
imposible. Y el parque, el espacio de libertad donde todo
sucede, vedado. La denegacion de algo que para un nifio
es vital, es una de las muchas restricciones y renuncias
a las que nos ha obligado un bicho maligno. Asi se
producia una proscripcion, un apartamiento del paraiso.
Un virus que, aunque los niflos, cabizbajos, no ven en
el parque, son perfectamente capaces de imaginarlo alli
dentro, porque ellos avistan lo invisible. Esa capacidad
de los nifios de ver mas alld, aun no pudiendo tocar, esta
en el arte. Y es por eso, que los nifios, sin las clausulas
que ponen los adultos, se relacionan mas directamente
con el arte. Porque les da igual que sea arte o no. Para
ellos no es una condicion. El requisito es la posibilidad
de imaginar, de habitar en un espacio nuevo, distinto.

La entrada a la Sala Atarazanas es una
invitacion a entrar en un espacio diferente, diverso, a
participar en el juego que propicia el arte. La pieza Play
On que Carmen Armenteros presenta nada mas entrar en
la sala, se convierte en un salvoconducto para atravesar
lugares diversos, aqui sin prohibicion alguna, salvo la de no
tocar, intrinseca a la naturaleza del arte. Play On consiste
en una serie de elementales estructuras de neon con las que,
de sopeton, se encuentra el espectador. Algo extrailamente
celebrativo anuncian neones multicolores ante los que no
queda mas remedio que acercarse y descubrir en ellos un
espacio fabuloso, pero también un paraiso de ilusiones
perdidas. Carmen Armenteros habla de como este proyecto
surge de “la recuperacion de la memoria alrededor del
juego. Esta ideada como un espacio de ensofiacion”. Las
estructuras simulan algunas construcciones comunes en
los parques de recreo. Los neones enfatizan la posibilidad
de seguir jugando, pero en un espacio distinto, el de la
ensofiacion; el espacio imaginado que pudo ser o que
seria. Estas estructuras de juego, estas formas fantasticas,
no obedecen sin embargo a las normas de seguridad
que protegen el jugar al uso. Son fragiles, no se pueden
tocar. La imposibilidad de la funcion, el jugar libre, sin
seguridad, es propia del arte y no de los juegos al uso. Es
esa imposibilidad la que obliga a buscar alternativas al
seguir jugando, que no se ven a simple vista, y que Carmen
Armenteros trata de iluminar a todo color.

“No es posible ignorar el juego. Casi todo
lo abstracto se puede negar: derecho, belleza, verdad,
bondad, espiritu, Dios. Lo serio se puede negar; el juego,
no. [...] Pero, quiérase o no, al conocer el juego se
conoce el espiritu. Porque el juego, cualquiera que sea
su naturaleza, en modo alguno es materia” (Huizinga
1938). El proyecto de David Abalos Aliaga, Separa la
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penumbra, es también, a su modo, una invitacion al
juego. Concebidas como poemas visuales, las piezas de
este proyecto se esparcen por el suelo y en la pared como
cubos de un rompecabezas. Se trata de formas y figuras
reconocibles pero que presentan varias caras, dependiendo
de como se miren. Hay algo que las une y, a la vez, las
separa, porque su configuracion tltima no obedece a una
logica. No hay reglas del juego prefijadas y no parece que
puedan establecerse. Todo esta sometido a un estado de
relatividad permanente. De ahi el dudar como constante.

Una carretilla, un atril, unos arcos con mango
y lana de aislamiento de viviendas son, y no son, lo que
parecen. Se trata de esculturas en precario, como sujetas
a algo que podria ser pero que carece de un nombre
definitivo. Porque en todo ello hay algo que nos llama,
nos dice, por el uso probable, por una funcién posible,
pero que definitivamente queda amputada. Es por ello, que
hablariamos de la razén del no ser o de la sin razon de algo
que parece existir. El propio arte. Y, entretanto, en la pared,
un video en loop y una fotografia servirian de manual de
instrucciones, cuando vemos al propio artista haciendo y
deshaciendo. Plantar un arbol muerto para dejarlo sin otro
apoyo que el de un artilugio cuya funcién no se conoce 0 no
se percibe facilmente. Porque como sefiala Huizinga “Solo
la irrupcion del espiritu, que cancela la determinabilidad
absoluta, hace posible la existencia del juego, lo hace
pensable y comprensible. La existencia del juego corrobora
constantemente, y en el sentido mas alto, el caracter
supralogico de nuestra situacion en el cosmos. Los animales
pueden jugar y son, por lo tanto, algo mas que cosas
mecanicas. Nosotros jugamos y sabemos que jugamos;
somos, por tanto, algo mas que meros seres de razon, puesto
que el juego es irracional”.

Fuera de toda logica, como no podria ser
de otra manera, aun cuando todo parece obedecer a
un plan perfectamente orquestado, el proyecto 49/5
de Lucia Blas tiene que ver con lo inesperado. “Se
trata —sefiala la artista— de una experimentacion, sus
distintas interpretaciones, posibilidades y aplicaciones
como recurso pictorico y escultdrico. Valerse de una
herramienta simbolica en el pasado, rescatarla, para
generar una narracion de ésta en el presente. Dar utilidad
a lo inutil, a aquello que perdid su funcién hace mucho
tiempo. Reconvertirlo en sujeto y motivo de interés y
estudio. Valorizacion de lo insignificante, lo irrisorio, lo
anti espectacular. Ceremonial de lo infimo. Material de lo
vivido. Visualizacion del tiempo”.

Aquello que de insignificante, irrisorio e
intil encontrabamos en las obras de David Abalos
Aliaga, adquiere en las piezas de Lucia Blas toda su
concrecion. Elementos bien diferenciados en la forma, y
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su modulacion repetida aqui y alla, constituyen de nuevo
un rompecabezas. Un rompecabezas concienzudamente
ordenado, siguiendo las premisas del Minimal Art, pero
objetando su falta de internismo. Porque en la fria puesta
en escena de estas piezas, no hay nada opaco, dentro
corren rios de tinta.

Lucia Blas cosifica en el presente aquello que
tuvo una deriva incierta en el pasado. Y, sin embargo, ahora,
aquello que fuera otra cosa, incierto, es aqui irrefutable. A
modo de compendio, las diversas piezas que se sitian en la
pared y en peanas, comprenden el hacer de 49 boligrafos
en 5 aflos. Un tiempo varado en palabras que vuelven al
presente para adquirir otra forma y otros significados. “De
hecho, el juego infinito de la imaginacion tiene sus propios
limites dentro de una situacion en la que todas las palabras
se presentan en todos los contextos. En tal situacion limite,
todas las palabras se vuelven idénticas en su significado,
todas colapsan en un significante flotante con significado
cero” (Boris Groys 2015).

Noelia Medina recurre también al rescate del
tiempo perdido. Su proyecto Hablar al aire, consiste en una
proyeccion, varios objetos, unos dibujos y unas animaciones
en pantalla de movil, con los que traza una via de conexion
entre el pasado y el presente, como una posibilidad de
futuro. Los objetos y los dibujos configuran una difusa
topografia sobre la que, sin embargo, se acaba definiendo
con claridad una ruta alternativa en la que confluye un
tiempo en suspenso, el de antes y el de después.

Para ello, ficcion y realidad corren de la
mano y estrechan sus vinculos en un espacio nuevo, un
territorio, el de la memoria, en el que es posible habitar
contra el tiempo. Como una forma de desafio a la fisica,
Noelia Medina nos adentra en una maquina del tiempo
que nos lleva de un lugar a otro para recuperar una
comunicacion antes perdida, ahora encontrada. Como
la artista sefiala “mas alla de plantear las similitudes o
diferencias que el término Hablar al aire pudiera significar
o0 sugerir, en este proyecto se propone la posibilidad de la
existencia de una interfaz ficticia que permite interactuar
con los que ya no estan. Mediante la construccion de una
narracion central que entrecruza ficcion y realidad, las
formas ludicas de contacto de este grupo de jovenes con
lo que se ha denominado ‘el mas alla’, encuentra ciertos
paralelismos con la posibilidad de interactuar con un
amigo ausente”. Se trataria de un correr contra el tiempo,
cuya meta ultima es revertirlo, fragmentado en un espacio
distinto, en el que los desplazamientos imantados por
algoritmos actian fuera de los google maps. Y es que
aqui las busquedas tienen que ver con lo invisible, con
un estado perceptivo que persigue lo poético que pudiera
encontrase mas alld de la frialdad de las pantallas, cuando

se persigue tocar los sentidos. “Los medios, capaces de
ofrecer en todo momento la misma experiencia en toda

su exactitud, nos llevan a un vivir «cony el tiempo y no
tanto «en» el tiempo. Consecuencia de esa cronopolitica
informatica que supone una desaparicion del ‘aqui’ por un
‘ahora’ permanente” (Juan Martin Prada 2012).

Ana Monz6 habla de mirar aquellas pequefias
cosas que ocurren a nuestro alrededor en su proyecto
Mirar sin prisa. Captar lo desapercibido, asunto del que
se ha ocupado el arte desde las cavernas, sigue siendo un
argumento en el presente, cuando parece que vemos tanto
y, de tanto ver, no vemos nada. Desde esa perspectiva,
Ana Monz06 nos sitia en dimisiones perceptivas diversas.
Sobre peanas, unas pequefias piezas escultoricas, a modo
de maquetas, nos invitan a detenernos, a mirar de cerca 'y
adentrarnos en aquello que se pierde de vista en el mirar
rapido. Se trata de pequefias construcciones que simulan
un habitat reconocible en nuestro entorno, formas de vida
que, en transformacion permanente, tienden a desaparecer
aplastadas por el uniforme peso del ladrillo.

En sus manos, la casa rural valenciana se
convierte en un modelo que representa la pérdida de la
identidad, suplantada por patrones homogéneos carentes
de singularidad, cimentados en el poder uniformador
de la desproporcion. Asi es como los modelos de Ana
Monz6 reclaman una vision propia, a través de la que
se traman relaciones con la fragilidad de un entorno
precarizado. Como podemos observar también en dos
grandes piezas en la pared, las formas, los materiales, las
composiciones, los colores exigen mirar de cerca y ver
despacio, cuando de lejos parecen una cosa y de cerca
son otra. Es por ello, que Ana Monz6 pide tiempo al
tiempo para ver mas, porque su obra actia a destiempo,
o mejor a contratiempo. Como sefiala Juan Martin Prada
“Un tiempo acelerado. Asi se ha definido una y otra vez
a nuestro presente, en el que parece que es cada vez mas
dificil resistirse a la entusiasta logica del ‘no hay tiempo
que perder’ y casi imposible escapar de los efectos de la
ansiedad que ésta inevitablemente conlleva. El nuestro es
un tiempo que, como afirmara Virilio, ha domiciliado la
velocidad” (Juan Martin Prada 2012).

Micaela Maisa presenta el proyecto Remedios
para el mal de ojo, consistente en tres piezas en las que, al
igual que hemos visto en las obras de Ana Monzd, con poco
se puede hacer mucho. Diversos objetos y sustancias como
ojos, piedras semipreciosas, lagrimas de cristal, agua, sal y
aceites aparecen combinados en el suelo y tendidos, a modo
de cortinas para ahuyentar la mirada perversa. Micaela
Maisa, refiriéndose a Sartre, habla de lo escopofobico.

Un trastorno de ansiedad que se distingue por el miedo a
ser visto o mirado por otros, en tanto el socidlogo Erving



Goffman indica que muchos pacientes con escopofobia
desarrollan habitos de voyerismo o de exhibicionismo. Por
tanto, nos situariamos ante una pieza que, tanto nos
ayudaria a espantar aquellas miradas indeseables, como nos
permitiria profesar aquello que cuestionamos en la mirada
de los demas, el mirar sin limites.

Ante una sociedad aquejada de numerosas
enfermedades de la vision, las piezas de Micaela Maisa,
figuran ser el remedio. Los destellos que producen estas
piezas encandilan, hechizando la mirada y obligandonos
a preguntarnos qué vemos, si finalmente no es mas
que un espejismo, en el que no hay sino un reflejo de
nosotros mismos. Es como si, de alguna manera, la artista
nos previniera del ver demasiado. Cuidado con lo que
vemos y como vemos, a quién vemos... Miguel Angel
Hernandez, quien muy lucidamente se ha ocupado de las
cuestiones del ver —como no podria ser de otra manara
en una sociedad que adolece de tanto ver y no ver nada—
, sefiala: “Se trata de la presencia de un escotoma —de ahi
el término “escotdomico’—, un punto ciego de la vision,
algo que no puede ser visto del todo, un lado oscuro, una
falta, un objeto inasumible, inapreciable, inaprehensible.
Ante dicha crisis en la episteme escopica, es posible
identificar al menos dos modos basicos de reaccion: la
ocultacion las fallas del ojo para poder dominarlo; o la
puesta en evidencia de éstas para hacerlo consciente
de su insuficiencia. El primero constituye un régimen
escopico hegemonico, un régimen de luz; el segundo, un
régimen de resistencia, un régimen de sombra. Uno es el
de la sociedad del espectaculo y la vigilancia, y el otro,
el de ciertas practicas artisticas contemporaneas” (Miguel
Angel Hernandez 2007).

Se trataria, frente a ello, de las “vias
curativas” que ponen en marcha los artistas, un “régimen
de sombra”. “Alli —sigue apuntando Miguel Angel
Hernandez— tendré cabida lo inmaterial, lo oculto, lo
oscuro, la falta, la huella o lo sublime, resistencias a la
imagen surgidas de una “insuficiencia” de la vision, y
que ponen de manifiesto una falta en la mirada, una falla,
un punto ciego en la vision, un escotoma primordial
a causa del que hemos de estar alerta, mirando con
recelo lo visible. Frente al régimen de luz, el régimen de
resistencia y escepticismo visual, pondra de manifiesto
la insuficiencia de la vision, la sombra de la mirada, el
escotoma de la visibilidad. Frente a la transparencia,
presentara opacidad; frente a la luz, oscuridad; frente a
la perfecta traducibilidad, ilegibilidad; frente al parloteo,
silencio; frente a la plenitud, vacio; frente al todo, la
nada o el fragmento. Una “puesta en evidencia” de
la obsolescencia de la vision, pues hay mas de lo que
vemos, y, en lo que vemos, no esta todo lo que hay”.
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La obsolescencia de la vision, tratada por
Miguel Angel Hernandez, es una cuestion que ronda
en el proyecto Frivolizar los simbolos de Victor Visa.
Un gran despliegue de 99 piezas de dibujos y pintura
sobre papel, todos del mismo tamaiio (100 x 70 cm) y
ordenados en cuadricula, sacan a relucir aquello que nos
representa como sociedad y nos somete como individuos.
Instaladas por acumulacion, como un gran mural, lo que
alli vemos de alguna manera nos pertenece. Todo nos
suena y acabamos por reconocernos en lo que miramos.
Las representaciones que ocupan los papeles de Victor
Visa son simbolos universales, extraidos de ambitos
identitarios diversos (politica, religion, economia, cultura,
etc.). Sin embargo, son tratados como cualquier cosa,
como una marca mas. Aparecen sujetos a un proceso
de transformismo. Un exceso de gestualidad. En cierta
forma, Victor Visa los afea y los separa de su inmaculado
origen simbolico. Sin embargo, asi, manoseados por el
arte y reducidos a un baile carnavalesco, ganan atractivo.
Todos juntos, a la vez, se dan la mano en una ceremonia
de la confusion en la que se pone al desnudo aquello que
finalmente representan, el poder.

“En nuestro contexto actual —apunta Juan Martin
Prada—, y en relacion a los temas que aqui nos ocupan,
parece que darnos tiempo ante las imagenes parece vital.
Se hace necesario pensar en la experiencia de los habitos
acelerados de observacion y consumo de las imagenes en
los medios de comunicacion y del ocio, en el intenso y
globalizado fluir de lo visual mediatico. Precisamente, y
frente a la impuesta aceleracion del ver propia del vértigo
televisivo, se sitlian en el arte reciente abundantes juegos
acerca de la velocidad del tiempo de observacion” (Juan
Martin Prada 2012). Con la estrategia del transformismo,
Victor Visa, como dice Juan Martin Prada, detiene la
velocidad de la observacion. El fluir de esos simbolos y
lo que representan, quedan entonces en suspenso. Como
hemos podido observar también en proyectos anteriores,
y reconocemos en este trabajo de Victor Visa, el arte se
convierte en un dispositivo para la duda. Se trataria de un
obstéaculo en el ver acelerado que ralentiza la observacion y
agudiza la profundidad de campo de la vision.

En el proyecto Escenografias del poder,
Santiago Fernandez, asimismo, evidencia los resortes
del poder y cuanto lo reviste. De nuevo, nos situamos
ante un proyecto que pone de relieve el ver engafioso y
pide ir mas alla de lo que vemos. Si vamos mas adentro,
si miramos mas alla, una estructura cuadrangular de
grandes dimensiones, a modo de platd, se erige en la Sala
Atarazanas para mostrar la endeblez escénica del poder.
Hablariamos de una retdrica de la demostracion para ir
mas lejos en el ver. Santiago Fernandez nos pone delante
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de un esqueleto de paneles, levantados a duras penas para
perimetrar un habitaculo. Fuera, nada hay que ver, mas
que el precario sostén de unas falsas paredes. Sin embargo,
una abertura permite adivinar que dentro hay algo mas.

Y ante el nada que ver fuera, ante la imposibilidad de

ver cuando se adivina que hay algo mas, se acrecienta el
deseo, un estimulo que dilataria la vision.

Como en el Bruit secret duchampiano, algo
parece agitar la vision interna. Unos sonidos se mueven
dentro del habitaculo. En el interior se exhibe todo lo que
fuera no se mostraba. Y una vez dentro, lo oculto queda
desvelado. Todo recubierto de un falso marmol se dispone
para una actuacion que no tendrd lugar. Y entonces
percibimos el vacio de la representacion, la falsedad que
sostiene el poder resguardado en el puro exhibicionismo.
Un Trompe I’oeil, un engafio que todo lo hace posible.

El mundo de las apariencias, no como una ilusiéon que
se opone a lo real, sino como sefiala Rancicre: “es la
introduccion en el campo de la experiencia de un visible
que modifica el régimen de lo visible. No se opone a la
realidad, la divide y vuelve a representarla como doble”
(Raniére 2011). En ese escenario se situaria el trabajo de
Santiago Fernandez, poniendo al desnudo al rey.

Por su parte, Suri Kim presenta el proyecto 3
A.M., consistente en una instalacion de piezas escultoricas,
pictoricas y un video. En esta conjuncion de trabajos la
artista exorciza las asperezas vividas por el efecto de la
pandemia del Covid-19. Inspirada en rituales ancestrales
coreanos, Suri Kim despliega en el suelo y en las
paredes formas y colores de extrafia catalogacion. No
son exactamente esculturas o pinturas al uso, se trataria
mas bien de indicios de algo. Su materialidad, artificiosa,
su forma suspendida, de algin modo futurista, sugiere
sin embargo cierta organicidad, una filiacion con lo
natural. De ese modo, Siri Kum plantea una deriva de lo
inconcluso, de un proceso que, estando antes, no acaba de
adquirir una configuracion definitiva. No hay conclusion.
Todo parece estar sujeto a un impulso de transformacion
permanente. Un espacio de indeterminacion del
que penden cuestiones referenciales, evocaciones y
sensaciones muy diversas. No obstante, en la pantalla
de un monitor, Suri Kim intermedia para que podamos
establecer una relacion, aun abierta. En el video se recogen
varios fragmentos documentales, como un compendio
orientativo. Una guia de rituales en los que se traba una
relacion entre el mundo terrenal y el espiritual, entre 1o
visible y lo invisible, entre lo oculto y lo transparente.
Como recoge Byung-Chul Han, citando a Platon “cuando
miras las estrellas, estrella mia, ojala fuera yo el cielo,
para mirarte desde arriba con mil ojos”. “El arte —sigue
diciendo Byung-Chul Han— de forma inversa, convierte

cada una de sus configuraciones en un Argos de mil ojos,
para que el alma interior y la espiritualidad sean vistos en
todos sus puntos” (Byung-Chul Han 2015).

Por ultimo, Sara Gurrea muestra el proyecto
Naturales de 2° de la ESO. Con este trabajo la artista nos
llama a no mirar a ninguna parte, cuando nos pone delante
de las narices cuantas cosas no queremos oir y dejamos
que pasen silenciosas. Un gran mural de hojas de libreta
escolares, todas iguales, y perfectamente alineadas en una
reticula y tres fotografias configuran una radiografia de
los atajos en las formas de comunicacion contemporanea.
Planteado como un proyecto participativo, en ¢l se
recogen las experiencias de adolescentes al entrar en
contacto con paginas web de contenidos pornograficos.
El objetivo principal, sefiala la artista, consiste en generar
un pensamiento critico en torno a los lenguajes utilizados
habitualmente, de acceso libre y sin filtros, en los portales
de difusion de videos pornograficos.

Para este proyecto, numerosos adolescentes
envian a la artista, manuscritos, los titulos de los videos
pornograficos que se han ido encontrado en su cotidiana
navegacion por la red. Reproducidos luego mediante
ploter sobre las hojas escolares, son expuestos en la pared
como invocaciones andnimas. “Queria que se la cogiera
un negro pero no aguanta tanta verga”, “Mi caliente y
puta vecina adolescente le encanta follar delante de la
camara”, “Adolescente perfecta folla duro” son algunas
de las transcripciones de los titulos que resuenan en
las redes. Con ello, Sara Gurrea exhibe un inquietante
catalogo de la violenta relacion a la que se exponen los
adolescentes en el justo momento en el que se construye
su identidad afectivo-sexual. No cabe mirar a otra parte,
ante una brutal representacion de los modelos de género
dominantes en unos videos —un inmediato canal de
aprendizaje— que no vemos en la exposicion, pero que
estan ahi, detrds de cada hoja de libreta.
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